
1

Anul XXII / nr. 10 / 21 iunie 2015

 © FITS Paul Băilă



 © FITS Dragoș Dumitru

 © FITS Paul Băilă © FITS Paul Băilă

 © FITS Adrian Bulboacă



3

Anul XXII / nr. 10 / 21 iunie 2015

Cunoscuta piesă a lui Samuel Beckett, montată 
de Peter Stein, avându-l în rolul principal pe 
Klaus Maria Brandauer, este una dintre cele mai 

provocatoare și dificile teme de interpretare ale artei 
actorului. Piesa condiționează, totodată, strategii de 
interpretare ale textului bazate pe imagine și coduri 
expresive în grade variate de sensibilitate. Piesa lui 
Beckett are în centru un personaj care parcurge mai 
multe niveluri și nuanțe ale degradării mentale. Are 
69 de ani, iar universul său interior și nebunia pun 
stăpânire pe întregul plan scenic. Acțiunile, expresia 
și situațiile sunt create ca și dialectică logică-sistem 
ilogic, având ca efect un expansiv comic grotesc 
ce conturează instinctele demonice, susținute de 
o accentuată alură morbidă. Un important aspect 
al demersului scenic este sunetul. Tema centrală 
este o bandă pe care Krapp, personajul principal, 
o ascultă la o vârstă înaintată, cu un suport mental 
afectat de instabilitate emoțională. Manevrele 

Ultima bandă a lui Krapp.
Universul teatral al nebuniei

   Alba Stanciu

histrionice ale vocii și impostațiile stranii ale 
acesteia sunt o parte importantă a suportului sonor, 
stârnind, deopotrivă, situații comice, dar și fiori, 
în maniera filmelor horror din perioada anilor 20 
(din creațiile artistice practicate în Weimar, filmul 
expresionist). Imaginea este grotescă, o parodie 
a figurii umane accentuată de vârstă.  Personajul 
apare ca o extensie faustiană, în care izolarea este 
legată de formula accelerată a transformării, până 
la degradare și monstruozitate. Regizorul Peter 
Stein creează un personaj cu trăsături mixte, între 
clovn și demon, imagine clasică a nebunului care 
ascultă o voce care oferă comentarii. Spectacolul 
lui Stein evaluează senilitatea și dezintegrarea 
echilibrului uman și a comportamentului rațional, 
mizând pe automutilarea voită emoțională. Are loc 
întâlnirea între cele două entități ale lui Krapp, din 
două momente de viață diferite, etapa de 39 de ani 
și cea de la 69 de ani, însemnând una dintre cele mai 

interesante provocări și rezolvări regizorale. Piesa 
este un one man show în care interpretarea actorului 
este centrul de forță al întregului spectacol. 
Exploziile emoționale, disperarea, momentele cu 
valențe demonice, iluziile și halucinațiile sunt teme 
care substanțiază mișcarea și acțiunile personajului 
în scenă. Acesta este plasat într-un blocaj continuu 
în memorie, în neclaritatea trecutului și în 
confruntarea cu variantele sale tinere. Imaginația 
alunecă pe lângă evenimentele tinereții, nereușind 
să recupereze datele adevărate. 

Regizorul Peter Stein contribuie cu o veritabilă 
dramaturgie a sunetului, oferind o paletă largă de 
posibilități, de la momentele silențioase la rafalele 
de cuvinte ce implică interesante utilizări ale 
surselor de sunet ce aparțin vocii umane, folosind 
generos registrul non-verbal, subliniind ideea 
teatrală ce susține eficacitatea cuvântului.  



4

Anul XXII / nr. 10 / 21 iunie 2015

Un mit antic cum este Oidip este o 
provocare abisală. Tratat într-un registru al 
spectacularului „reținut” (în comparație cu 

Faust), Purcărete „rescrie” scenic textele Oedip Rege 
și Oedip la Colonos printr-un labirint de coduri, prin 
alură contemporană, orientează teatralitatea către 
latura interpretativă, arta actorului. Tragedia greacă 
este mai mult decât oricând privită prin psihanaliza 
freudiană, prin investigări ale inconștientului, prin 
explorări ale complexului Oedip.

Sunt implicate toate modurile teatrale de etalare 
a pasiunilor, a agresivității și a impulsului 
autodistructiv. Demersul regizoral este sinonim 
cu un proces de tip freudian de „forare” mentală, 
conjugată cu ironia și deriziunea postmodernă 
tipică pentru stilul regizoral al lui Silviu Purcărete. 
Este vorba de o versiune cuprinzătoare, în care 
intervin simboluri creștine, absențe ale prezenței 
(momentul Sfinxului), actualizări ale mitului grec 
în stilul spectacolelor create în anii ’70 (după cum 
mărturisește regizorul).

Oidip.
Mit şi teatralitate postmodernă

   Alba Stanciu

Marea provocare atât a regiei și interpretării este 
prelucrarea mentală a actorilor, suprapusă unui stil 
foarte alert de derulare a scenelor, în game variate 
de expresie a afectelor. Oidip este un rol care face 
apel la revărsarea totală a energiei mentale și fizice, 
la accesarea fără limite a instinctelor. Construcția 
rolului este realizată admirabil de Constantin Chiriac 
(Oidip), cu consecințe hipnotice în rândul publicului, 
„cauzate” de interpretare, antrenând cele mai 
subtile gradații ale sensibilității și vulnerabilității 
umane până la revărsări de forță, de sentimente 
extreme. Apar veritabile momente de exorcizare, de 
etalări sublime ale violenței și pasiunii vulcanice. 
Regia sublimează agresivitatea și sexualitatea 
prin manevre abile ale categoriilor estetice, ale 
grotescului scenic.

Textul lui Sofocle este montat într-un decor „comun” 
acestei perioade (anii ’70) gândit sub semnul 
minimalismului, al priorității oferite actorului și 
construcției de grup, a funcționalității. Imaginea 
menține compoziții cromatice cu consistențe 
reținute, cu costume „banale” și recuzită scenică 

contemporană. Alura personajelor, comportamentul 
și tipul de gândire scenică a grupului este aliniată 
tendinței uniforme a spațiului, care creează la 
prima vedere serioase discrepanțe între percepția 
tradițională a mitului, formula de actualizare la 
care recurge regizorul și frecvente comparații cu 
regia spectacolului Faust. Cadrul este investit cu 
trăsături voit banale, comune unei etape recente 
din perimetrul est-european, impune imagini 
obsedante pentru o anumită categorie de vârstă 
a publicului. Decorul este axat pe latura auster-
funcțională (două paravane, stâlpi de „rezistență”, 
etc.) jonglează cu posibilitățile de recepție a 
imaginii din partea spectatorului, ceea ce stârnește 
păreri variate. Teatralitatea este susținută și de 
muzica creată de Vasile Șirli, de funcțiunea sa 
programatică cu intervenții leitmotivice și valențe 
dramatice. Sunt exploatate mai multe surse de 
sunet scenic, asamblate cu precizie dirijorală. 
Oidip este un spectacol de actor și regizor. Este o 
entitate teatrală destinată atât publicului larg, cât și 
analiștilor teatrologi, un spectacol în care prioritară 
este densitatea și profunzimea simbolurilor.   

 © FITS Paul Băilă
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Faust-ul lui Silviu Purcărete este fenomenul 
teatral care „afectează” ireversibil atât arta 
spectacolului în secolul XXI, precum și reperele 

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

Faust
Mit modern. Spectacol postmodern

   Alba Stanciu

putea opune forțelor care îl manevrează cu cinism.  
tMontarea este dependentă de gigantismul spațiului, 
de substanța brută a materialelor de construcție de 
tip industrial, care devin materiale de producere 
de teatralitate. Mai mult, spațiul este încărcat de 
panouri laterale reprezentând gravuri uriașe cu 
teme suprarealiste - figuri hidoase, fragmentare 
- executate în tonuri de alb și negru în maniera 
fanteziilor halucinante ale lui Hieronymus Bosch.  
Viziunea lui Purcărete aduce în prim plan un amplu 
univers uman plin de contradicții, vulnerabilități 
și conflicte. Momentul este prielnic apariției unui 
adorabil Mefisto (Ofelia Popii), jucăuș, sensibil dar și 
diabolic, un personaj care încântă, seduce, stârnește 
încredere și certitudine. Este un grațios maestru al 
teatralității și regiei, un personaj care-l va conduce 
pe Faust prin Noaptea Valpurgiei, la fel cum Beatrice 
îl ghidează pe Dante. Infernul lui Purcărete este un 
perimetru al orgiei și blasfemiei, al circului, jocului 
cu focul, cu ritualul sacrifical, cu excesul sexual, cu 
formula grotescă a erotismului. Spectatorul este 
absorbit în această totalitate a performance-ului, 
este supus stimulărilor excesive ale inteligenței, 

este consumat de absorbția sa în ritualul teatral în 
mijlocul căruia rămâne neputincios, buimăcit, în 
final purificat (linia melodică de la sfârșitul piesei, 
vocea feminină, angelică). 

Regizorul suprapune repere temporale variate, 
de la Renaștere până la fragmente selectate din 
„imediatul” cotidian, implică elemente ale teatrului 
medieval, miracolul, etc. Personajele alegorice sunt 
tratate într-o rafinată formulă vizuală ce mizează pe 
contrast de tonuri de alb-negru și gesturi coregrafiate 
după maniera corporalității picturale. Un element 
important al teatralității este muzica compusă de 
Vasile Șirli, care creează o gamă stilistică largă ca 
și suport sonor, de la coral gregorian în maniera 
lucrărilor medievale ale lui Hildegard von Bingen, 
până la demonismul sonorităților stridente ale 
muzicii rock.Faust-ul lui Purcărete, la fel ca și Faust-
ul lui Goethe, fixează un reper intangibil al mitului 
în spectacolul de teatru. Mitul „individualismului 
modern”, după cum îl numește Jan Watt, își găsește 
plenitudinea în spectacolul postmodern.  

 © FITS Paul Băilă
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La fel ca cele mai multe piese puse în scenă de 
regizorul Neil Labute, montarea piesei De ce 
să nu o facem în drum se remarcă printr-un stil 

regizoral din care este eliminată orice încărcătură 
scenografică în „plus”. Acesta creează o imagine 
scenică simbolică, pliată pe un text dramatic construit 
ca monolog, sub formă de serii de investigații și 
auto-evaluări psihologice ale personajelor care 
populează scena. Elementul principal al dramei este 
o interesantă formulă de recitativ, care are la bază 
virtuozitatea textului. Acest corpus dramatic teatral 
urmărește o mizansacenă derulată într-o „cheie” a 
simplității imaginii, dominată de austeritate, ca un 
text spectacular în care atitudinea cinică și auto-
ironică declanșează întregul demers dramatic, și 
evident, al sistemului expresiv al artei actorului.

Drama acestui spectacol este un rezultat produs 
în urma selecției de texte combinate, alese din 
creațiile mai multor autori contemporani, pornind 
de la dramaturgul și regizorul Neil Labute, până la 
autori tineri ca Alexandra Pâzgu, Bogdan Georgescu, 
etc. autori ce sunt interesați, în mod prioritar, 
de probleme stringente cauzate de societatea 
actuală, ce captează situații banale ale tânărului 
contemporan, ale omului în general. Acestea sunt 
„expuse” scenic sub forma unui montaj, creat din 
elemente cu valoare de recitativ. Fără îndoială, este 

De ce să nu o facem în drum.
Monologuri teatrale

vorba de un spectacol care are cele mai puternice 
rezonanțe în rândurile tinerei generații, o textură 
spectaculară creată cu actori tineri, pentru publicul 
tânăr, și nu numai. Sunt etalate problemele mentale 
ale contemporaneității, de la singurătate la angoasă, 
într-o formulă scenică minimală, având ca scop 
eficiența cuvântului și a ideii. Structura este gândită 
sub formă de scene-monolog în care, pe rând, 
personajele își expun cele mai profunde emoții și 
experiențe. 

În teatrul și regiile lui Neil Labute factorul esențial 
este elementul uman, care este valorificat până 
la exploatare, atât ca și nucleu central din punct 
de vedere vizual al spectacolului cât, mai ales, cel 
ce transmite ideile textului, cel ce le transformă 
în sentiment și în expresie gestuală. Imaginile 
sunt create prin cuvântul care combină situații 
autobiografice cu experiența, alături de o atentă 
privire psihologică. Montarea

De ce să nu o facem în drum vizează aspectul analitic 
al mentalului, al confesiunii, al relațiilor dintre trecut 
și prezent, dintre aspirații personale și neîmpliniri. 
Este evidentă experiența de cineast a artistul, 
reflectată în modul cum acesta „prelucrează” 
parcursul firului narativ, subliniat prin liniaritatea 
cuvântului. 

În consecință, punctul de sprijin al concepției 
teatrale a spectacolului creat de Neil Labute este 
nu numai psihicul personajelor, ci mai ales calitatea 
explicativă și expresivă creată prin cuvânt. Acesta 
este, pentru regizorul american, un material cu 
valențe muzicale, prelucrate după reguli similare 
contrapunctului, ritmului, accentelor.  

 © FITS Adrian Bulboacă
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   Alba Stanciu
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Timp de o oră și ceva, în întunericul sălii de 
spectacol de la Teatrul Gong am fost din 
nou sedusă de forța textului, de supremația 

textului și a emoției pure, fără artificialul și șarja 
unor montări și scenografii care câteodată siluiesc 
materia textuală, încercând să o contenească, să o 
închidă în niște tipare uneori prea strâmte, alteori 
desfiguratoare.

Gellu Naum este, fără îndoială, cel mai important 
reprezentant al suprarealismului, iar spectacolul 
N(aum) este o înțelegere poetică a lumii, o relevare 
a eului intim dar și al exteriorității prin forța de 
esențializare a discursului poetic, care merge până 
la acel miez fierbinte fără a-l demistifica, fără a-i fura 
nimic din poeticitate și taină.

Reprezentația N(aum) propune o idee de spectacol 
ce se conturează estetic prin forța cuvântului și 
prin introspecția interioară, prin sondarea aproape 
crudă a propriilor interiorități, cu o sinceritate și 

„(N)aum”
şi suprarealismul firescului din noi

o onestitate ce merg până la rarefiere, reificare 
spirituală și emoțională. Regizoarea Mariana 
Cămărășan vine din zona unui teatru ce pare a se 
contura ca unul de tip introspectiv, psihologic și 
cele două actrițe, Oana Pellea și Cristina Casian, 
ne iau subtil de mână, ne leagă la ochi și ne lasă să 
pătrundem, în vârful picioarelor, în acel spațiu al 
intimității care se dezvăluie creator și care se află la 
limita dintre poezie și absurd.

Suprarealismul textual este trăit de cele două actrițe 
de pe scenă cu firescul și naturalețea unei concreteți 
calde și atașante, de esență feminină. Personajele își 
pun sufletul în palme, un suflet cu torsiuni și peticiri 
succesive, dar care pulsează sincer și cald. 

Scenografia reconstruiește o viziune poetică asupra 
lumii, un spațiu oniric, cu imagini decupate, parcă, în 
aer, suspendate într-o atemporalitate și aspațialitate 
poetică. Decorul, cu frumusețea și transparența unei 
acuarele, situează acțiunea scenică prin acele efecte 

de abur, de ceață, într-o zonă de tranziție între zi și 
noapte, viață și moarte, întuneric și lumină.

Scena, lipsită de dispozitive și instalații complicate, 
prinde contur prin prezența / absența luminii, prin 
acel abur permanent ce estompează asperitățile 
obiectelor și siluetele personajelor. Două siluete 
feminin-masculine stau pe o bancă. Sunt îmbrăcate 
în paltoane lungi, simple, cu o croială neutră și 
poartă pe cap pălării bărbătești în același model. 
Sunt surprinse în mișcare, într-o avansare aproape 
inconștientă, ce le apropie una de alta, le confruntă 
una cu cealaltă, pe drumul lor spre „niciunde” sau, 
poate, spre moarte. Scena se umple de foșnete, de 
metonimia sonoră a unui tren ce nu știm de unde 
vine și nici unde merge, dar al cărui fatalism îl putem 
bănui. Vedem o bancă, o valiză pregătită pentru 
drum, pentru un drum cu trenul, pentru un drum fără 
întoarcere și o colecție aeriană de bric-a-brac-uri 
inutil de frumoase, ce suspendă spațiul scenic într-o 
zonă tranzitorie între vis și realitate.

Oana Pellea creează un personaj în tușe puternice 
și sensibile, o ipostază feminin / masculină a unui 
Eu naumian, neadaptat la cotidian, la viață, prins în 
desișul unei lucidități pline de umor, un eu creator 
reflexiv întors spre sine, dar prins într-o realitate pe 
care o înțelege, fără a o accepta. Realul și cotidianul 
pătrund intruziv în sensibilitatea creatorului, 
activând sistemele de protecție ce nu par a face 
față acestei inadaptabilități cronice a creatorului, a 
artistului. Discursul său este unul lipsit de patetism, 
simplu, profund uman și cu tușe de umor fin. În 
drumul său spre „nicăieri”, Poetul întâlnește un fost 
Înger permanent „și de zi și de noapte”, care vine să-i 
decodifice semnele unei percepții bruiate, deficitare 
asupra sinelui.

Prezență scenică versatilă, Cristina Casian dă 
concretețe și corp scenic mai multor „măști” din 
lumea naumiană, ciudată și carnavalescă. Extensiile 
personajului sunt reprezentări îngroșate ale unui 
cotidian absurd și grotesc.

Suprarealismul se transformă, încetul cu încetul, 
într-un realism al concretului din fiecare dintre noi, 
irealitatea devine realitate prin forța evocativă a 
poveștii rostite pe scenă. Noi ne simțim mai buni, 
împăcați cu sine, epurați și ușori, ca niște jucării de 
vânt ce atârnă între două spații și temporalități, între 
cele două lumi între care pendulăm la nesfârșit în 
traseul nostru cotidian.   

 © FITS Adrian Bulboacă

   Diana Nechit
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În a opta zi de festival, secțiunea Spectacole-
lectură ne prilejuiește întâlnirea cu Dimitri 
Bogaslovki, un foarte tânăr regizor, actor dar 

și dramaturg. Piesele sale sunt montate la Centrul 
Belarus de Dramaturgie și Regie, Teatrul „Eugheni 
Mironov” (Teatrul Belarus de Stat pentru Tineret). În 
2010 primește premiul special al juriului în cadrul 
concursului de dramaturgie „Premiera.txt 2010”. 
Piesele sale sunt selectate în concursul „Eurasia - 
2010” și fac parte din repertoriul laboratorului de 
spectacole lectură al centrului U.S. Meyerhold din 
Moscova.

Dramaturg orientat spre zona „imediateții” 
contemporane, pe care o expune într-un stil 
direct, uneori abrupt, fără mistificări literare, 
autorul este interesat de relațiile umane într-un 
mediu al cotidianului, al normalității. În Iubirea la 
oameni, exploziile violente, trăirile puternice își 
regăsesc rezolvarea în refugii iluzorii, în alcool, 
în izolarea într-un spațiu promiscuu. Alături de 
„actanți” principali ai momentului (actorii Teatrului 
Național Radu Stanca Sibiu și studenții-actori ai 
Departamentului de Artă Teatrală) sunt prezenți 
pentru a ne vorbi, despre text, autor și despre iubirea 
la oameni, părintele profesor Constantin Necula, 
Raluca Rădulescu, traducătorul textului și Oltița 
Cântec, critic de teatru.

Ideea care a stat la baza discuțiilor, dincolo 
de estetica dramatică a autorului, a fost cea a 
unei oglindiri prin text a tinereții autorului, a 
contemporaneității sale, reliefate sau nu, prin 
abordarea dramatică prin „travaliul” creator pe 
care-l imprimă construcției dramatice, tratării 
subiectului, conturării personajelor, nivelului 
lingvistic al textului. Traducătorul textului, Raluca 
Rădulescu mărturisește că este atașată de text și de 
personalitatea artistică a autorului. Vârsta autorului 
nu se simte la nivelul construcției dramatice, ci 
poate în „stilul” scriiturii. Se simte în implicarea 
pasională a vocii auctoriale o forță și un nerv literar, 
o prospețime și o lejeritate a scrisului. Ne aflăm în 
fața unui text foarte bine scris, un text care oferă 
decriptări foarte multe, dar și straturi textuale, ceea 
ce dă actorilor posibilitatea de a descoperi înțelesuri 
și sensuri noi, la fiecare lectură nouă. Textul este 
foarte precis, aproape complicat, format din 20 de 
tablouri și un epilog, cu situații foarte bine conduse, 
înscrise într-o structură dramatică poliedrică. De 
asemenea, scriitura abundă în didascalii, care se 
transformă într-un co-text cu viață proprie și care 
vin să ajute actorul în această decriptare textuală. 
Pe lângă personajele care apar în text, alcoolul și 

Dimitri Bogaslovki
Iubirea la oameni

biserica pot fi percepute ca și constructe textuale 
în economia piesei, iar raportarea personajelor la 
ele este definitorie pentru trasarea parcursului lor 
dramatic. Iubirea nu se dovedește „salvatoare” 
și „purificatoare” în toate circumstanțele, iar 
personajele, printr-un proces de identificare și de 
asumare a propriei slăbiciuni ,se agață contrastiv 
de cele două tendințe, diferite, antagonice, chiar. 
Textul autorului bielorus face parte dintr-un „lirism 
al durerii”. Ne aflăm confruntați cu personaje care 
suferă, cu personaje de un umanism de dezarmant, 
chiar, și în latura lor mizeră, abjectă, din care 
se salvează prin „iluminarea” adusă de trăirea 
exacerbată a sentimentului durerii. Ne aflăm într-o 
zonă a sensibilului, în care personajele feminine 
apar în tușe de alb și negru, ele sunt și slabe, fragile, 
dar și puternice, iar cele masculine nu se feresc 
să-și exhibe latura sensibilă, fragilitatea. Cred că 
vârsta autorului se regăsește în această onestitate 
a conturării psihologice a personajului, în această 
curățenie a sufletului, prin care nu se sfiește să ne 
prezinte oameni ce au căzut jos de tot, dar fără nicio 
tendință moralizatoare sau acuzatoare.

Una dintre premisele textului dramatic de azi 
este contemporaneitatea ce se traduce printr-o 
dublă valență: cea a subiectelor abordate și a 
tratării textuale, dar printr-o imperioasă nevoie 
de a fi rostit pe scenă, acum. Nu cred că trebuie 
să privim instanța regizorală și pe cea actorială 
ca pe niște transmițători, mai mult sau mai puțin 
fideli ai substanței textuale, sau doar ca pe niște 
contenitori ai mesajelor și sensurilor încifrate în text, 
ai semantemelor personajelor înscenate discursiv. 
Textul, odată scris, devine un organism viu, deschis 
în permanență unor re-lecturi creatoare. Regizorul 
și actorul se pozitivează între emitent și receptor 
și surprind mesajul textual într-un anume moment 
al acestei evoluții, iar viziunea pe care o receptăm 
este una unitară, intensă și care vine să confirme 
această urgență a rostirii textului pe scenă. Actorii 
și studenții-actori care au performat în Iubirea la 
oameni au depășit stadiul unei lecturi revelatoare 
de sensuri și, alături de tehnicile de rostire, de 
construcție discursivă a textului citit, au fost răsfățați 
și cu mici detalii ce vin din zona spectacularului. 
Componentei umane i s-a adăugat cea muzicală, 
partiturile actoricești fiind acompaniate, în câteva 
momente esențiale ale tramei dramatice, de muzica 
live. Logos-ul, prin forța afectelor și total dezbrăcat 
de orice formă de pathos, a răsunat din nou în 
subterana Librăriei Humanitas, relevând, iar și iar, 
fina rețea de semne ce se țese între toate entitățile 
aflate împreună prin actul lecturii.   

 © FITS Maria Ștefănescu
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Girafe, fabulă urbană #1 prezintă un periplu 
complex în viața, în mintea și sufletul omului 
din România anilor ’68 -’70. Construit în jurul 

unui obiect cât se poate de banal, mașina de spălat, 
spectacolul evoluează concomitent pe două planuri 
delimitate scenic prin două decoruri diferite. Planul 
întâi (din avanscenă) prezintă un decor realist și 
plauzibil în care se desfășoară „feliile” decupate din 
viața personajelor. În acest plan al „concretului” sunt 
accentuate relațiile interpersonale. Pe de altă parte, 
cel de-al doilea plan aparține sferei oniricului, care 
poate fi identificat, a nivel interpretativ, cu psihicul 
personajelor, cu dorințele lor ascunse, cu nevoile lor. 
Designul scenic transferă grafic strategia regizorală 
de a gândi piesa, ca metaforă a unei lumi unde 
oamenii nu sunt întotdeauna în concordanță cu 
psihicul lor, dar coexistă cu acesta, plasându-se în 
două unități ale existenței. Faptul că fundalul este 
alcătuit dintr-un număr impresionant de mașini de 
spălat deconspiră faptul că lumea acestor personaje 
verosimile, dar totodată complexe și absurde, se 
învârte în jurul acestui obiect transformat în axis 
mundi. El  reprezintă elementul ce fixează linia de 
graniță  dintre cele două planuri: cel concret și cel 
oniric. 

În spectacolul regizat de Radu Afrim, lumea își 
deconspiră dedesubturile, este dezbrăcată de norme 
și condiții, evoluând în unități spațio-temporale 
și evenimențiale determinate. Spațiul creează 
oamenii și îi determină să existe, pe de-o parte 
conformați la societate, pe de altă parte dezlănțuiți, 
în adevărată natură a existenței lor. Acest decupaj 

Teatralitate a obiectului casnic
în planuri simultane

   George Ciucă

 © FITS Dragoș Dumitru
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ingenios executat este vizibil cu precădere la două 
personaje cheie: fratele „stăpânei casei” (Ioan Savu) 
și chiriașul familei (Ioan Paraschiv). Cei doi au o 
existență bivalentă, concret relevată scenic. Ioan, 
un tânăr sensibil și visător (probabil cu probleme 
mentale) își dezvăluie sentimentele doar în planul 
visării. Sinuciderea simbolică a acestui personaj are 
un rol important în desfacerea spectacolului pe două 
planuri, ea are loc în spațiul mitic, al psihologicului. 
În același timp, chiriașul apare ca o prezență stranie: 
pe de-o parte, un om sensibil și tulburat, integrat în 
societate, pe de altă parte, un travestit celebru, o 
mondenitate care scapă de inhibițiile și divergențele 
socio-culturale. 

Din punct de vedere stilistic, spectacolul jonglează 
cu idea de spațiu și joc, cele două fiind unități 
indisolubile în interpretarea regizorală a lui Afrim. 
Acesta construiește - prin momente încărcate de 
profunzimi metaforice, dar totuși relaxante vizual 
- o cavalcadă de imagini integrate perfect într-o 
țesătură acordată cu centrul său: drama familiei din 
perioada comunistă. Radu Afrim oferă o călătorie 
stratificată în interioritatea personajelor sale, 
redefinește prin plasticitatea spațiului și prin 
imagistica sa colorată, o lume ce depășește cu mult 
„griul” consacrat descrierilor erei comuniste.
Deși creează un spectacol cu imagini ce pot părea 
stranii la o privire superficială, Afrim oferă, de 
fapt, o imagine concretă a vieții, cheia acestui 
spectacol fiind, probabil, însuși faptul că omul 
există concomitent pe două planuri, care pot fi 
ideale, dar pot cauza și tragedii (sinuciderea lui 
Ionuț, abuzul asupra chiriașului). Spectacolul nu 
mistifică, ci dezvăluie viața, o subsumează unei 
idei predominante (nevoia de progres), care capătă 
dimensiuni noi, găsindu-și reprezentarea prin 
mașina de spălat – metaforă vie a nevoii omului 
de a se dezbrăca de haina grea a societății, povară 
aproape mitică. În ciuda aparențelor conferite de 
imaginile comice, construite anume pentru a părea 
astfel, spectacolul este o tragedie a omului, a cărui 
evadare din contingent și din munca titanică la care 
este supus, poate fi făcută doar printr-un pas discret, 
dar care capătă o amploare legendară, atunci când 
este făcut în lumea himerelor, a absurdului.
Spectacolul este o călătorie meticuloasă ce îl poartă 
pe spectator în viața superficială, dar și în cea 
profundă a omului din România perioadei comuniste 
în care regizorul explorează forța unei idei ce devine 
inexorabilă, creând un univers dramatic în care 
oamenii învață să coexiste cu nevoile lor cele mai 
ascunse.   
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Întoarcerea spre trecutul tensiona(n)t al 
umanității a devenit, deja, o temă standard în 
demersurile artistice contemporane. Teatrul 

care scoate la suprafață rănile cicatrizate ale istoriei 
reactualizează, astfel, această obsesie a fatalității 
recurente. De fapt, am putea forța generalizarea, 
ajungând să credem că teatrul însuși nu este decât 
o farsă istorică, o permanentă reîntoarcere în trecut, 
a deconspirării unor cauze predeterminate în cursul 
evolutiv al umanității. Spectacolul Coro nero, tocmai 
prin conștientizarea forței acestui artificiu istoric, 
este urmărit din public cu permanenta senzație a 
forțării barierei temporale, în care prezentul nu 
devine decât un simulacru al trecutului recent. 
Trauma, în sine, departe de a reprezenta un 
determinant temporal, reprezintă o fatalitate care 
planează deasupra prezentului. În umbra marilor 
atrocități, contactul cu societatea contemporană, 
adică ieșirea din cronotopul instaurat de acest 
spectacol, se prezintă drept o formă secundară de 
receptare a pulsiunilor biologicului.

Având la bază textul cu același nume al dramaturgului 
francez Stanislav Cotton, spectacolul Coro nero este 
un proiect îndrăzneț și provocator al studenților 
actori din cadrul Universității „Lucian Blaga” din 
Sibiu, în cadrul căruia, dincolo de impactul vizual, 
regizorii Veronica Pătru și Cătălin Pătru ne oferă 
și o interesantă cheie de lectură a piesei originale. 
De altfel, citirea textului lui Cotton, prin însăși 
construcția sa, reprezintă o provocare. Dincolo de 
tema (aparent) centrală a nazismului, piesa aduce 
în discuție destinele unui grup de evrei care se 
confruntă cu experiența lagărelor de concentrare. 
Mizând pe minimalism, atât la nivel ortografic, 
cât și la nivel discursiv, autorul suprimă nu numai 
indicațiile scenice, ci și punctuația, în încercarea 
de a rupe convenția personajului individual. Astfel, 
replicile actorilor nu au ca scop crearea unei suite 
de identități disparate, ci tocmai recompunerea unui 
macro-organism unitar, a unui Argus tragic, aflat 
în fața extincției. Ideea regizorală de la începutul 
piesei, de a reda imagistic o contrapondere a textului, 
echilibrează parcursul firesc al spectacolului, 
ferindu-l de clișeul teribilist al victimizării excesive. 
Scena nunții, animată de o veselie aproape 
ostentativă, cu care se deschide spectacolul, nu 
numai că anticipează șocul contrastului survenit 
ulterior, ci și reușește să pună replicile într-o lumină 
grotescă. Un personaj se panichează într-o manieră 
clovnescă, din cauza faptului că nu este prezentabil 
cu pantalonii rupți, un altul râde maliţios, în timp 
ce remarcă importanța consumului de insecte din 
supă, iar un altul se plânge că nu mai simte nimic, 

prezentându-se ca pe un mort în viață, de-a lungul 
unui flirt indiscret.  Aceste prolepse contrapunctice 
care își relevă adevărata intenționalitate pe 
parcursul spectacolului fac trecerea dinspre 
carnavalesc, dinspre farsă, spre tragic – tocmai aici 
este și adevărata provocare a actorilor, provocare de 
care majoritatea se achită cu prisosință. Altfel spus, 
textul se întoarce împotriva imaginii, dar nu pentru a 
o anihila, ci pentru a-i releva substraturile grotești. 
Întregul spectacol, de fapt, este o suită de flash-
uri scenice care angrenează nu numai relevarea 
învelişurilor semantice ale textului, ci și versatilitatea 
actoricească, acompaniată de exerciții coregrafice 
prin care personajele deconspiră un bizar mașinism 
al umanității care se îndreaptă spre colaps. Decorul 
minimalist, aproape inexistent, al spectacolului, 

Coro nero.
Priveşte înapoi cu teamă

acompaniat de muzica specifică spațiului și culturii 
mozaice recompune un univers al deposedaților, 
în care personajele asistă la propria lor decădere. 
Dincolo de aspectul istoric care plasează conflictul 
piesei într-un moment determinat al trecutului, 
scopul spectacolului Coro nero nu este acela de a 
releva (a câta oară?) monstruozitatea nazismului, ci 
de a transgresa granițele dictaturii, spre a demasca 
fatalismul istoric. Rasismul portretizat aici este, 
astfel, o metaforă a mizantropiei, a infernului care 
este celălalt, personajul colectiv reprezentat prin 
corul tragic al celor vânați – o panoramă a victimelor 
istoriei, iar dictatorul (absent, fizic, pe toată durata 
piesei) – o altă proiecție a unui demiurg rău și discret, 
care râde sardonic din spatele cortinei.  

 © FITS Paul Băilă
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   Andrei C. Şerban
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   Cosmin Popescu

Pe fondul melodic al cântecului (Alif Tree - I Feel 
Blue) ce veghează asupra întregului spectacol, 
apărând atât la începutul piesei, dar repetându-

se și ca motiv sonor pentru câteva dintre scene și 
prin îmbinarea reușită a ambientului sonor peste 
fondul de desfășurare al piesei Ora blu din seara celei 
de-a șaptea zi a festivalului, aparținând studenților 
Universității de Arte Târgu-Mureş, s-a creat o 
atmosferă caldă, s-a construit un spațiu în care te 
simțeai bine și în care îți doreai să fii. Format din patru 
sketch-uri, fără altă legătură decât cea a întâmplării și 
a întâlnirii, spectacolul pare să-și atingă scopul mizat, 
și anume acela al descoperirii fascinației momentului 
și al alunecării de perspectivă spre uniform și spre 
soluționare bruscă, neașteptată, dar satisfăcătoare. 

Ora blu este un spectacol al bucuriei momentului și al 
acumulării unei experiențe plăcute. Primul sketch se 
desfășoară într-un cabinet medical, poate, unde un 
pacient își manifestă marele dezgust față de sistemul 
în care pășește pentru a-și vindeca rana de la o mână. 
Al doilea, vine să ne pună în față o tânără care intră 
într-un magazin și își exteriorizează în modul cel 
nevinovat întreaga fascinație pe care știe că o poate 
naște și o poate răspândi în jurul ei, probând câteva 
articole vestimentare de o fină calitate. Penultimul și 
ultimul sketch prezintă acele întâlniri atât de dese care 
se petrec în viața noastră, și anume întâlnirea a două 
călătoare aflate în avion spre aceeași destinație și care 
trezește în amintirea unuia dintre personaje momente 
din vizite anterioare. Ultimul Sketch, asemenea celui 
anterior, pune pe scenă acel moment în care, într-o 
stație de călători, goală la ora aceea, două personaje 
se întâlnesc, încearcă să construiască o anume imagine 
socială și exprimă acel sentiment profund al căutării, 
al dorinței, al nevoii și în final al acceptării. Ora blu 
(blue hour) este perioada din momentul înserării sau 
din momentul ieșirii zorilor, în care lumina solară, 
care stă să apună sau stă să răsară, se află la acea 
incidență cu spațiul terestru unde creează un albastru 
predominant pe bolta cerească, pentru aproximativ o 
oră. Este un interval în care, seara, de pildă, oamenii 
se grăbesc să ajungă acasă, se urcă în taxiuri, încearcă 
să prindă metroul, sau așteaptă pe o bancă, cu un ziar 
în mână, momentul în care aglomerația se disipă. 
Este un interval al întâlnirii diverse, neașteptate, 
neplanificate, întâmplătoare. Este un moment care, 
fie că observăm, fie că nu, are întotdeauna un efect 
puternic de melancolie, dar și de împlinire prin simplul 
fapt de a fi. Realizat în cadrul unui proiect numit 
„Teatru modern. Mijloace multimedia”, spectacolul 
folosește proiecții video, efecte de iluminare a unor 
panouri din spatele scenei, decor mobil.   

Ora blu
sau ora happening-ului

 © FITS Dragoș Dumitru
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Monika Strzepka îndrăznește să monteze 
povestea lui Kurt Cobain, a lui Courtney 
Love, a trupelor Nirvana și Hole într-o 

manieră atât de îndrăzneață, încât  îl aduce pe scenă 
pe Axl Rose, solistul trupei Guns N’ Roses. În timp ce 
Rose se declară oficial ca fiind fan al trupei Nirvana, 
în 1991, Cobain nu empatizează deloc cu această 
idee, refuzând oferta de a cânta în același turneu 
cu trupele Guns N’ Roses și Metallica. Iată-l pe Kurt 
Cobain adus, în viziunea Monikai Strzepka, în mijlocul 
unui conflict, la care se mai adaugă și povestea 
destrămării trupei Nirvana, dependența de heroină 
și depresia cauzată de neputința de a face față 
succesului.  Într-un cadru semnat Michal Korchowiec, 
al unui garaj care sugerează dezordinea din spatele 
vieții blindate de lumini de reflectoare ale unui rock-
star, membrii trupei Nirvana sunt surprinși exact în 
mijlocul conflictului care a dus la sfârșitul hiturilor 
Lithium, Drain You, Silver, About a Girl sau Smells Like 
Teen Spirit. Un decor haotic, plin de mizerie, pământ, 

Courtney Love
o iubire nemaivăzută, un spectacol nemaivăzut

 © FITS Sebastian Marcovici
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instrumente muzicale, bere, droguri, sărăcie și 
nepăsare, are să reprezinte studioul de repetiții al 
icoanelor muzicii rock, Kurt Cobain și Courtney Love. 
Multe crize de nervi, câteva excese de personalitate, 
chitare sparte, sisteme de sunet distruse, seringi 
de heroină și adrenalină, urlete, plânsete și câteva 
inserții ale unor frânturi din hiturile care i-au făcut 
celebrii pe cei doi soliști, creionează povestea 
grunge-ului anilor ’90, lăsând în urmă senzația de 
teamă, scârbă și haos. Spectacolul Courtney, o iubire 
nemaivăzută de la Teatr Polski Wroclaw, combină 
povestea trupei Nirvana cu realitatea industriei 
muzicale a anilor ’90 din Polonia, când ideea și 
dorința excesivă a succesului, unica opțiune viabilă, 
este introdusă în mentalitatea societății. Courtney 
Love, cea care a fost mereu loială trupei Nirvana, dar 
și cea care se presupune că a contribuit cel mai mult 
la destrămarea trupei, devine un simbol negativ al 
lumii capitaliste. Courtney, o iubire nemaivăzută este 
povestea unei cariere muzicale bazate pe intrigi și 

limitări. Katarzyna Straczek prezintă o Courtney care 
oscilează între extaz și depresie, între râs și plâns, 
între apartenență și iubire fată de numeroși bărbați, 
între cântăreața care visează să devină și limitare, 
prin simplul fapt că se află în umbra lui Cobain, cu o 
mobilitate interioară demnă de admirație. 

Regizoarea Monika Strzepka ascunde, în spatele unui 
paravan al frustrării și al certurilor, al conflictelor și al 
ego-urilor, al geloziei, perversiunii și al dependenței 
de droguri, frumusețea muzicii trupelor Nirvana 
și Hole și talentul fantastic al muzicienilor, 
transformând, astfel, „iubirea nemaivăzută” dintre 
solistul trupei și cântăreața Courtney Love într-un 
chin, într-o luptă pentru faimă și bani, dar și într-un 
etern adulter acompaniat de zvâcniri nervoase. În 
acest cadru, nici nu este de mirare că solistul trupei 
Nirvana, copleșit de faimă, cuprins de depresie 
și supus heroinei își dorește cu orice preț să se 
sinucidă.    

   Monika Tompos
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ULBS despre platforma 
internațională de doctorate
În deschidere, rectorul Ioan Bondrea a spus câteva 
cuvinte despre Platforma Internațională de 
Doctorate. Universitatea Lucian Blaga Sibiu este o 
instituție academică având ca focus cercetarea și 
predarea prin cercetare, implementând libertatea 
și colaborarea academice. Astfel, se încurajează 
schimbul de idei și cunoștințe precum și dezvoltarea 
profesională, iar universitatea sibiană colaborează 
cu alte universități, atât din țară, cât și din străinătate, 
dezvoltând programe strategice de dezvoltare, care 
facilitează schimbul de experiență al studenților. 
Universitatea oferă doctoranzilor acces la un mediu 
academic de diversitate a opiniilor și orizonturilor, 
precum și accesul la programe europene, existând 
șansa nenumărate de-a lucra alături de echipe de 
cercetare.   Festivalul Internațional de Teatru de la 
Sibiu, care are un puternic renume internațional,  
a devenit un reper de excelență în cercetare, 
încurajând studiul noilor forme de exprimare 
a operei teatrale. În acest context, profesorii și 
studenții beneficiază de o platformă teoretică 
solidă care susține studiul deja existent și exprimat 
cu entuziasm în Studioul de Teatru CAVAS, forumul 
universității pentru reprezentațiile artistice. ULBS 
este un partener important al evenimentelor ce au 
loc în Sibiu, atât ca vector al progresului economic, 
dar contribuind și la dezvoltarea culturii și societății. 
„Sunt încrezător că prezența voastră aici, astăzi, 
pentru, va aduce un plus de valoare viitoarelor 
proiecte care se vor dezvolta între noi și partenerii 
noștri. Vreau să garantez colegilor mei implicați în 
platforma internațională a doctoratelor în artele 
spectacolului tot sprijinul și cooperarea mea,” spune 
rectorul în încheiere.

Legătura sinergică dintre 
festival și universitate
Octavian Saiu spune despre invitatul George Banu 
că, deși el nu s-a autodenumit niciodată profesor, 
ironia este că George Banu nu numai că a îndrumat 
multe doctorate, dar a și predat multor generații de 
studenți. „Acest proiect este unul foarte important 
pentru FITS, deoarece între festival și universitate 
se poate crea o sinergie. Teatrul se învață nu numai 
în spațiile închise ale universității, ci teatrul se 
învață și în sălile de teatru. De aceea este Sibiul 
atât de prezent în lume, iar prin activitatea teatrului 
și prin festival, ideea de-a crea o platformă este 
o idee fecundă și organică. Un prieten de-al 

Platforma internaţională de prezentare
a doctoratelor excepţionale în artele spectacolului
şi management cultural

meu care conducea Festivalul de la Avignon a 
conceput același sistem de legătură directă între 
universitate și festival,” spune George Banu. Între 
ULBS și Universitatea de la Sorbona este o legătură 
puternică și fructificatoare însă nu mai e nevoie 
decât de oficializarea acesteia, prin înființarea școlii 
de doctorate în artele spectacolului și management 
cultural. „Această platformă este o ocazie dată 
tinerilor să descopere alte culturi teatrale, alți 
artiști, alte climate, ceea ce cred că este esențial,” 
mai spune invitatul. În opinia sa, teatrul este o 
experiență directă, iar ideea de platformă este o 
ocazie pentru teatru și universitate de-a forma un 
pol în care învățământul să se bazeze pe această 
experiență concretă a cunoașterii imediate. Teatrul 
este o artă a clipei deci și învățământul este o artă a 
prezentului. În ciuda diferenței de generație, George 
Banu îl apreciază pe Octavian Saiu pentru faptul că 
el este un profesor care merge la teatru, iar inspirația 
vine din experiența concretă a teatrului ceea ce-i 
aseamănă.    

   Adina Katona

 © FITS Dragoș Dumitru
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Te cunosc demult, de pe vremea când erai timid și 
te ascundeai sfios când vedeai o mână întinsă. Te-
am văzut cum crești și cum devii din ce în ce mai 

priceput. Te-am ascultat, am încercat mereu să îți ofer 
spectacole pe gustul tău și am încercat să te fac fericit.

Cu toate acestea, nu am apucat niciodată să îți 
mulțumesc. Nu am avut ocazia să îți spun cât prețuiesc 
tot ce îmi dăruiești tu mie, actorul simplu care se 
hrănește cu lacrimile și zâmbetele tale. Nu cred ca 
există o formulă magică care să alcătuiască spectatorul 
perfect: acel personaj imaculat, zugrăvit de critici, 
mereu documentat care înțelege sensurile ascunse și 
poate aprecia calitatea actului artistic. Un astfel de 
privitor este tot atât de prețios ca și oricare altul atâta 
timp cât are inima deschisă.

„Teatrul și-a atins scopul atunci când schimbă ceva în 
spectator” spunea actorul și profesorul Virgil Flonda. 
Uneori, însă, are nevoie de timp pentru a lucra în noi, 
actori și spectatori deopotrivă. Poți să vezi un spectacol 
și doar peste un timp să conștientizezi impactul pe care 
l-a avut asupra ființei tale. Nu e o taină neprețuită… tu, 
dragul meu spectator, ai simțit deja toate acestea.

Uneori te aud cum respiri, pierdut în sensul vorbelor și, 
când pășesc pe scenă, te simt vulnerabil, gata să plângi 
sau să râzi, dăruindu-mi o parte din tine și primind 
bucuros o parte din mine în schimb. E o joacă de-a „ce-ar 
fi dacă” pe care o savurăm împreună.  Uneori poate că nu 
mă recunoști: sunt în spatele unei măști, o suta persoană 
dintr-un cor de două sute sau trec foarte scurt prin fața 
ochilor tăi, stângaci, poate fugitiv, sperând cu disperare 
să nu mă uiți. Eu, însă, te simt mereu și când sunt sigur că 
te cunosc, mă surprinzi iar, și iar.

Acum e festival. Te văd ocupat, alergând de la un 
spectacol la altul, colcăind de emoții. E un cadou pe care 
Sibiul ți l-a făcut și tu l-ai îmbrățișat cu cea mai mare 
naturalețe. Ador să te văd neobosit, veșnic prezent, 
însetat de teatru și îmi place să cred că sunt vinovat de 
freamătul în care te zbați. 

Dragul meu spectator, ți-am scris să îți spun că îți sunt 
recunoscător că exiști. Tu știi, în simplitatea ta, să dai un 
sens vocației mele și nu pot decât să sper că vei primi și 
anul acesta darul nostru, al artiștilor de teatru veniți din 
toată lumea: emoții, cuvinte, priviri – oglinzi ale vieții.

Știu că îl vei prețui tot atât pe cât te prețuim noi pe tine.

Cu drag,
Un actor

Scrisoare către tine,
spectatorule…

   Doriana Tăut

„Teatrul şi-a atins scopul 
atunci când schimbă ceva 
în spectator.”
(Virgil Flonda).
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Alba Stanciu
Krapp’s Last Tape: the Theatrical World of Madness
A complex performance in which the image and 
the actor’s skill are the underlying sources of 
theatricality, Krapp’s Last Tape is a journey inside 
the disturbed mental universe of the protagonist. 
A character that straddles the border between 
tomfoolery and insanity, Krapp invites a variety of 
acting and staging strategies.
KEYWORDS: CHARACTER, MADNESS, 
INTERPRETATION, CLOWN, ACTOR.

Alba Stanciu
Oidip: Myth and Postmodern Theatricality
The article discusses the performance Oidip, by 
Sophocles, directed by Silviu Purcărete. A production 
of the Radu Stanca National Theatre of Sibiu, Oidip 
premiered in 2014 and has been described a actor-
centred performance, which bears the unmistakable 
stamp of its director, a theatrical entity intended for 
the general public, as well as for theatre specialists, a 
performance in which the consistency and pregnancy 
of symbols takes precedence over everything else.
KEYWORDS: CHARACTER, INTERPRETATION, 
PERFORMANCE, AUTHOR, DIRECTING.

Alba Stanciu
Why Not Do It in the Road? Theatrical Monologues
In a performance where the means of theatrical 
expression gravitate around the word and the actor, 
Why Not Do It on the Road? concentrates within the 
textual modality the most complex strategies for 
communicating theatrical meaning. The monologue 
is the starting point for any component of the 
performance.
KEYWORDS: PERFORMANCE, EXPRESSIVENESS, 
DRAMA, POSTMODERNISM, DRAMATURGY.

Diana Nechit
”N(aum)” and the Surrealism of Our Inborn 
Naturalness
”N(aum): Texts by Gellu Naum” is a performance 
that stakes its success on the beauty and poetic 
quality of a text spoken with accuracy and precision, 
with expressive potentialities residing in the use of 
metaphor and symbol. For an hour and a half the 
audience was seduced by the force of the text and 
of an honest staging technique, purged of weighty 
excesses, approaching the surrealist universe of 
Naum’s poetic discourse with an almost religious 
devotion. The joy and the intense emotion in the 
public’s reaction proved that audiences still need 
poetic representations that have the power to 
transfigure an oppressive reality. 
KEYWORDS: SURREALISM, POET, ANGEL, PATH, 
DEATH, WORD.

Diana Nechit
Dimitri Bogaslovki – ”Amor de Gente” 
The eighth reading performance of this year’s 
edition of the Festival offers us temporary access 
to the fascinating world of Russian-language drama 
through a reading of young Belarussian playwright 
Dimitri Bogaslovki’s text, People’s Love. The 
performative reading given by actors and students 
of Acting brings before us the strained context of 
interhuman relationships in a environment which 
doesn’t always look favourable. The meeting was 
another invitation to dramatic reconsiderations, 
to a reassessment of the state of contemporary 
European drama.
KEYWORDS: LOVE, ALCOHOL, CHURCH, READING, 
PERFORMANCE.

George Ciucă             
The Theatricality of a Household Appliance, on 
Parallel Planes
The article discusses the performance ”Giraffes: 
Urban Fable,” directed by Radu Afrim and produced 
by Radu Stanca National Theatre of Sibiu. Revolving 
around a commonplace object, i.e. a washing 
machine, the performance develops two storylines, 
separated by the use of two different sets. The first 
(front stage) features a realist, verisimilar scenery 
where ”slices” from the characters’ lives are acted 
out, with particular emphasis on interpersonal 
relationships. On the other hand, the second 
storyline belongs to the world of dreams that may 
be associated (on an interpretive level) with the 
characters’ subconscious, their repressed desires 
and needs.
KEYWORDS: WASHING MACHINE, SET, 
RELATIONSHIPS, STORYLINE, PERFORMANCE.

Andrei C. Șerban
”The Black Choir”: Look Back in Fear
Coro Nero/The Black Choir (directed by Veronica 
Pătru and Cătălin Pătru) presents the stories of 
a group of Jews going through the experience of 
concentration camps. Throughout the play, the 
text turns against the image, in order to reveal its 
grotesque underlayers, the whole performance 
being made up of a succession of flash scenes that 
uncover not only the various layers of meaning in 
the text, but also the actors’ versatility, displayed 
in a series of choreographic exercises by which the 
characters reveal an appalling mechanicalness of 
humanity, headed towards destruction.
KEYWORDS: THEATRE, NAZISM, GROTESQUE, 
HISTORY, FATE.

Cosmin Popescu
Blue Hour or the ”Happening” Hour
Blue Hour is a performance that seeks to capture 
the time interval announced in the title as it wears 
on in nature and in the way it is experienced by 
each of us at that particular moment. Made up of 
four sketches, with no other link among them but 
that of coincidence and chance encounter, the 
performance seems to achieve its purpose, i.e. that 
of discovering the fascination of the moment and 
of shifting perspective towards uniformity and 
towards a sudden, unexpected, but satisfactory 
resolution.
KEYWORDS: BLUE HOUR, SOCIAL, HAPPENING, 
SKETCH, UNEXPECTED.

Monika Tompos
”Courtney Love” -  Unprecedented Love, 
Unprecedented Performance
The performance Courtney Love, presented by Teatr 
Polski Wroclaw, blends the story of Nirvana with 
the reality of Polish music industry during the 90s, 
when the idea of and excessive appetite for succes 
as the only available option made its way into 
society’s view of the world. The director Monika 
Strzepka hides the beauty of the music created by 
the two bands – Nirvana and Hole – as well as the 
extraordinary talent of the musicians, under the 
cloak of frustrations and arguments, of conflict 
and egotism, of jealousy, perversion, and drug 
addiction.
KEYWORDS: ROCK, NIRVANA, EGO, DRUG, FAME, 
LOVE.

Adina Katona
The International Presentation Platform for 
Outstanding Doctoral Research in the Fields of 
Performing Arts and Cultural Management
The article describes this year’s meeting of the 
International Presentation Platform for outstanding 
doctoral research in the performing arts and 
cultural management, a project launched and 
organized by the Department of Drama and Theatre 
Studies at Lucian Blaga University of Sibiu and 
joined by twenty other prestigious universities 
from all over the world. The platform is intended 
as a network meant to promote the results of 
outstanding scientific research and artistic work, 
which convenes every year during the Sibiu 
International Theatre Festival.
KEYWORDS: RESEARCH, PERFORMING ARTS, 
CULTURAL MANAGEMENT, UNIVERSITY, ART.

Doriana Tăut
Letter to the Audience
An actor’s voice makes itself heard in a highly 
emotional letter, full of confessions and meant 
to offer the audience of the festival a glimpse 
of what happens behind the scenes. The article 
provides insight into whatever lies behind the 
curtain, behind the acting profession, and out of the 
spotlight.
KEYWORDS: LETTER, ACTOR, THEATRE, EMOTION, 
VOICE.
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