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Bursa de spectacole de la Sibiu
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Structură asociată a Festivalului Internațional de
Teatru de la Sibiu (FITS), Bursa de Spectacole s-a
desfășurat anul acesta într-un format nou. Dorind
să valorifice și să continue succesul ediției online
din 2020 care a venit din nevoia și dorința de a nu
priva profesioniștii din industria artelor
spectacolelor de oportunitatea întâlnirii, anul
acesta, Bursa de Spectacole de la Sibiu a fost
prezentată în format hibrid.

Un real succes, întâlnirea dintre cei care au avut
ocazia să vină în Sibiu și cei care au preferat sau au
fost condiționați să participe în deja familiarul
mediu online, a fost regizată de o echipa
organizatorică și tehnică care asigurat o
desfășurare fluidă și coerentă a evenimentelor.

Astfel, la această ediție, Bursa de Spectacole de la
Sibiu a adus în fața publicului de profesioniști
personalități cu roluri importante în domeniul
artelor spectacolului, dintre care îi putem aminti pe
dramaturgul și regizorul de teatru experimental
Nassim Soleimanpour, liderul de opinie în domeniul
leadershipului cultural Anthony Sargent, directorul
festivalului german de teatru și dans experimental
Euro-scene Leipzig, Christian Watty, producătorul
Tokyo Metropolitan Theatre, Kazuhiro Tateishi sau
directoarea executivă a Hong Kong Arts Festival,
parte din top 100 CEO din domeniul artistic la nivel
mondial, Tisa Ho. 

Sălile de conferință ale locației principale a Bursei,
Hotelul MyContinental, au găzduit o serie de
evenimente dedicate profesioniștilor din industria 

de Alexandra Popa 
și Eliza Ceprăzaruacum și #hybrid!
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artelor spectacolului care au fost accesibile atât
celor prezenți fizic, cât și celor aflați online. Ghidate
cu măiestrie de către Cosmin Chivu, directorul
Actors Studio Drama School MFA Program de la Pace
University din New York, subiectele abordate au
făcut o radiografie a temei de anul acesta a
festivalului, prezentând perspective diverse asupra
modului în care artele spectacolului au construit
speranță în ultimele 17 luni, atât în rândul publicului
larg, cât și în interiorul industriei, cât și a capacității
acestora de a aduce împreună comunități. Totodată,

Bursa a inclus în program evenimente de
networking care au permis participanților să creeze
conexiuni noi și să inițieze colaborări internaționale.

Ca și în anii anteriori pandemiei, cel mai de succes
eveniment de acest tip a rămas Speed Networking-ul
în cadrul căruia, anul acesta, au fost facilitate peste
100 de întâlniri între participanți și reprezentanți ai
unor structuri de tip festival de artele spectacolului
și locație de spectacole.

Bursa de Spectacole a readus în format fizic și cele
două evenimente de tradiție în Sibiu, Întâlniri cu
Mari Coregrafi și Conversații Culturale. Anul acesta,

tinerii artiști și studenți s-au putut bucura de o
întâlnire cu Israël Galvàn, unul dintre cei mai
importanți dansatori de flamenco din lume, în timp
ce conversațiile culturale de la Atrium Café au fost
conduse de către Teresa Brayshaw, lector la Leeds
Beckett University, care preia acest rol de la
regretatul Noel Witts, inițiatorul evenimentului.

Strategia propusă de către Constantin Chiriac,

președintele FITS și al Bursei de Spectacole de la
Sibiu, transpune aceste două mari evenimente într-

un cadru care să permită experimentarea și
participare atât în mediul fizic, cât și online.

Succesul acestei prime ediții în format hibrid a
Bursei de Spectacole de la Sibiu asigură
sustenabilitatea viitoarelor ediții și subliniază
necesitatea inovației ca răspuns la o lume în
continuă schimbare.



Zooming Cehov...

Din oferta de anul acesta a Festivalului Internațional
de Teatru Sibiu nu puteau lipsi acele spectacole ce
răspund unor interogații tot mai apăsate în legătură
cu viitorul artei teatrale și cu o intensificare tot mai
evidentă a prezenței tehnologiei în chiar interiorului
creației artistice. Una dintre aceste producții ce
explorează noile teritorii teatrale este chekhovOS/ an
experimental game, produsă de compania Igor Golyak
și Sara Stackhouse (Arlekin Players Theatre), parte a
programului Arlekin's Zero Gravity (zero-G) Lab. În
fapt, o deconstrucție a Livezii de vișini, asistată nu
atât de strategii filologice, ci de inovative utilizări ale
platformei Zoom, adaptată la un veritabil spațiu post-
teatral, în care virtualitatea, digitalul, online-ul sunt
invitate să redefinească raportarea la textul clasic.

Pretextul dramaturgic e simplu și seducător, nu lipsit
de un anume pirandellianism asumat: personajele
cehoviene, prin vocea „purtătorului de cuvânt” Natașa
Prozorovna, îl acuză pe Cehov că a creat „un sistem de
operare din care nimeni nu a scăpat până acum. De
peste un secol ne ducem existența în cadrul acestui
sistem pe deplin lipsit de fericire și de orice urmă de
speranță”. Eroii Livezii ne solicită nouă, oamenilor din
viitor (formulă recurentă în dramaturgia cehoviană)

să „confirmăm că rasa umană a găsit calea spre
fericire și că sistemul de operare Cehov este depășit”.

O primă componentă a spectacolului este astfel
anunțată ca esențială: interactivitatea. Prin diferite
mijloace de remote control, participanții pot lua
decizii apte să influențeze deznodământul. Suntem,

așadar, invitați să votăm preferințele între piesele lui
Cehov, să indicăm dacă livada trebuie sau nu vândută,

să alegem „visul”/ scena pe care vrem să o vedem
jucată și așa mai departe. Mai mult decât atât,
participanților li se dă dreptul la cuvânt (unmute), ei
pot avea, deci, opinii pe care și le exprimă,

argumentându-le. Nu suntem, totuși, în sfera unui
teatru forum, sau de tip debate, poate și pentru că
mediul virtual teatral încă nu ne este suficient de
familiar ca să îl utilizăm ca pe o „agora” din care
vorbim și votăm. Stratul interactivității este legat de
un altul: gaming-ul. Actul de a fi spectator e similar 
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de Călin Ciobotari

statutului de jucător; a privi nu se mai rezumă,

deci, la simplă contemplativitate, ci presupune
intervenționism, atitudine, influență, dar și o doză
considerabilă de entertainment. Prozorova,

asistată de o Charlotta invizibilă, nu este doar un
personaj-avocat ce pledează pentru ceva anume, ci
și gazdă a unui veritabil show, animatoare
responsabilă cu configurarea anumitor stări de
spirit ale celor prezenți. Intervențiile sale live se
întrepătrund cu înregistrări ale unor secvențe
interpretative pe fragmente din Livada de vișini și
cu luări de cuvânt ale lui Cehov însuși (frânturi din
corespondența și jurnalul ținute în ultimii ani de
viață).

APLAUZE 8/2021  27 AUGUST



7

În camera Zoom, panelul video al celor prezenți
reprezintă fundalul ce se deschide la răstimpuri spre
a arăta mostre de lume cehoviană. Scenele de acting
(de înaltă calitate interpretativă) ne sunt prezentate
ca decupaje demonstrative pentru modul închis de
funcționare a sistemului de operare cehovian. Fără
să-și propună redimensionarea unor caractere, actorii
creează contururi de personaj pe care le simțim
familiare; ele rezumă în esența lor ceea ce știam
despre Liubov, Gaev, Lopahin și toți ceilalți. Gândirea
regizorală nu intenționează să procure noi rezolvări
ale unor situații, ci, din contra, să indice blocajul
iremediabil în situațiile atât de puternic predefinite de
Cehov. Totuși, asta nu înseamnă că nu e o bucurie să
privești jocul impecabil al unor actori precum Jessica
Hecht, Anna Baryshnikov, Anna Bortnik, Darya
Denisova, Jeffrey Hayenga, Melanie Moore, Nael
Nacer, Mark Nelson, cu toții performând în zona unei
foarte reușite teatralități filmice. Un statut aparte îl
are Mikhail Barishnikov, cel ce îl interpretează pe
Cehov, redându-ni-l în tonurile acelea bitter-sweet
prin care îl cunoaștem cu toții. Prezența lui Cehov,

caldă, cinică și inteligentă complică oarecum
lucrurile: un demiurg ce scuipă sânge, un demiurg
bolnav de tuberculoză care nu a creat viața, dar a
știut să o descrie într-un model din care nu mai putem
ieși. Privirea lui Firs topindu-se în cea a lui Cehov, dar
și privirea acestuia din urmă îndreptată spre noi,
„oamenii viitorului”, furnizează un tip de emoție pe
care aici, în teritoriile zoom-ului, aproape că nu o
credeam posibilă. La această emoție contribuie ceea
ce am putea numi prin poezie grafică digitală.

Personajele sunt proiectate pe un alb infinit (discretă
citare a albului strehlerian) în care par, concomitent,
rătăcite, dar și acasă. Video-petale de floare de vișin,

baloane iluzorii ce plutesc prin aerul-zoom după la fel
de iluzoriul discurs al lui Gaev, titirezul ce se
învârtește hipnotic și inutil sub ochii acestor copii
mari, jucăriile ce defilează în imponderabilitate din
minunata scenă în care Ranevskaiei i se pare că vede
fantoma mamei, camera ce focalizează pe figura
Liubovei atunci când Lopahin relatează despre cursul
licitației, indicându-ne, pas cu pas, prăbușirea unei
lumi interioare, apoi vârtejul-fundal ce relativizează
totul și, paradoxal, permanentizează totul.

Admirabilă, de asemenea, și soluția reprezentării
grafice a livezii, ce intervine în ultima parte:

trunchiuri negre pe alb, geometrii fragile, linii pe
care personaje în picaj încearcă să își mențină
echilibrul, șotron, spațiu ludic, dar și senzație acută
de fisură a unei suprafețe de sticlă...

Din dramaturgia propusă de Igor Golyak și Sara
Stackhouse nu lipsește ironia, condiment cehovian
esențial ce conduce spre acel deziderat auctorial
(aproape imposibil) al parcurgerii Livezii ca pe o
comedie. Ironia provine în special din practicarea
mai mult sau mai puțin explicită a inter-

textualității. Prozorova (personaj din Trei surori)
debutează cu un fragment din monologul Ninei
(Pescărușul) și are ca recuzită pescăruși morți.
Printre altele, ni-l prezintă și pe peștele Olga (una
din cele trei surori) cu al ei „minuscul creier
virtual”. Iar lista de exemple poate continua...

Finalul „reprezentației” la care am asistat, așa cum
a fost el dictat de deciziile publicului, a indicat
imposibilitatea „casării” sistemului operațional pus
la punct de Cehov. Poate și pentru că suntem parte
a acestui sistem pe care, în ultima sa piesă,

enigmatica Livadă de vișini, dramaturgul rus l-a
lăsat, testamentar, umanității. 

Nu știu dacă suntem pregătiți, cel puțin aici, în
spațiul românesc al „sfintei scene” și al „monștrilor
sacri”, pentru astfel de escapade tehnologice și
pentru schimbarea din mers a unui instrumentar
necesar receptării. Nu știu dacă încă ne putem
desprinde de tabieturile și zonele de confort
presupuse de tihna unui fotoliu teatral cufundat în
penumbra unei săli, la marginea unei scene fizice.

Deocamdată, proiecte precum cel de la Arlekin
Players Theatre sunt prezentate cu titlu de
experiment. Cine știe, însă, ce ne rezervă
viitorul?!...



Autobahn

8

Cred că am acceptat deja cu toții că
teatrul privit ca experiență digitală,

chiar dacă este considerat de mulți un
compromis justificat doar de situația
pandemică actuală, să fie, totuși, o
necesitate de prezervare a contactului
dintre public și universul scenic.

Evident, mulți vor imputa oricărei
forme de digitalizare pierderea
energiei pe care o dă imediatețea
actului artistic, însă, în același timp,

tehnologia nu trebuie văzută doar ca
un mijloc de a imortaliza o
reprezentație. De fapt, spectacolele
online implică două modalități de
raportare la această emergență a
formatului digital: pe de o parte,

tehnologia care este privită ca
secundară actului scenic, ca
perspectivă restrictivă asupra unei
reprezentații ori viziuni regizorale
prestabilite; pe de altă parte,

tehnologia care este utilizată ca o
componentă integrantă a procesului
de creație spectaculară, ca modalitate
de a impune actului creativ o anume
rigoare. Dacă prima opțiune încă este
cea mai utilizată formă de a prezerva
contactul cu teatrul, cea din urmă
propune, de fapt, o cale de revigorare
totală a artelor scenei. Altfel spus,

pentru anumiți creatori de spectacole
ai momentului, tehnologia nu se
subsumează actului artistic, ci devine
parte a procesului de creație. 

O astfel de inițiativă inedită a fost
adoptată de Teatrul Național „Radu
Stanca” Sibiu în 2020 prin
transformarea textului Autobahn,

semnat de Neil LaBute, în poate prima
mini-serie de teatru-film creată
vreodată la nivel național. Amintind
de convenția narativă a filmului-
antologie Night on Earth al regizorului 

de Andrei C. Șerban

Jim Jarmusch, proiectul sibian
propune șapte episoade de sine
stătătoare, petrecute exclusiv în
mașină, centrate pe
problematicile individului
contemporan confruntat cu
neajunsurile sau micile bucurii
ale unei existențe, de cele mai
multe ori, triviale.

Eroii lui Neil LaBute nu ies
niciodată de sub incidența unui
fatalism care și-a pierdut
tragismul sau, mai degrabă, al
cărui tragism a fost înlocuit cu o
farsă cinică. Aceste micro-

drame(dii) burgheze nu sunt, în
ultimă instanță, decât tentative
de a resuscita prin intermediul
farsei (de cele mai multe ori)
absurde solemnitatea unor
protagoniști pentru care
suferința era însăși leur raison
d’être. Textul Autobahn se
alimentează din acea mitologie a
personajului de dramă
americană, bântuit fie de un 

plictis înfiorător, fie de vocații
ale autodistrugerii care, de fapt,
decurg tot din același spleen
aproape patologic. Eroii lui
înșală și iubesc, mint și se
destăinuie, urăsc și se sacrifică
etc., dar toate sentimentele, puse
în coordonatele acestor nuclee
dramatice, tind să aibă aspectul
unor capricii. Totodată,

pulsiunile criminale ori alte
forme de acte abominabile sunt
o consecință firească a poverii
unui anonimat, ori a unei vieți
insuportabil de mici și de
convenționale. Nebunia pare să
decurgă dintr-o normalitate
exacerbată, din normalitatea
clișeelor discursive care umplu
rutina unei zile. Tocmai de
aceea, fragmentele cuprinse în
acest text-antologie se petrec, în
general, cronologic vorbind,

după ce „răul s-a petrecut” –

pentru că toate cauzele care au
împins personajele înspre aceste
acte trădează un anume grad de 

Provocarea teatrului-film
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superficialitate, specific unor astfel
de date existențiale. Într-o asemenea
formulă, orice încercare de sondare
a psihologiei este aproape
întotdeauna inutilă – verdictul e
mereu același: consecința e mereu
mai importantă decât cauza.

Personajele lui Neil LaBute sunt
interesante prin faptul că
acționează, nu prin faptul că
reacționează la o stare de fapt care
este mult prea îndepărtată temporal,
sau mult prea simplistă, sau mult
prea ilogică pentru a avea o pondere
în mizele receptării. Singurul
moment cu adevărat important este
prezentul. Prea puțin contează ce a
fost sau ce urmează: protagoniștii
acestui text există doar pentru a trăi
acest moment. În consecință, micro-

dramele surprinse de autor
marchează momentul decisiv al
existenței lor, indiferent cât de grea
sau de superficială le este durerea
sau remușcarea.

Tot astfel, eroii lui Neil LaBute nu vin
în fața noastră cu niște povești
spectaculoase, nu își propun să
surprindă prin gradul lor de inedit.
De fapt, autorul însuși strecoară în
subtext acest indiciu – marile
povești de viață au murit sau au
sfârșit în paginile de literatură
clasică. Psihologia individului
modern este doar o caricatură a
solemnilor eroi care au marcat
umanitatea. Prin urmare, este
imposibil să nu fi văzut, auzit sau
simțit ceea ce experimentează
personajele dramaturgului
american. Ele nu vin să răstoarne
niște așteptări; ele, eventual, arată
un dead end, un blocaj, o neputință
de a depăși niște stereotipuri
recognoscibile oriunde. Asta nu le
știrbește, în schimb, nimic din
farmec. Mai ales atunci când
scriitura lui Neil LaBute este la
mijloc. Autorul are, deci, capacitatea 
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de a susține printr-un stil
deopotrivă inteligent și autentic
această criză axiologică ce-i
reduce pe protagoniști la niște
destine aproape larvare.

Dramatismul tensionat al acestor
suite de interacțiuni interumane
atrag prin verosimilitatea lor, nu
neapărat prin dilemele pe care le
lansează. Prea puțin contează de
ce tânăra fată a devenit o
narcomană și ce se va întâmpla
cu ea, prea puțin ne interesează
de ce soția și-a înșelat (a câta
oară?) soțul în acea cameră de
hotel; în același fel, viața acelei
femei alături de soțul său
alcoolic, cu sindrom Tourette,

este previzibilă, la fel și
finalitatea acelei fatidice călătorii
cu mașina pe care o fac
profesorul și eleva sa. Important
e, și asta e marea calitate a
textului lui Neil LaBute, că toate
aceste personaje sunt vii,
recognoscibile, vorbesc nu
despre niște individualități, ci
despre o colectivitate, incarnează
nu niște figuri romanești, ci niște
portrete desprinse din cea mai
brut(al)ă banalitate de care ne
lovim cu toții. 

Pornind de la aceste date, orice
încercare de montare
(extra)scenică s-ar rata printr-

un grad de spectaculozitate
exagerat. În consecință, Andrei
și Andreea Grosu dovedesc prin
regia lor curată, transparentă, o
lectură inteligentă, îndrumând
actorii să confere personajelor
doar câteva tușe de
psihologizare care să le confere,

simultan, o minimă consistență
emoțională, dar și un anume
grad de universalitate. Talentul
actorilor sibieni este evident nu
doar prin intervențiile lor
textuale, ci și prin tăcerile lor,

prin implozia temperată care
conferă un plus de autenticitate
referentului discursiv și,
implicit, întregului ansamblu
spectacular. Totuși, revenind la
mizele tipologice impuse de
scrierea dramaturgului
american, personajele prind,

într-adevăr, viață, însă nu și o
individualitate suficient de
puternică pentru a îi izola în
panoplia marilor personajele
obsedante. Poveștile și chipurile
lor schimonosite de suferință se
vor șterge poate din mintea 
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noastră, însă dureroasa lor
confruntare cu acest spleen al
middle class-ului contemporan este
cea care va plana mult timp, ca un
aer greu pe deasupra spectatorilor.

Huis clos-urile orchestrate de cei doi
regizori și proximitatea privitorului
față de această succesiune de cadre
fixe (felicitări lui Alexandru
Condurache pentru calitatea
imaginii!) conferă un simulacru al
intimității ori al unui fel de
voyeurism sufocant. Tot astfel,
elementul muzical, prelucrat de
Mihai Dobre, derapează de la un
playlist radiofonic clasic (Elvis
Presley, Bobby McFerrin, Lou Reed
etc.), pentru a puncta acustic stări de
neliniște, observații subtextuale cu o
încărcătură ironică. Aparentul grad
de familiaritate cu universul
personajelor este dublat, prin acest
artificiu, de un recul, de o distanțare,

de o privire de ansamblu
nepărtinitoare. Se creează, astfel, un
fel de co-text prin care creatorii
acestui film-spectacol de-

dramatizează încărcătura
emoțională ori o accentuează cinic,

mizând pe o perspectivă, în mare
parte, caustică, fără a se deda
sentimentalismelor. 

Autobahn cochetează cu
principiile unei comedii umane
ce nu își propune neapărat să
atingă corzi sensibile sau să ofere
lecții de viață. Mini-seria de
teatru-film Autobahn este, mai
degrabă, un prilej de
extrospecție, de detașare lucidă
în fața unor mecanisme, a unor
axiome sociale specifice unui
prezent brutal de absurd și
absurd de brutal. Dar, poate cel
mai important, Autobahn-ul
sibian este un proiect lăudabil,
rezultat din intersecția fericită a
unor energii creatoare proaspete,

despre rezistența artelor
spectacolului în fața tuturor
formelor de recluziune impuse de
contextul actual.
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Dialog Octavian Saiu - Nassim Soleimanpour
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de Alba Stanciu

Prezent pe scena Festivalului Internațional de Teatru
de la Sibiu cu spectacolul Iepurele alb, iepurele roșu,

regizorul de origine iraniană Nassim Soleimanpour
face parte din tânăra generație de artiști a căror
creație este definită printr-un continuu experiment.
Introdus de Constantin Chiriac, președintele
festivalului, acesta prezintă întâlnirea cu arta lui
Soleimanpour în iarna anului 2020 la New York, cu
spectacolul Nassim, ceea ce a condus la decizia de
invitare a regizorului în Festivalul Internațional de
Teatru de la Sibiu. Teatrul său este descris de
președintele festivalului ca o adresare către marii
artiști, o formulă destinată celor care pot răspunde la
obstacole. 

Coordonatorul acestui dialog, profesorul Octavian
Saiu, îi oferă posibilitatea artistului de a se descrie.

Nassim Soleimanpour locuiește de mai mulți ani în
Germania, la Berlin, este născut în 1981 în Iran într-o
familie care i-a influențat traseul artistic, tatăl său
fiind un recunoscut scriitor. Debutul său artistic a fost
întârziat datorită opțiunii sale de a studia ingineria,

abia după aceea a urmat teatrul și designul. Regizorul
invocă o „cale a suferinței”, derulată odată cu
parcursul său teatral. Succesul activității lui este
confirmat în 2010, ceea ce îl orientează definitiv și
„stabil” către scris. 

Naționalitatea este o parte importantă a personalității
artistice, însă deciziile conștiente sunt mult mai
definitorii decât zona de origine pentru personajul
Nassim Soleimanpour. În multe situații, naționalitatea
și pașaportul devin un impediment, cu riscuri de a fi
interpretate în mod eronat. De asemeni, artistul se
autodefinește și prin noua apartenență germană. Din
acest motiv, este nevoit să migreze dintr-o limbă în
alta, invocând ideea „pierderii în traducere”. Acest
proces creează mai mult dezavantaje, pentru că
importanța cuvântului și a expresiei sunt vitale.

Pentru acest motiv limbajul devine un proces selectiv,

pentru „găsirea cuvintelor care să rezoneze cu
publicul”. 
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Continuând propria sa prezentare, Nassin
Soleimanpour își mărturisește „frica de a pierde
copilăria”, aceasta fiind regăsită în libertatea absolută
atunci când creează. Se autodescrie ca un „un ratat
fericit”, iar jocul esențial pe care îl propune este cel cu
textul, cu improvizația. Actorii au libertatea
interpretării jocului cu cuvintele, cu piesa. Vorbește
despre „lectura la rece”, privită ca un avantaj ce oferă
realitatea brută, fără artificii. Textul este descoperit
de actor în momentul lecturii, fiind vorba de o viziune
spontană. Iepurele alb, iepurele roșu demonstrează
durabilitatea acestei metode. Audiența răspunde în
mod interesant la „lectura la rece”. Fiecare dintre
spectacol are identitatea și expresia lui, acestea nu
sunt identice, ci sunt diverse moduri de a privi textul.
 

Discuția continuă cu suprapunerea dintre autorul și
producătorul Nassim Soleimanpour, care trebuie să se
adapteze unul altuia. Textul, teatrul (chiar și cel clasic)

trebuie mereu adaptate, revizuite, versatilitatea fiind
calitatea de bază. De pildă, piesa Blind Hamlet
„împinge limitele formei”, este vorba despre o
interogare din mai multe direcții ale replicilor create
de Shakespeare. Textul trebuie să aibă continuitate, să
permită extensii către interpretări mereu actuale,

mereu flexibile.

Nassim Soleimanpour este, fără îndoială, un artist
aflat în două spații geografice și culturale diferite,

de aceea este esențială nevoia de echilibru, punct
de unde este demarată ideea potrivit căreia artistul
să se poată adresa oricui, astfel încât fiecare să
poată înțelege, din orice perimetru. Mai mult, un alt
element definitoriu este riscul. Pentru artist, acesta
înseamnă alegerea unei provocări, reală sau
anticipată. În cele din urmă, importantă este
căutarea echilibrului în riscuri. Nassim
Soleimanpour nu este un favorizant al
abandonului, ci al continuității, exemplul fiind
situația din pandemie, care a obligat continuitatea
și creativitatea.

O altă întrebare congruentă cu problema
naționalității din prima parte a acestui dialog este
limba originală a artistului, farsi, care ar
presupune reîntâlnirea cu autenticitatea sa
iraniană. Nassim Soleimanpour indică, însă, o
modalitate ocolitoare de întoarcere la origine.

Tentativele de a scrie în limba originală încă mai
există, nu sunt în totalitate evitate. 

Concluzia acestei discuții este faptul că Nassim
Soleimanpour este un artist al jocului cu cuvântul,
cu posibilitățile sale infinite, dar și cu variantele de
răspuns. Condiția actualității este complexitatea,

care este o împreunare de condiții. Profesia
teatrală creează imaginea totală. Teatrul său nu
oferă o variantă definitivă de răspuns pentru că nu
există un răspuns care să cuprindă toate
informațiile. Ceea ce contează este autenticitatea,

menținerea ei cu orice preț, creația să nu fie falsă.



Aleea celebrităților
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Akram Khan

Akram Khan este unul dintre cei mai apreciați artiști ai
momentului din lumea dansului; și-a câștigat reputația
datorită unor producții de mare succes, cu o extraordinară
forță a imaginației, foarte accesibile și extrem de
emoționante, cum ar fi „XENOS”, „Until the Lions”, „Kaash”,

„DESH”, „Vertical Road”, „Gnosis” și „zero degrees”. 

Coregrafiile lui Khan reprezintă călătorii exploratoare
transdisciplinare și transculturale. A colaborat cu artiști
de top din lumea dansului, precum Sylvie Guillem, Sidi
Larbi Cherkaoui și Israel Galván, artiști vizuali, acum ar fi
Tim Yip, Antony Gormley și Anish Kapoor, și muzicieni ca
Nitin Sawhney, Kylie Minogue și Florence and the
Machine. Punctul culminant al carierei sale de până
acum a fost o parte a Ceremoniei de deschidere a
Jocurilor Olimpice de la Londra din 2012, ce i-a adus
numai critici pozitive. Khan a debutat în lumea baletului
în 2014, în cadrul trilogiei „Lest We Forget”, produsă de
English National Ballet. Spectacolul său mult-premiat
„Dust” a deschis calea spre noua viziune extrem de
apreciată a poveștii lui Giselle. În prezent, acesta lucrează
la „Creature”, cea de-a doua colaborare cu aceeași
companie, ce va avea premiera în aprilie 2020.

Denis O'Hare

Denis O'Hare e actor, scriitor și activist; acesta locuiește în
Paris, Franța. Dl O'Hare a interpretat nenumărate roluri pe
Broadway și nu numai. A câștigat un Premiu Tony pentru
rolul din Take Me Out, de Richard Greenberg, un Premiu
Drama Desk pentru rolul din Sweet Charity, precum și un
Premiu OBIE pentru spectacolul „Iliada” (“An Iliad”). Denis a
apărut în multiple filme, precum Late Night, The Goldfinch, 

Swallow, The Day Shall Come, Milk, A Mighty Heart,
Michael Clayton, Duplicity, 21 Grams, Garden State, Half
Nelson, Dallas Buyers Club, Lizzie Borden, The Proposal și
The Changeling. A jucat în mai multe filme și seriale
televizate, inclusiv cinci sezoane din American Horror
Story, două sezoane din True Blood, și mai multe
episoade din The Good Wife, The Comedians, This Is Us și
Broad City. În calitate de autor, prima piesă scrisă de
Denis a fost adaptată într-o producție recentă. Filmul său,

„The Parting Glass”, este disponibil pe iTunes și pe alte
platforme. Împreună cu Lisa Peterson, acesta a scris
piesa „Iliada” („An Iliad”), care s-a jucat peste tot în lume
– cel mai recent la Shanghai și la Paris. Dennis și Lisa au
mai scris „The Good Book”, care a avut premiera la The
Court Theatre din Chicago în 2015, fiind foarte apreciată
la Berkeley Rep în primăvara anului 2019. În prezent, Lisa
și Dennis lucrează la un nou spectacol despre Imperiul
Roman. În plus, dl O'Hare scrie un roman. El și soțul său,

Hugo Redwood, au un fiu pe nume Declan.
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Helmut Stürmer

Helmut Stürmer (n. 1942) este unul dintre cei mai apreciați
scenografi români, cu o activitate prolifică atât în țară, cât și
peste hotare. Viziunea sa artistică manifestată deseori în
decoruri impresionante ce oferă paliere subtile de acces în
psihologia personajelor a contribuit la crearea multor
spectacole de succes, fapt care i-a adus recunoașterea pe 

plan european. A colaborat cu teatre din București, Cluj,
Arad, Brașov, Iași, Pitești, Timișoara, Ploiești, dar și cu
instituții de prestigiu internațional, precum Théâtre de la
Ville din Paris, Deutsches Schauspielhaus din Hamburg,

Théâtre de l'Union din Limoges, Opera din Karlsruhe,

Opera din Bonn, Royal Shakespeare Company. De
asemenea, a colaborat cu regizorul Silviu Purcărete la
conceperea câtorva dintre cele mai aclamate spectacole
ale momentului, montate la Teatrul Național „Radu
Stanca” Sibiu, printre care se numără „Faust”, care a
cucerit o lume întreagă prin forța sa vizionară
extraordinară.

Israel Galvan

Născut în Sevilla, Spania (1973), într-o familie de dansatori,
fiul lui José Galván și al Eugeniei de los Reyes, Israel Galván
s-a format ca dansator de flamenco tradițional; totuși, încă
de la prima sa creație, „¡Mira!/Los zapatos rojos” (1998), care
deschide calea spre un manifest pentru un nou spirit de
flamenco, artistul a devenit treptat un dansator și un 

coregraf al cărui stil sparge tiparele. Galvan recodifică
limbajul fizic al stilului flamenco, utilizând nu doar
modalități de expresie apropiate de acesta din punct de
vedere genealogic, cum ar fi corida, ci și elemente din
alte ritualuri din cultura populară. Artistul se folosește de
mai multe trupuri aducând pe scenă un flamenco în
schimbare. Fiecare creație a lui reprezintă o piatră de
hotar în căutarea unui dans ce își propune să se elibereze
de anumite trăsături moștenite dintr-un flamenco
cristalizat. Artistul își dorește să refocalizeze dansul pe
actul de dans în sine. Israel Galván a fost distins cu
premii dintre cele mai prestigioase, precum Premiul
Național de Dans (Spania), Premiul Bessie pentru cel mai
bun spectacol de dans (New York), Premiul pentru
rezultate excepționale în cadrul Premiilor Naționale de
Dans (Marea Britanie). În 2016, a fost decorat cu Ordinul
Artelor și Literelor, în grad de Ofițer. Este artist asociat la
Le Théâtre de la Ville, Paris.
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Charlotte Rampling

Charlotte Rampling a debutat în “Swinging London”, “The
Knack... and How to Get It” (1965), care au devenit comedii de
top. Rolul din “Căderea zeilor” (1969) de Luchino Visconti a
scos la iveală o altă fațetă a actriței. Apoi, au urmat „Zardoz”

de John Boorman (1974) și „Portarul de noapte” de Liliana
Cavani (1974), care au adus-o în atenția publicului. A jucat în
„Max, My Love” (1985) de Nagisa Ōshima, a evoluat alături

de Robert Mitchum în filmul polițist „Farewell, My
Lovely” realizat de Dick Richards în 1975; a jucat sub
îndrumarea lui Woody Allen în comedia „Stardust
Memories” din 1980 și a lui Sidney Lumet în „Verdictul”
(1982), alături de Paul Newman. Rampling locuiește în
Franța din anii ‘70. A fost în turnee cu „The Purple Taxi”
de Yves Boisset, a interpretat roluri în „Viva la vie!”

regizat de Claude Lelouch, dar și în thrillerul „On ne
meurt que deux fois” (1985) semnat de lui Jacques Deray.

În 2000, a făcut roluri de excepție în „Livada de vișini”
(după Cehov) și în neegalatul „Signs and Wonders” de
Jonathan Nossiter. Apoi, a evoluat în „Sous le sable/Sub
nisip” regizat de François Ozon, iar mai târziu în
„Swimming Pool/Piscina”. Actrița este cunoscută pentru
rolurile din comedii („Summer Things”, 2002) și din
thrillere („Lemming”), dar și din filme de autor („Vers le
sud”, 2006) sau producții de divertisment de la
Hollywood („Instinct primar 2”). În 2010, a apărut în
ultimul sezon al serialului „Dexter”. În 2019, a fost
distribuită în SF-ul „Dune”.

Yoshi Oida

Yoshi Oida (n. 1933) este un regizor și actor de teatru și film
emblematic de origine japoneză care s-a afirmat pe scena
occidentală. Specialist în tehnicile Noh, Kabuki și Bunraku,

Yoshi Oida a devenit în 1968 primul membru al companiei
internaționale de teatru conduse de Peter Brook. Mai târziu, 

a regizat peste 50 de spectacole inspirate din repertoriul
nipon și universal, impunându-se prin viziunea sa inedită
care îmbină estetica orientală cu exigențele teatrului
european. Pentru meritele sale deosebite în zona artelor
spectacolului, Yoshi Oida a fost onorat cu titlurile de
Cavaler al Ordinului Artelor și Literelor (în 1992), Ofițer al
Ordinului Artelor și Literelor (în 2007) și Comandor al
Ordinului Artelor și Literelor (2013), distincții oferite de
Ministerul Culturii din Franța.
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Jan Lauwers

Jan Lauwers (n. 1957 la Anvers) este un artist activ în
aproape toate mediile de expresie. În ultimii 30 de ani, a
devenit cunoscut pentru spectacolele sale inovatoare alături
de Needcompany, companie înființată la Bruxelles în 1986. În
această perioadă, artistul a creat o mulțime de opere,

prezentate la BOZAR (Bruxelles), la McaM (Shanghai), dar și
în alte spații. În perioada 2009-2014, Needcompany a
beneficiat de programul de rezidență artistică al
Burgtheater, Viena. În 2012, Jan Lauwers a fost distins cu
Ordinul de merit „Crucea de aur” al Republicii Austria. În
2014, la Bienala de la Veneția, a primit Leul de aur pentru
întreaga activitate artistică, fiind primul belgian distins cu
acest premiu la categoria teatru. În 2018, la Festivalul de la
Salzburg, a avut loc primul spectacol de operă de Jan
Lauwers, „L'incoronazione di Poppea”.

Jan Lauwers a studiat pictura la Academia de arte din
Gent. La finalul anului 1979, a strâns mai mulți oameni în
jurul său, punând bazele Epigonenensemble. În 1981,

grupul s-a transformat în colectivul Epigonentheater zlv
și a luat cu asalt lumea teatrului cu cele șase producții ale
sale. Astfel, Jan Lauwers s-a alăturat mișcării pentru
schimbare radicală din Flandra de la începutul anilor ‘80,

devenind totodată cunoscut pe plan internațional.
Colectivul Epigonentheater zlv a prezentat un tip de
teatru direct, concret și extrem de vizual, având ca
elemente structurale muzica și limbajul.
Jan Lauwers are nevoie de companie. Alături de Grace
Ellen, a fondat Needcompany. Trupa de artiști a lui Jan
Lauwers și Grace Ellen este unică și foarte versatilă. În
2001, Maarten Seghers a devenit membru al
Needcompany. Pe lângă prezența de neconfundat în
creațiile lui Jan Lauwers și Grace Ellen Barkey,

compozițiile muzicale ale lui Seghers reprezintă o
contribuție esențială la producțiile acestora.

De la înființarea Needcompany în 1986, atât spectacolele,

cât și artiștii acesteia au caracter internațional. Încă de
atunci, toate spectacolele au fost prezentate în mai multe
limbi. Primele producții erau foarte vizuale, însă în
următoarele, linia narativă și tema au dobândit tot mai
multă importanță. Creațiile lui Lauwers au fost etichetate
drept post dramatice, artistul redefinind acest termen în
ultimii ani. Una dintre trăsăturile cele mai importante ale
acestor creații este interpretarea cerebrală, transparentă
și paradoxul dintre „a juca” și „a interpreta”.



Ritualul primăverii
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Spectacolul creat de coregraful Israel Galván și
prezentat pe scena Festivalului Internațional de
Teatru de la Sibiu, Ritualul primăverii, urmărește o
originală suprapunere între mai multe coduri
ritmice (unul dintre acestea fiind dansul flamenco)

și partitura muzicală, interpretată prin reducție de
pian, a compozitorului rus. 

Concepția scenică a artistului spaniol vizează
originalitatea cu orice preț, justificată de acordarea
sa la curentele postmoderne, prin provocarea
„materialului clasic” (în acest caz al muzicii unei
lucrări aparținând repertoriului cult), de
confruntare a acestuia prin soluții contrastante,

artistul mizând pe ascendenta stare de tensiune
bazată pe conflict stilistic și tematic, între muzică si
dans.

În mod inevitabil, titlul partiturii alese de Israel
Galván, Ritualul primăverii de Igor Stravinski,
creează liante cu montări de referință ale artei
coregrafice din secolul XX, începând de la
montarea propusă de Vaslav Nijinski, continuând
cu Maurice Béjart, Pina Bausch și mai recenta
versiune a lui Anjelin Preljocaj etc., fiecare dintre
aceste montări stabilind o temă vastă de explorare,

atingând culminații artistice ce devin, la rândul lor,

modele de referință pentru coregrafie. 

Versiunea coregrafului spaniol, al cărui trecut
artistic este definit de anturajul muzicii și dansului
flamenco, impune o foarte personală formulă de
„rescriere coregrafică”, pertinentă interpretării ca
extensie a „rescrierii scenice”, rupând orice
legătură tematică cu narativul lucrării muzicale.

Ceea ce este important pentru coregraf este
suportul ritmic, pe care acesta fie îl subliniază prin
pașii de flamenco, fie intervine prin veritabile
recitaluri de poliritmie și polimetrie, prin fraze de
execuții în contratimp realizate „peste” pulsul
stabilit de partitură și de interpretarea pianistelor
Andrada Ștefan și Sabina Oprea. 

de Alba Stanciu
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Stravinski în pași de flamenco
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de formule tehnice, cu un admirabil perfecționism
al detaliului prin care este prelucrată percuția
pașilor. Sunt vizibile „nuanțe”, de la brutalitatea
accentelor până la cele mai mici serii de valori
muzicale, din care creează la rândul său partituri
ritmice. 

Pe de altă parte gestul, eleganța compozițiilor
brațelor, permanentul control al corpului ca formă
sculpturală expresivă etalează continuu și
amplifică intensitatea pasajelor de dificultate
tehnică a dansului, creează o imagine artistică
sublimă a compoziției de dans.

Întâlnirea dintre partitura compozitorului rus Igor
Stravinski și concepția coregrafică a artistului
spaniol rămâne, fără îndoială, un subiect de
dezbatere, despre posibilitățile plierii unor stiluri
foarte diferite, a modului în care coregraful decide
să se despartă de materialul muzical în maniera
noilor tendințe coregrafice care accelerează după
perioada de după anul 2000, să îl folosească sub
forma unui pretext care urmează a fi continuu
contrazis, mai puțin susținut, de discursul scenic și
prestația dansatorului. 
Contrastul foarte agresiv dintre cele două registre
care compun teatralitatea spectacolului este
dominant. Dansatorul și muzica ating de puține ori
puncte de congruență, acest lucru fiind posibil în
momentele de întâlnire reciprocă între pașii
marcați și puternicele accente ritmice ale partiturii.
Dominanta spectacolului creat de Israel Galvan
este antagonismul creat între muzică și pașii de
flamenco.

Balanța acestei suprapuneri de ritmuri, pe de-o
parte fixate de partitură, pe de altă parte de
neîntreruptul discurs sonor, puternic, „solistic”, se
înclină în favoarea dansatorului, care preia și, mai
ales, controlează prioritatea acustică a întregului
discurs scenic, creează un sistem pluriplan cu
valențe de orchestră de percuție, în care muzica lui
Stravinski devine plasată în plan secund, artistul
anihilând prin intervenția sa (în multe situații)
armoniile și discursul melodic al acesteia.

Inovația și nonconformismul sunt „termenii de
sprijin” ai acestui spectacol prezentat de Israel
GalvánCompany, artistul etalându-și virtuozitatea,

dominând scena cu elementele tehnice ale dansului
flamenco, suprapus inflexiunilor de elemente de
dans contemporan. Însă vitalitatea, expresia,

ferocitatea atitudinii și contururilor de forme ale
dansului spaniol flamenco sunt reperele de bază
ale coregrafiei, artistul utilizând o partitură largă 



Hai să dăm mână cu mână, fantomă!
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Pielea mâinilor și a feței prezintă cea mai bogată
inervație senzorială din întregul corp. Receptori ai
sensibilității tactile fine sunt întrețesuți în mozaicul
complex al tegumentului acestor zone. Atingeri
ușoare, precum adierea blândă a vântului, gâdilatul
produs de puful jucăuș al unei păpădii pe obraji ori
palme, sau stropii microscopici de apă, mângâie
simțitor constelațiile neuronale de pe aceste
suprafețe corporale. Atingerile pielii pe piele,

coliziunea acestor galaxii de fibre nervoase, aprind
supernove de intimitate și iubire. Un spectacol care
pleacă de la premisa relației dintre cap și mână nu
poate să nu exploreze ideea de atingere dintre
palmă și față, iar sensurile i se potențează.

Die Geisterhand, spectacolul conceput de Compagnie
Mossoux-Bonté la propunerea Teatrul Westflügel
din Leipzig, explorează această relație, a două părți
ale corpului despre care nu conștientizăm de multe
ori cât de senzitive sunt la atingere. Traducerea
titlului din limba germană este Mâna fantomă, ceea
ce sugerează conexiunea extrasenzorială dintre
mână și cap. Dar această conexiune, exprimată în
videoclipurile publicului implicat în demersul
teatrului german și al Compagnie Mossoux-Bonté,

trece dincolo de ecran și se scufundă în țesătura
neuronilor oglindă, determinându-i pe cei care
privesc să tânjească la apropierea fizică de dinainte
de pandemie. Ca o structură formată din membre
fantomă, în care există senzații, dar nu determinate
de atingeri și nici capabile de a se propaga prin
atingere, corpul uman, izolat în ultimul an și
jumătate, a început să piardă din experiența
tactilului. Acest spectacol, încă de la debutul de anul
trecut, a stimulat dorința de a simți undele de
vibrație umană din apropiere, nemediate de
conexiunea la internet.

Mâini independente de voința posesorilor lor, mâini
jucăușe, mâini mângâietoare, mâini-spirite sau
mâini ca excrescențe neobișnuite ale corpului, toate
acestea, dar și multe altele s-au prezentat ca actori
principali în colajul realizat de Antonin de Bemels.

Acesta afirmă despre creația sa că este un puzzle
care „își propune să reconecteze diferitele
organisme și membrele izolate”. După atâta vreme
lipsiți de apropierea umană imediată, devine o
mângâiere străină chiar și cea proprie. Coliziunile
dintre galaxiile noastre nervoase se întâmplă, astfel,
în mod fantomatic, telepatic, prin telechinezie.

Dansăm de la distanță unii cu ceilalți și, cu cât
distanța este mai mare, cu atâta forța ce ne menține
în horă este mai puternică.

de Tașcu Goga
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Organismul societății a fost forțat să treacă într-un
postumanism aproape complet tehnologizat și să se
dezvolte ca o creație a lui Victor Frankenstein,

alimentată de energia electrică a dispozitivelor
noastre. Die Geisterhand unește vizual corpuri,
membre, fețe și le sudează cu muzică și cu
apropiere sufletească. Degetele explorează ochi,
nasuri, buze, păr, obraji, frunți ca pe niște
cunoștințe pe care nu le-au mai întâlnit de multă
vreme. Ochii mirați privesc mâini cu degete
dansante ca spirite ale naturii prin aer și raze de
praf. Palme și degete se contorsionează și atacă
jucăuș chipuri sau se fac căuș și revigorează tenul
cu aerul izbit de experiența pielii pe piele. Filme
gotice se creează în jurul sprâncenelor care simt
apropierea unui duh jucat de mâini celui care le
deține și pe ele.

Senzația tactilă este amplificată și de un costum
negru ce acoperă întregul corp al celui care-l
poartă, nelăsând nici măcar ochilor, nasului sau
gurii deschideri către camere care le filmează.

Mâini singure își iau destinul în spinare și devin
actori în teatrul de păpuși fără măști de marionete.

Ba, mai mult, ajung să regizeze spectacole de umbre
pe pereți, pe trotuare, în natură sau în camere mici,
închise.

Atât umbrele, cât și muzica sunt imateriale, dar au
capacitatea de a propaga o vibrație în organic.

Umbrele pătrund prin ochi, muzica prin organul
auditiv, iar ambele se influențează reciproc. Die

Geisterhand, care le întrebuințează pe ambele,

construiește o sinestezie a misterului cu note ludice,

dansante, de alint sau înfricoșătoare. Spectacolul ne
invită și pe noi să luăm parte la acest exercițiu de
atingere empatică, de la distanță. Iar noi putem
accepta și să ne prindem într-o horă a
redescoperirii noastre umane, mână-n mână cu noi
înșine, dar suflet lângă suflet, noi lângă toți ceilalți. 
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Dacă nu ar exista negația „nu”, spectatorul ar putea
să creadă ca va asista la un „show” cu configurație
burlescă, pregătindu-se astfel să intre într-o stare
de disponibilitate a unei receptări facile, de
divertisment. Negația transformă sintagma
„burlesque show” într-o indicație de temperare a
receptării, orientându-ne înspre ceva între
asertivitatea avertismentului și „precauția”

etichetării mult prea laxe, superficiale, pe care o
atribuim atât produselor spectaculare, dar mai ales
persoanelor. Performerul Jenny Skinner de la Leeds
Beckett University a realizat și interpretat această
partitură scenică ce reprezintă „produsul finit” al
unei cercetări academice ce se concentrează pe
subiectul foarte sensibil al vulnerabilității în cadrul
performance-ului, percepută nu doar în
dimensiunea sa corporală, fizică, dar mai ales
emoțională, psihică. La aceasta se adaugă o analiză
spectaculară foarte bine articulată a modului în
care tehnicile neo-burlescului pot fi utilizate de
către performeri pentru a atenua aceste potențiale
riscuri în cadrul reprezentării a ceea ce s-ar putea
numi „arta autobiografică”. Performerii interesați
de tehnica neo-burlescului reușesc să-și creeze un
spațiu sigur în care să-și exprime sexualitatea, dar
mai ales modul prin care „privirea sexuală” a
publicului este deconstruită, anihilată de către
artist. Preocupările din zona „Autobiographic Live
Art”, a „Feminist Art Live” și a neo-burlescului sunt
transpuse scenic într-un exercițiu sensibil și bine
închegat, atât la nivelul metodei, cât și al
expresivității scenice. Recuzita „burlesque” (peruci,
lenjerie provocatoare, dantelă, clipsuri strălucitoare
pentru sâni, pantofi cu toc) este deturnată prin
tehnică și discurs de către performeră de la sensul
ei inițial, acela de a provoca și de a crea un
divertisment cu tentă sexuală publicului. 

de Diana Nechit
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„Let me tell you a story, but...” („Lăsați-mă să vă spun
o poveste, dar...”) introduce spectatorul în trei
universuri artistice din epoci diferite, atât
temporale, cât și stilistice, reproduse de către
artistă. Această frază declanșează narativitatea
scenică și permite explorarea unor zone ale unor
ipostaze ale unei feminități vulnerabilizate din
industria show-bizz-ului (striptease-ul), prin analiza
consecințelor grave, psihice și emoționale care
decurg din radierea „granițelor” dintre public și
performer. Compozițional, putem decupa trei
secvențe, trei structuri narative care reiterează
„povești” mai vechi și mai noi din ceea ce am putea
numi arealul reprezentabilității feminității în
literatură și artă: mitul, epoca de aur a
Hollywoodului, ficțiunea literară sunt zonele de
introspecție reproduse scenic atât prin referințele
intertextuale, cât mai ales printr-o imagistică
proprie fiecărei instanțe „feminin-artistice” la care
se face referință. Cu o recuzită minimală, dar foarte
bine integrată, performerul esențializează
atributele specifice, gestualitatea, atitudinea și
constrângerile estetice, morale, psihice, prin care
corpul femeii a fost „exorcizat”, manipulat de către
ficțiunea literară, mitologie, arta imagistică etc.

Fantasticul se suprapune realității, iar din aceste
falii intertextuale asociate tehnicilor de neo-burlesc,

reiese „tăietura” personală a performerului care-și
articulează discursul scenic pe cele mai acute
probleme ale receptării feminității și a sexualității
pe scenă. Creat la nivel textual sub forma unui mix
de scenarii proprii, poeme (Robert Frost - Stopping

by Woods on a Snowy Evening) și (auto)biografeme,

show-ul propus de Jenny Skinner alternează spiritul
ludic cu introspecția intimistă, place și restabilește
coordonatele firești ale unei asemenea receptări
care nu trebuie niciodată să depășească „granițele”

firești, impuse atât de către instanța artistică, dar și
de respectul personal.












