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de Diana NechitConstelația sibiană

A plouat pe 27 august la Sibiu. O ploaie de vară
târzie, rece și persistentă, care a învăluit Strada
Cetății și aleile din Parcul Cetății într-un aer
proaspăt, ușor astringent, cu miros de tei și de
salcâmi. Trecători grăbiți cu umbrelele deschise
aruncă o privire grăbită spre noile plăci cu stelele
pentru ultimii doi ani, au grijă să nu calce pe ele, se
opresc un moment, încearcă să răscolească în
memorie indicii despre numele citite și intră în
convenția teatrală a unei seri cu adevărat astrale.

Este seara înmânării noilor stele de pe Aleea
Celebrităților și a Galei Celebrităților, momentele
care, fără a fi festiviste, omagiază talentul, creația,

îndrăzneala concepției artistice, modestia unor
cariere și a unor parcursuri exemplare în artele
spectacolului. Noile „stele” vin și în acest an să se
alăture lungului șir al „stelarilor” Festivalului
Internațional de Teatru de la Sibiu, care au devenit
deja „figuri ale cetății” armonios integrate în spațiul
și ambientul medieval al Sibiului. După un
intermezzo de un an, continuitatea celor deja
omagiați la Sibiu (Ariane Mnouchkine, Eugenio
Barba, Silviu Purcărete, Georges Banu, Declan
Donnellan, Hideki Noda, Isabelle Huppert, Mikhail
Baryshnikov, Peter Sellers, Ioan Holender etc) va fi
continuată firesc de către noii „stelari”: Denis
O‘Hare, Jan Lauwers, Helmut Stürmer, Israel
Galván, Charlotte Rampling, Akram Khan, Yoshi
Oida.
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Regia, dansul, dramaturgia, arta actoriei,
scenografia, literatura devin pentru încă o seară
suveranele absolute ale constelației artistice și
culturale sibiene. Pe marginile înverzite ale aleii, o
mulțime veselă și uimită de spectatori răzleți
aplaudă cu mirare și bucurie această „paradă” a
dăruirii în artă, recunosc figuri, cercetează chipuri și
ascultă mărturiile celor prezenți, încercând să
„adune” cât mai multe instantanee și amintiri pentru
alte vremuri, semn că cetatea Sibiului „coabitează”

cu acești iluștri invitați, într-un mod firesc și
organic. Câteva clipe separă acest moment de
intrarea în Sala Thalia, gazda deja tradițională a
ceremoniei Galei Celebrităților, momentul cheie al
recunoașterii pe care cei aproape treizeci de ani de
tradiție a Festivalului de Teatru de la Sibiu o arată
creatorilor și artiștilor care asigură perenitatea
fenomenului spectacular în lume. Lor li se alătură
într-un demers firesc, de mecenat artistic, instituții
și patronaje administrative, culturale de înalt nivel,
Ambasade și Centre Culturale, societăți bancare și
comerciale care fiecare în parte, în domeniul său,

reprezintă excelența. Televiziunea Română, un alt
partener statornic și de tradiție al FITS, asigură
circulația și transmisia națională a acestui
eveniment-omagiu (care, altfel, ar rămâne, oricât de
strălucitor, inaccesibil celor care nu sunt prin Sibiu n
aceste zece zile festivaliere), iar Irina Păcuraru

îi este gazda acestui eveniment care din spectacular
devine și unul televizual. Regia artistică a
evenimentului este asigurată de către Bobi Pricop,

unul dintre cei mai talentați regizori ai noii
generații, premiat și el la această Gală cu „Premiul
Iulian Vișa”, acordat tinerilor creatori și artiști și
care a mai fost atribuit și Alexandrei Badea, lui
Eugen Jebeleanu etc. Octavian Saiu, reputatul critic
și figură deja internațională a studiilor teatrale, în
discursul său de prezentare, a menționat că „un
artist tânăr trebuie să fie prețuit pentru ce poate
deveni”. Constantin Chiriac, fără doar și poate,

adevărata gazdă a cestui eveniment omagial, a
electrizat scena de la Thalia printr-un salut care a
marcat mult așteptata „reîntâlnire” fizică a teatrului
cu publicul său: „A fi om, a te întâlni cu alt om și a-i
da bună-seara!” De asemenea, cu obișnuita
generozitate, a elogiat munca eroică a echipei care a
reușit să ducă la bun sfârșit organizarea acestui
„festival al festivalurilor” care în acest an cuprinde
trei dimensiuni: fizică, hibrid și online. Mesajul
Excelenței Sale, Domnul Klauss Iohannis,

Președintele României, proiectat pe ecranul din
fundal al scenei de la Thalia, salută „eforturile
organizatorilor de a ne prezenta, fizic sau digital,
ceea ce se produce și se arată publicului pe scenele
lumii în această perioadă de reîncărcare a energiilor
sociale și creatoare post-pandemice.”



Două momente artistice de marcă au asigurat atât
pauzele de respirație atât de necesare unei astfel de
ceremonii, dar au conferit și acel plus de spectacular,

de emoție artistică: Joao Farinha & Fado Ao Centro din
Portugalia și London African Gospel Chor au fost
primiți cu încântare de către un public generos și
receptiv.

Fragilitatea, vulnerabilitatea și forța artistică a lui
Charlotte Rampling au creat un moment de smerenie
în sufletul fiecărui spectator, încercând fiecare, în
felul nostru, să receptăm acest dar neașteptat, uluitor
și copleșitor al prezenței la Gală a acestei artiste
enorme, de un magnetism legendar.

„Teatrul nu moare! Nu câtă vreme noi ne continuăm
eforturile... De aceea, este nevoie să ne păstrăm
curajul de a cerceta ființa umană prin arta teatrului.
Să nu ne oprim, așadar!” Aceste cuvinte, atât de
simple, de umane, ale lui Yosi Oida, sunt imboldul cel
mai natural care ne face pe toți, an de an, să
continuăm să iubim și să omagiem Arta teatrului și
făuritorii ei.
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Momente de mare încărcătură emoțională au fost
prilejuite de aceste discursuri de laudatio și de
primire a înaltelor distincții oferite de către Gală.

Organizatorii au încercat să stabilească un
adevărat „cerc al empatiei”, care marchează
colaborări și prietenii teatrale și umane deja
consacrate în tradiția festivalului.

Denis O‘Hare, Jan Lauwers, Helmut Stürmer, Israel
Galvan, Charlotte Rampling, Akram Khan, Yoshi
Oida au fost personalitățile omagiate pe scena
Galei Celebrităților. Din păcate, trei dintre aceste
personalități (Jan Lauwers, Akram Khan, Yosi Oida)

nu au putut fi prezenți fizic în Sibiu, dar mesajele
lor percutante, pline de emoție și de sens au fost
recepționate la justa lor valoare, iar distincțiile
primite „se află pe mâini bune” și le vor fi înmânate
„destinatarilor de drept” de către „ambasadorii”
spațiului cultural-artistic de proveniență al acestor
artiști. Printre personalitățile care au asigurat
aceste discursuri de laudatio, Georges Banu,

reputatul critic și personalitate a studiilor teatrale
europene și nu numai, diplomatul și omul politic
Emil Hurezeanu, Florin Piersic Jr., Gilda Lazăr,

imaginea GTI România, Hélène Ross, directoarea
Institutului Francez din România, etc.
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Festivalul Universităților de Teatru și Management Cultural Sibiu este cea mai importantă
manifestare de gen din Europa, structură asociată a Festivalului Internațional de Teatru de la
Sibiu (FITS), a prezentat și anul acesta spectacolele de referință ale școlilor de teatru din întreaga
lume. 

Akademie für Theater und Film Passau, școala de teatru a celebrului regizor David Esrig, a fost
prezentă la cea de-a XXVIII-a ediție a FITS. De asemenea, Irisz Kovacs, regizorul spectacolului
Medeea, din cadrul Universității Babeș-Bolyai Cluj-Napoca, clasa Radu Nica, a debutat ca regizor
în cadrul Festivalului Universităților de Teatru și Management Cultural Sibiu. În același spectacol,
Cabiria Morgenstern, fiica Maiei Morgenstern, a jucat rolul „Medeea”.

Festivalul Universităților de Teatru și Management Cultural Sibiu a reunit anul acesta 22 de
spectacole, cu peste 1600 de spectatori și 170 de participanți din partea a 13 universități și
academii din Armenia, Germania, Marea Britanie, Republica Moldova, România și Statele Unite
ale Americii.

Festivalul Internațional de Teatru de la Sibiu, Universitatea „Lucian Blaga” din Sibiu (ULBS), prin
Departamentul de Artă Teatrală și Teatrul Național „Radu Stanca”, organizează anual Festivalul
Universităților de Teatru și Management Cultural.

Festivalul Universităților de Teatru și Management Cultural Sibiu 

Highlight-urile ediției 2021

Medeea, după Euripides, în regia lui Irisz Kovacs, cu Andrada Balea, Alexandra Bob, Antonia
Moldovan, Cabiria Morgenstern, Timeea Pădurean a fost prezentat de Universitatea Babeș-Bolyai
Cluj-Napoca, Facultatea de Teatru și Film, în cadrul FITS.

Decameronul, după Giovanni Boccaccio, a fost spectacolul cu care Gabriel Sundukyan Național
Academic Theatre Armenia a participat pentru prima dată la FITS. Reprezentația a avut loc în 27

august, ora 18:00, la Teatrul Gong – parter. În regia lui Lili Elbakyan, 

Decameronul îi are în distribuție pe Lili Elbakyan, Mariam Davtyan, Araksia Melikyan, Ruzanna
Hakhnazaryan, Tsovinar Martirosyan, Mariam Shahinyan, Satenik Gasparyan, Gayane
Moghrovyan.
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Între multiculturalism și dimensiunea practică în învățământul academic

Ediția din acest an a Festivalului Universităților de Teatru și Management Cultural și-a propus să
promoveze multiculturalismul și dimensiunea practică a învățământului teatral sibian, prin
cooperarea dintre cele trei specializări de licență ale Departamentului de Artă Teatrală din
Universitatea „Lucian Blaga” din Sibiu: Actorie, Coregrafie, Teatrologie-Management cultural. 

Festivalul Universităților de Teatru și Management Cultural este singura manifestare de acest
gen din lume care este organizată și derulată de către studenți, masteranzi și doctoranzi, din
perspectiva programei lor didactice, sub coordonarea cadrelor didactice de specialitate.

Ediția 2021 și-a propus desfășurarea unui Sezon de Ateliere de artele spectacolului cu
participanți de renume la nivel mondial, dar și un bogat program editorial. În cadrul acestuia, se
derulează și Secțiunea Spectacole-lectură. Departamentul de Artă Teatrală, în parteneriat cu
Societatea Română de Radiodifuziune, prin Radio România Cultural, realizează un demers unic în
peisajul european al învățământului teatral. Conectați la dimensiunea editorială a tendințelor
actuale din dramaturgia europeană, studenții, masteranzii și doctoranzii școlii sibiene de teatru,

sub coordonarea artistică a unui cadru didactic de specialitate, interpretează piesele din
Antologia pieselor reprezentante în secțiunea „spectacole-lectură”, în cadrul unui spectacol
deosebit.
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Povestea prințesei deochiate
de Diana Nechit

Exerciții de stil pe o temă dată

Silviu Purcărete este, fără îndoială, creatorul
absolut, ale cărui produse spectaculare au în
matricea lor un pattern recognoscibil, o stilistică ce
le amprentează formal și conceptual. De cele mai
multe ori, în istoria formelor de creație ce ies din
tiparele canonului, ale convenționalismului,
teoreticienii, dar și publicul larg, au intuit
pendularea permanentă între obsesia pentru
formele noi și reiterarea unei specificități stilistice
intrate deja în imaginarul colectiv. Ineditul nu se
poate perpetua la infinit, oricât de nonconformistă
și fantezistă este imaginația creatoare care îl
propulsează. Vastul malaxor al creativității artistice
generează un mixaj stilistic și formal, referențial și
cultural din care țâșnesc jocuri noi, redimensionări
și rescrieri inedite. Povestea prințesei deocheate
malaxează în substanța ei spectaculară imagini și
simboluri noi, inedite, dar și altele mai vechi, deja
recurente în estetica lui Purcărete. Pe canavaua
unei formule teatrale fixe, constrictive chiar,

teatrul japonez kabuki, regizorul ne îmbie cu o
poveste ce coagulează epic, conferă suport și
pretext succesiunii de cadre vizuale, la limita dintre
grotesc și monumental. Stilizarea modernă se simte
atât la nivelul preluării unor elemente din estetica
și tehnica kabuki, cât și la nivelul unui figurativ și
al unei cinetici ce generează serii de imagini
animate, comice prin ipostazieri situaționale și prin
artificii ce țin de machiaj, tehnica travestiului, de
caricatural precum și de o reinvestire imagistică
luxuriantă a corporalității protagoniștilor, dar și a
expresivelor tablouri de grup. Materia textuală care
coagulează armonios tot acest conglomerat vizual 

și sonor este oferită de o serie de întâmplări preluate din
libretul din secolul XIX al lui Tsururya Nanboku al IV-lea,

cunoscut pentru apetența lui pentru macabru, pentru
scene și personaje fantastice, supranaturale și grotești.
Spectatorii veniți să asiste la reprezentația lui Silviu
Purcărete intră în atmosferă încă de la accesul în spațiul
teatral, conceput special pentru exigențele unui asemenea
tip de teatralitate. Funcțional, dar și decorativ, stilizat și
tehnologizat, spațiul scenic, dar și cel public, se mulează
perfect pe sincretismul spectacular, pe pendulări între
tradiție și modernitate, axe pe care se sprijină tot
eșafodajul reprezentației. Alianța creativă dintre Silviu
Purcărete și Dragoș Buhagiar se resimte în structura
monumentală a întregului, dar și în detalii. Predilecția
pentru monumental, pentru un ceremonial flamboiant,
care reamintește pe alocuri de serbările galante ale
clasicismului-baroc francez de secolul XVII alternează cu
stilizări și construcții aeriene, fluide, aproape acvatice, cu
volumetrii cinetice ce dublează, completează  sau
contrapunctează pretextul textual, prin îngroșare și
deformare comică. Cadrele de interior sunt continuate în
planul îndepărtat al scenei prin niște apendice
scenografice suprarealiste, ce recreează un univers marin,

acvatic fluid, aproape transparent: meduze uriașe,

translucide, animale fantastice, vapoare eșuate, valuri
uriașe din țesături fluide, pastelate, structuri delicate ce
susțin corporalitatea personajelor din primplanul scenic,

care dau scenei volumetrii noi, transparențe inedite.

Costumul este un element major al constructului
scenografic. Din nou, același sincretism formal ce îmbină
elementele stilizate ale kimonoului tradițional cu costume
de tip funcțional, fie contemporan, identitar pentru un
anume spațiu etnocultural, fie tradițional, marcând și o 
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anume stratificare socială. La acestea se adaugă
costumul de ceremonie a samuraiului, specific
teatrului kabuki, dar care prin anumite stilizări ar
putea foarte bine fi perceput și dintr-o zonă a unei
stilizări baroce, tipice maestrului de ceremonii din
serbările galante, cu broderii extravagante sau
armuri ce țin de ordinul vegetalului, al insectelor, ale
acelui meneur du jeu, supradimensionat ce domină
spațiul de joc și care orchestrează mișcările grupului,
dar și ale duo-ului principal. Spațiul scenic este
populat cu personaje suprarealiste prinse într-o
cinetică celulară și care se divid și se recompun la
infinit. Aceste grupuri pluricelulare oferă un
acompaniament sincronic, dar și unul tranzitoriu,

coagulant care reconstituie unitatea fragmentelor de
discurs narat din poveste, precum și a discursului
ilustrat scenic. Grupul are intervenții de tip coral și
asigură cursivitatea întregului.

Muzica este, alături de costum, un element de
susținere și creează un decor sonor când comic,

caricatural, când dramatic, expresiv. De o
funcționalitate evidentă în economia spectaculară,

dispozitivul sonor conceput de Vasile Șirli acționează
pe principiile acompaniamentului, sunt semnele de
punctuație ale gramaticii spectaculare. Instrumente
de suflat, stilizări ale instrumentelor tradiționale sunt
mânuite expresiv de grupul din dreapta spațiului de
joc și conferă contrapunctul necesar evoluției
evenimențiale. Polifonia vizuală și scenică este
susținută și de recuzita sonoră, nu numai de cea
vizuală. Ele sunt elemente adiacente, de suport, de
intervenție, cu roluri diferite, de la cel de a amplifica
situațiile din primplanul scenic, la cel de antagonism
corporal și situațional, de tipul replică-atac sau
replică-apărare.  

Povestea, inspirată liber de libretul Legenda
prințesei Sakura, narează melodrama suferințelor
personajului feminin principal. Narațiunea de tip
secvențial, fragmentar, recreează traseul acestui
personaj, traseu intersectat de o rețea de acțiuni
secundare organizate în planuri textuale diferite.

Toate elementele teatralității, toate elementele de
suport prezente în scenă vin să interfereze cu suita
evenimențială ce o are în centru pe Sakura. Nu se
poate delimita estetica lui Purcărete de valențele
stilistice ale șocului, mai ales vizual, cu elemente ce
țin de monumentalitate, dar mai ales de grotesc, de
un suprarealism supradimensionat. Toate aceste
elemente conferă o plastică ce violentează retina
spectatorului, prin neputința includerii ei într-un
singur cerc al privirii. Principiile simultaneității și
ale polifoniei sunt și de data aceasta liniile de forță
ale percepției spectaculare. Tratamentul vizual dat
reprezentației de Dragoș Buhagiar este relevant
pentru minuțiosul efort de documentare și de
rescriere stilistică a unor modele desprinse din
gravurile japoneze ale perioadei Edo, elemente
tradiționale de Kabuki ce populează spațiul scenic
cu o serie de tablouri vivante fluide și cinetice. Un
alt element expresiv este folosirea travestiului,
inversarea partiturii masculin-feminin, atât la
nivelul protagoniștilor, cât și la cel al personajelor
grup. Ofelia Popii orchestrează magnific mai multe
partituri masculine, atât de diferite ca și registru.

În ipostaza preotului Seigen, care poartă pecetea
tragică a unei vieți de vinovăție și a cărei
remușcare i se citește în priviri, este când tristă,

când amară, reușind să coaguleze întreaga drama
existențială a acestui personaj. În ipostaza
tâlharului care-i răpește fecioria prințesei și o
transformă în sclava lui, e violentă, iar atitudinile și 
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gesturile sale reconstruiesc la milimetru apartenența
socială și obiceiurile personajului. Iustinian Turcu
ipostaziază o prințesă Sakura de o senzualitate
echivocă, tușantă prin vulnerabilitate și candoare, de
o frumusețe stranie. Gesturile și întreaga atitudine
corporală denotă o delicatețe și o noblețe a posturii,
dar și a caracterului, asumate cu măiestrie de tânărul
actor. Deși aș vrea să pot face o prezentare exhaustivă
a întregii panoplii interpretative, constrânsă de spațiu,

mă rezum doar la a aminti aleatoriu câteva roluri
expresive create de Diana Văcaru Lazăr, în rolul
povestitorului, Diana Fufezan, ca Akugoro, Adrian
Matioc, în rolul fostei doamne de companie a prințesei
Sakura, exploatată și ea la bordel. Convenția
travestiului este dereglată prin folosirea pe scenă a
numelor proprii reale ale actorilor, element cu efect
comic și care scurtcircuitează cursivitatea discursului
verbal și situațional.

Apogeul sincretismului formal și estetic este atins la
finalul spectacolului care populează spațiul de joc cu
o paradă carnavalescă, hipnotică ce reface atmosfera
unor scene din melodramele operei orientale cu toate
exagerările și stridențele coloristice și de machiaj.
Prezența meselor de machiaj la vedere pe scenă,

precum și imprecizia voită a firului narativ pe alocuri,
servesc la crearea unui efect de teatru în teatru, dar și
unei plăceri enorme de a se juca cu convențiile
teatrului kabuki. 

De la referințele ironice, dar mereu atașante, la
filmele cu samurai, la scene care aduc aminte de
comicul desenelor animate, la care se alătură
convenția actorilor europeni care se machiază pentru
a intra în scenă în roluri de kabuki, totul converge
spre crearea unui spectacol care pune sub o prismă
deformatoare, dar tandră, duioasă convențiile
spectacolului de kabuki și ne scoate din zona noastră
de confort, propunând receptării și sensibilității
noastre un mix de imagini și simboluri, de aluzii și
referințe nu foarte la îndemână de descifrat. Un regal
spectacular captivant și surprinzător!





Durerea
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de Alba Stanciu

Trecând printr-un complex proces de investigație a
consistenței și expresiei durerii, exemplificate prin
trei puncte culminante ale spectacolului
contemporan, Exhibit B, urmat de performance-ul
creat de Steven Cohen și „teatrul din curtea din
spate” al lui Mhlanguli George, volumul Durerea.

Dincolo de teatru al profesorului Octavian Saiu
abordează o temă zguduitoare, ca pe un liant
universal-atemporal între artă și depășirea
acesteia prin forța reală a suferinței umane.

Pornind de la capitolul introductiv în care este
descrisă durerea, ca substanță vitală a tragediei
antice, insistând asupra faptului că „tragicul
înseamnă durere - și în sufletul, și în trupul, și în
conștiința personajelor”, autorul descrie mai multe
situații ale durerii, create de singurătatea
individului în relație cu colectivul, stabilind
esențiala legătură între suferință și formulele
violente etalate de spectacol. Sunt invocați termenii
„clasici” ai tragediei: mila, frica și catharsis-ul, care
susțin legătura între agonie și teatru, cu perimetrul
sacru destinat etalării acestor traume. Astfel este
asigurată o poziție „confortabilă” pentru public,

neproducând o durere reală. Ceea ce contează este
„febra empatică” a spectatorului, menționată de
Aristotel care se referea la un „spectator ideal”,

pentru care experiența spectacolului însemna un
proces de „despovărare de suferință” în momentul
empatizării cu personajele tragediei antice, o
eliberare în clipa conștientizării durerii celuilalt,
provocând propria liniște interioară.

Dincolo de teatru. Un spectacol al agoniei
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Octavian Saiu expune pe rând problema rasismului
care a produs răni nevindecate, generând în
continuare „explozii de agresivitate”, subliniind
stigmatul sau avantajul culorii. Este vorba de Exhibit B
care poartă încărcătura durerii cauzată de diferență
și excludere. Cultura europeană a contribuit generos
la acest proces, autorul menționând idei vehiculate de
filosofi de referință (Kant sau Nietzsche), care au
încurajat „instrumente garantate de o singură rasă”.

Istoria nu a contribuit în mod favorabil, susținând o
neîntreruptă stare conflictuală între rase și culturi,
neavând nici intenții și nici putere reconciliantă sau
vindecătoare. În Exhibit B, spectatorul este supus unei
adevărate via dolorosa, acesta devenind martor la
„exponatele” umane mutilate, plantate într-o grădină
zoologică. Consecințele sunt explozive, centrate în
jurul istoriei rasismului, generând un „vortex al
îndoielilor și spaimelor celor mai adânc îngropate în
psihicul uman individual și colectiv”. Autorul acestei
cărți descrie evenimentul ca pe „cel mai violent
experiment «performativ» al scenei contemporane”, a
cărui intensitate și mesaj depășește culminațiile
cruzimii din teatru sau film.

Al doilea capitol al lucrării, Pune-ți durerea sub tălpi
și umblă – durerea ca performance, este dedicat
experienței directe create de performance, de corpul
care este prioritatea artistului practicant al acestui
gen, un material pretabil oricărei intervenții sau
agresiuni din exterior, pentru a „trezi” audiența. 

Exemplele pornesc de la performance-ul artistei
Marina Abramovici, care desființează iluzia dintre
„realitate și reprezentare”, care a “acceptat durerea
ca preț plătit în numele unei forme de artă care nu
imită realitatea”. Însă, conținutul capitolului, este
destinat creațiilor lui Steven Cohen, care agresează
orice reper vizual natural, prin extravaganța
formulei Drag Queen. Acesta concentrează propria
experiență în mască/machiaj, stă „ascuns în
spatele imaginii”, este continuu prezent ca
„spectacol al excesului”, un corpus uman creat din
„armon... ca o sumă de dizarmonii asumate”. Este
un personaj-mesaj al culturii abundenței și
artificiului căruia Octavia Saiu îi oferă o
substanțială descriere a parcursului său emoțional,
justificator pentru propria sa imagine.

Wait... Linda este spectacolul descris în al treilea
capitol al cărții. Așteaptă... Linda – durerea dincolo
de civilizație, destinat teatrului creat de Mhlanguli
George. Acesta este practicat în zonele marginale
din orașele defavorizate din Africa de Sud. Este
vorba de un spectacol accesibil categoriilor sociale
și umane din aceste perimetre mizere, în care
suferința este un mod de viață, încurajându-se,

astfel, speranța, compasiunea, stimulând instinctul
supraviețuirii și al continuității, de depășire a
primitivismului social specific acestei categorii.
„Teatrul în curtea din spate” este vitalizat de esența
spirituală exprimată în formula brută a „artiștilor
non-artiști” care au dreptul sa fie priviți. Wait...
Linda (Așteaptă... Linda) este apreciat de Octavian
Saiu ca „spectacol al disperării” creat de un „artist
orfan de maeștri sau influențe”, prin formula pură
a durerii, etalată prin manifestarea umană,

geamăt, țipăt, figuri „copleșite de un delir al
gestului”.

Spectacole analizate de Octavian Saiu în Durerea
dincolo de teatru sunt creații artistice descrise de
consistențe necanonice dar agresive, sunt imagini
simbolice ale durerii create de memorie (personală
sau colectivă) de suferința individului exclus, aflat
într-o stare de agonie mută. Aceste creații expun
adevărul nediluat, menținând necesara puritate a
unui „adevăr nerostit”.



Energie-Materialitate. Efemeritatea prezenței sinelui
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de Adriana Bârză-Cârstea

Compania de dans contemporan Compagnie Marie
Chouinard a prezentat în Festivalul Internațional de
Teatru de la Sibiu din 2018 o capodoperă coregrafică,

o compoziție coregrafică ce are ca sursă de inspirație
lucrarea artistului plastic Hieronymus Bosch: Grădina
desfătărilor umane. În această ediție ne propune un
parcurs interesant într-o altfel de „grădină”, o
„grădină” cu un design minimalist, în care prezența
corporală face posibilă schimbarea raportului dintre
spațiu și percepție.

Spectacolul Grădina sculpturilor efemere pare o
abordare simplistă a temei prezenței efemere în
spațiu și a modalității cum această prezență corporală
poate metamorfoza energia și geometria spațiului
prin mișcare, dar în spatele acestei structuri
coregrafice minimaliste este un mecanism complex.

Compoziția coregrafică se bazează pe simplitate în
expresie și abstractizarea conștientizării stării
declanșate de mișcarea corporală. Imaginea spațiului
este dominată, treptat, de imaginea corpurilor celor
două dansatoare care, printr-o energie fluidă,

deplasează în spațiu cinci blocuri dreptunghiulare de
lemn. La început, aceste blocuri sunt folosite ca bază și
suport pentru corpurile lor, după care devin treptat
parte integrantă în imaginea lor.

Tehnica folosită pentru contopirea imaginii corporale
cu imaginea blocului dreptunghiular este cea a
izolării diferitelor părți corporale. Imaginea
corpurilor întrerupte devine și mai expresivă și oferă
o posibilitate de analiză a ceea ce înseamnă contactul
real cu spațiul. 

Designul poate fi perceput ca o captare a formelor în
spațiu (poate să cuprindă linii drepte, linii curbate,

simetrie, asimetrie și cuprinde relația formelor cu
spațiu (pozitiv/negativ). În forma mișcărilor, Marie
Chouinard folosește liniile și unghiurile drepte
(pentru a transmite liniștea, controlul, armonizarea
corpului cu forma spațiului și cu forma blocului de
lemn, încrederea pe care o ai atunci când prezența ta
e deplină), asimetria (este folosită pentru a da
dinamism structurii, ca vector de emoție și devine
limbajul distorsionării, grotescului), simetria (produce
starea de stază, echilibru, siguranță), raportul dintre
echilibrul dobândit și echilibrul pierdut.

Grădina sculpturilor efemere
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Dansatoarele se poziționează frontal și lateral, aceasta
înseamnă că ceea ce e simetric frontal va fi
întotdeauna asimetric privit din lateral. Relația formei
mișcării cu spațiul depinde de percepția privitorului.
Lynne Anne Blom și L. Tarin Chaplin vorbesc despre
forme pozitive și negative în relație cu spațiul. Forma
pozitivă poate fi percepută ca ceva tangibil, ca un
obiect ce dă greutate spațiului, iar forma negativă ar
reprezenta spațiul dintre obiecte. Orice aranjare sau
rearanjare a spațiului modifică și alterează și spațiul
negativ. Aceste forme definesc două moduri diferite
de a privi spațiul. În estetica lumii occidentale,

accentul se pune în primul rând pe spațiul pozitiv, în
timp ce mintea orientală este mult mai preocupată de
spațiul negativ. Acest lucru se poate observa foarte
bine în proiectarea grădinilor de roci japoneze. În
acest caz, deciziile legate de amplasarea rocilor sunt
luate ținând cont de căile vizuale și corporale pe care
le vei parcurge trecând de la o formațiune la alta.

Spațiul negativ este privit ca legătură, o forță ce leagă
punctele din spațiu. Conexiunea devine mai
importantă decât punctele din spațiu. E interesant că
acele blocuri de lemn, care devin elemente
declanșatoare pentru imaginea corporală, dar și
pentru cea vizuală, amplasate în spațiul scenic par a fi
parte dintr-o grădină minimalistă de roci din Japonia,

iar fiecare deplasare prin spațiul scenic face posibilă
conexiunea între cele două dansatoare. Se
completează imaginile lor la fiecare schimbare de loc
în spațiu, sau de postură, pe blocul suport.

Corpurile devin niște sculpturi vii. Sculptura are acea
capacitate de a induce în conștiința privitorului starea
de percepție a realității atingând coardele sensibile
ale admirației. Estetica materialului coregrafic mi-ar
permite să spun că aceste sculpturi vii din spectacol
ar putea fi o reprezentare fizică a combinației esenței
sculpturii lui Auguste Rodin și a sculpturii lui
Constantin Brâncuși. Primul revoluționează limbajul
sculpturii prin redarea adevărului uman, iar
Constantin Brâncuși refuză reprezentarea figurativă
a realității și alege să exprime esența lucrurilor prin
simplitatea pură, dinamismul formelor, sensibilitate și
spiritual. În sculpturile lui Auguste Rodin găsim o
legătură unică între soclul sculpturii și sculptură, par
a fi un întreg și de ne despărțit. Sculpturile Danaida și
Andromeda ar fi cele mai bune exemple pentru
asocierea de imagini. În spectacol regăsim această
nevoie de a reflecta asupra cadrului de ipostaze
corporal-interioare și nevoia de a găsi propriul
„soclu”. Prin abstractizare, simplitate, forță, precizie și
bună calitate, se face și apropierea vizual-estetică de
sculpturile lui Constantin Brâncuși. 

Actul dansat, dincolo de dimensiunile lui
anatomice și psihologice, conține și altele:

energetice, poetice, filosofice. Originea și natura
mecanismelor din spatele mișcării ar putea fi cele
legate de construirea sinelui.

Tot demersul corporal și-ar putea găsi un
corespondent în procesul de conștientizare a
sinelui, iar materialul mișcării se structurează ca
un edificiu unde stabilitatea fundațiilor coexistă cu
frumusețea formei exterioare a corpului.



C[app]tivi
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Spectacolul companiei israeliene Kolben Dance
Company este, fără îndoială, o metaforă a societății
actuale, dependentă de tehnologie, absorbită de
jocuri, în rațiunile de funcționare ale realității
virtuale, de care individul devine în mod accelerat
incapabil să se desprindă. Acesta își transformă
atât limbajul, modul de comunicare, fizionomia și
relațiile interumane după modelul jocurilor online,

după reacțiile și fizionomia icoanelor, a modelelor,

a mascotelor definitorii pentru aceste jocuri. 

La fel ca și traseele, acțiunea, mișcarea, individul
este contaminat și redefinit în mod continuu de
traseele cvasi-absurde, repetitive, cu obiective
mecanice, derulate într-un univers al traseelor
labirintice, al crescândei rupturi create între
individ și emoția autentică a întâlnirii și a
contactului direct cu celălalt. 

Ceea ce subliniază mesajul acestui spectacol creat
de Amir Kolben, C[app]tivi, este raportarea totală a
vieții, a experienței noii societăți la internet, situație
care se va amplifica în viitorul apropiat, după cum
este sugerat de mesajul acestei compoziții
coregrafice. Individul devine neputincios în a-și
crea relații și raporturi reale, apropierea
însemnând navigarea printre infinite fizionomii,
portrete, avataruri, prin discuții și confesiuni
aleatorii cu persoane găsite la „întâmplare” printre
posibilități infinite, într-un limbaj fragmentar.

Acest fenomen al secolului al XXI-lea conduce către
transformarea gestului, către o formulă copiată a
comportamentului și alurii umane după imaginile
online, spectacolul etalând modul de robotizare a
acestuia, de treptată anihilare emoțională prin
gesturi mecanice. 

Coregrafia creată de Amir Kolben urmărește
aceste particularități comportamentale, creează
compoziții care preiau funcționarea virtuală al
individului în timpul jocului online, deseori urmate
de momente de explozii colerice în momentul în
care apare pierderea sau ne-atingerea
„obiectivului” (scorului) jocului. 

de Alba StanciuFigura umană „încarcerată” în universul online
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Formula de uniformizare către care tinde imaginea
creată de coregraful israelian Amir Kolben
cuprinde întregul grup, care acționează și
reacționează prin obiective și rațiuni care
accelerează mereu invocata „conexiune”,

conturând, totodată, treptatul fenomen de izolare,

de retragere a individului în protecția oferită de
mediul online, de confortul simulării experienței în
defavoarea formei sale reale, devenind, treptat,
singur. 

Insistența concepției regizorale pe aceste simboluri
depinde de veritabila demonstrație a virtuozității
coregrafiei și extensiei corpului performerului,
care prelucrează simboluri îndepărtate de
„firescul” comportamentului uman. Aceasta
etalează „teme de corporalitate” bazate pe
discursuri abrupte, fragmentare, pe puls interior
generator de fizionomii și trasee aleatoriu
combinate de simboluri și atitudini simulate,

inspirate de personajele jocurilor online, de
„grimasele” ce redau emoții. Spectacolul exprimă,

prin formula esențialistă a corpului în mișcare,

metafora transformării și accelerării individului și
universului către mediul online, a deteriorării
consistenței sensibil umane, toate aceste coduri
fiind transmise prin discursul și formulele
expresive ale dansului și compoziției coregrafice.

Dansatorii acestei companii etalează pe rând
veritabile recitaluri de virtuozitate a mișcării
robotice, a corpului care se desparte de fluiditatea
sa vie, carnală și preia mișcările rupte, cu
expresivitate generată de formule repetitive,

întrerupte, reluate fie serial, fie fragmentar.

Aceștia sunt Yael Aviram, Ayala Aviram, Laureline
Andrei, Mor Birger, Shani Hadashi, Sonia Zwolska,

Harel Grazutis, care exprimă prin pasaje de
excelență tehnică-coregrafică atât fenomenul
dezumanizării, precum și accentuarea „stării
naive” umane care își pierde echilibrul în labirintul
traseelor, ferestrelor, site-urilor create de
amploarea galopantă a internetului. Răspunsurile
căutate de noile generații, textul vorbit al
spectacolului, este mereu însoțit de răspunsuri
citate de pe pagini definite de obsedantul leitmotiv
„reference.com”, prin definiții și statistici.

Traseele și universul creat de dansatorii companiei
prezenți pe scena Festivalului Internațional de
Teatru de la Sibiu expun aceste fenomene de
continuă scufundare prin niveluri ale realității
virtuale, generând imaginea afundării și
imposibilității desprinderii din acest labirint care
reformulează universul mental uman. Relațiile
între indivizi/dansatori sunt alterate, schimburile
dintre parteneri devin halucinante, transformând
individul în figuri singure, dezorientate, mecanice. 



Ziua Z
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Scena online a Festivalului Internațional de Teatru
de la Sibiu a găzduit un spectacol marca Bobi
Pricop, parte a demersului său de a adapta
realitățile teatrale la cele ale pandemiei. Spectacolul
hibrid, realizat într-o perioadă în care Constanța se
afla în scenariul roșu, testează limitele
reprezentației teatrale, explorând modul în care
teatrul mai poate fi ancorat în prezent și conectat cu
publicul, atunci când publicul este absent, iar
interacțiunea umană este limitată. Montat pe două
planuri, în studioul unei televiziuni locale, aflat pe
scena Teatrului de Stat din Constanța, dar și într-o
mașină aflată în mișcare, spectacolul prezintă
povestea a patru tineri care, în încercarea lor de a
lupta cu nedreptatea socială, corupția și lipsa de
reacție a oamenilor, îl răpesc pe fiul unui influent
om de afaceri, profitând de această mediatizare
pentru a-și publica manifestul.

Începutul, marcat de previziuni astrologice rostite
cu o gravitate ce amintește publicului de
solemnitatea corifeului din tragediile grecești, nu
este lipsit și de o notă ridicolă, amplificată până la
absurd, pe măsură ce avansează reprezentația.

Publicul cunoaște „fanaticii” anunțați de astre
printr-un breaking news, ce transmite live din
mașina răpitorilor. Cei patru intră în transmisiunea
directă mai devreme decât plănuiseră, dezvăluindu-

și astfel identitățile, intențiile și fricile, fapt ce
contribuie la impresia de alienare, haos și
neajutorare ce se instalează. Modul în care îl
liniștesc pe Coco, cel răpit, spunându-i să nu se
panicheze, că o să fie bine, alături de stângăcia cu
care își fac „intrarea în scenă”, subminează din
seriozitatea demersului lor, ce se dorește a fi
justițiar, revoluționar și artistic. Dincolo de toate
declarațiile lor, publicul vede patru tineri disperați,
unii aproape copleșiți de anxietate, alții înverșunați
și la un pas de cruzime, parte a unui scenariu ce se
apropie prea mult de realitate pentru a nu fi
dureros de privit. 

Postul de televiziune Briza TV, găzduiește diferiți
invitați pentru a comenta situația, inițial arătând o
anumită aderență la cauza tinerilor, ajungându-se
în punctul în care prezentatoarea știrilor are un
schimb de replici acide cu purtătorul de cuvânt al
poliției, acuzând fățiș instituția de corupție. Publicul
ajunge să cunoască și identitățile răpitorilor. Jimmy
este proprietarul unui bar intrat în faliment pe
perioada pandemiei, Tudor și Paul, doi studenți
exmatriculați, iar Ana, o jurnalistă șomeră. Toți sunt
foști membrii ai unui grupul de Facebook:

Renașterea României. Prezentarea lor completează
acest tablou al dezolării, în care se doresc a fi
reformatori, cei care arată adevărul și îndeamnă la
o schimbare, dar nu reușesc să scape de statutul de
victime ale societății, ale indiferenței și în cele din
urmă, victimele propriei cauze. Persoanele invitate
să comenteze evenimentul adaugă noi tușe
absurdului situației. Jurnalistul întrebat despre Ana
afirmă că „este arogantă, că îi privea pe toți de sus”,

arătându-și modul superficial și autosuficient de a
înțelege lucrurile, o acuză că face confuzie între
jurnalism și activism, dezvăluindu-și, astfel, propria
indiferență. 

de Nicoleta IonDrumul spre Rai este pavat cu cele mai rele intenții
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Cei patru tineri își continuă transmisiunea cu exemple
din toată țara, de nedreptate socială agravată de
indiferența instituțiilor statului, care „îi protejează
doar pe cei bogați”. Seriozitatea lor este
contramandată de ciocnirea pe care o au cu o altă
mașină, posesorii acesteia fiind necooperanți și
darnici cu presupunerile. Nimic din marele demers
justițiar al celor patru nu ajunge până la ei, simplul
fapt că sunt trei bărbați și o femeie fiind îndeajuns
pentru a trage o concluzie. Sexismul și aroganța lor,

conflictul dintre cei aflați în mașină și cei din afara lor
sunt de o ironie tristă. Publicul vede ciocnirea dintre
misiunea tinerilor care vor să lupte pentru a schimba
societatea în bine și frânturi din această „societate”.

Intrarea în direct a bunicii lui Coco nu face decât să
sporească și mai mult absurdul situației, precum și
impresia că demersul celor patru este soldat eșecului.
Femeia îi amenință fățiș, se contrazice în declarațiile
despre capacitățile poliției și a instituțiilor statului,
care nu sunt îndeajuns de competente pentru a-i
recupera nepotul, dar sunt perfect capabile să judece
moartea tânărului ucis de Coco, și închide apelul
atunci că îi este semnalată ipocrizia. 

Afirmația sociologului că actele justițiare sunt deseori
pretext pentru ură și violență, devine o certitudine.

Discursul lui Jimmy doar o prefigurează, bărbatul
asumându-și crezul în puterea fondatoare a violenței,
justificându-l cu exemple culturale. Momentul în care
cei patru îl obligă pe Coco să adere la mișcarea lor,

prin acel manifest, contrazice misiunea lor. Ei vor să
lupte împotriva abuzului cu abuz, vor egalitate de
șanse și libertate de exprimare, însă nu dau dreptul la
cuvânt. În cele din urmă, lupta lor împotriva anarhiei
instaurate de cei bogați îi transformă și pe ei în
anarhiști, orice dimensiune justițiară fiind anulată de
crima comisă.

Expresie a unei stări în care absurdul și indiferența
duc la reacții nevrotice și acte regretabile, Ziua Z, în
regia lui Bobi Pricop, nu cruță nici o dimensiune a
ceea ce înseamnă justițiar, patriotic sau corect,
prezentând publicului toate variabilele, lăsându-l față
în față cu propria conștiință silită să tragă concluziile
și să guste din ironia amară a propriei realități.



Casa cu trei mâini
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„Nu vreau să pleci”. Cu această declarație începe
spectacolul lectură Casa cu trei mâini, interpretat
de Mariana Mihu-Plier, într-un cadru static. Actrița
este în fața camerei de filmat, unde oglindă mare îi
reflectă interpretarea unuia dintre personaje, prin
machiaj și modularea vocii. Cadrul se schimbă,

unghiul din care vedem în spatele ecranului este
diferit. Un alt personaj este dezvăluit prin lipsa
machiajului și schimbarea tonalității. Și de data
aceasta, oglinda este prezentă și sugerează existența
unui alt univers, a transcenderii obiectivului. O ușă
închisă formează un contrast puternic cu ușa
deschisă, cu lumea plină de viață, de verde, care se
zărește în reflexia oglinzii. Nu avem ce face. Suntem
blocați, țintuiți locului, martori ai delirului și
psihozelor personajelor din Casa cu trei mâini. 

Tum-tum. Tum-tum. Tum-tum. Bătăi de inimă
însoțesc spectacolul. Semn al anxietății, al
angoaselor pe care personajele le trăiesc? O aluzie
la privilegiul de care se bucură spectatorul, imun la
temerile și spaimele care îi animă pe Filip și pe Lina? 

Cine spune adevărul? Există un singur adevăr? Este
el relevant? Filip, Lina și Martha sunt trei personaje
care descriu aceleași experiențe prin lentila
propriilor convingeri și trăiri. Același moment
descris de mai multe ori demonstrează diferențele
de viziune dintre oameni, atenția fiecăruia la detalii
specifice. Fragmentar, într-un mod dificil, sacadat,
reușim să înțelegem că Filip și Lina aleg să se mute
într-o casă la țară, la o distanță rezonabilă de oraș.

Lina este împotriva mutării. Filip intră în defensivă
și se apară, motivând preferința pentru acest pas
într-un monolog frânt, cu pauze. 

Alegerea cadrului este intenționată, iar actrița
Mariana Mihu-Plier reușește să dea viață vocilor
personajelor într-un mod inedit. Distingem
personalitățile personajelor din interpretarea
actriței, simțim frica și tumultul, timpul blocat într-o
capsulă cu numele Casa cu trei mâini. Vocea
acesteia fascinează și reușește să păstreze atenția
privitorului. Schimbările de intonație, ritm, registru
în dialoguri descriu trăsăturile ascunse, dincolo de
text, ale lui Filip și ale Linei. 
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de Eliza CioacăMariana Mihu-Plier, actrița care dă viață textului

Jocul actoricesc dezvăluie comportamentul
personajelor în situațiile în care sunt puse, precum și
atitudinea lor unul față de celălalt. Nu există
apropiere, conexiune, comunicare. Dialogurile sunt
un schimb de replici, luări de poziție individualiste.

Lina este îndrăgostită de Filip, doritoare de atenție și
în căutarea unor momente de intimitate, de
apropiere fizică și emoțională. Filip este personajul
egoist, egocentrist, aflat la limita nebuniei. 

Nu știm dedesubturile relației, nu ni se dezvăluie
istoria acestor oameni care aleg să locuiască
împreună într-o casă la țară, izolați de oameni și de ei
înșiși. Însă, ne sunt arătate dorințele fiecăruia din
prezent, iar Lina și Filip sunt diametral opuși. Lina își
asumă rolul de partener responsabil, care renunță la
nevoile lui pentru a împlini dorințele celuilalt, pe
când Filip devine din ce în ce mai retras, mai
deconectat de ea. Pare că cu cât ea se îngrijește mai
mult de sănătatea și bunăstarea lui, cu atât el devine
mai haotic în gânduri și în atitudine. 

Casa, în mod tradițional simbol al familiei, al
siguranței, al iubirii, capătă valențe tenebroase. Filip
își dorește o casă plină de oglinzi, de toate felurile și
de toate mărimile, iar fiecare trebuie să reflecte o
altă bucățică de hol, o altă bucățică de fereastră,

simbol al dorinței de evadare, al unei maladii a minții
al cărei singur tratament este moartea. Iar toată
dorința Linei, toată iubirea ei tradusă în disperare, în
acele patru cuvinte cu care începe acest spectacol
lectură: „Nu vreau să pleci” rămân fără răspuns. Filip
încetează să mai existe.
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Un spectacol foarte colorat și extrem de dinamic,

cum de obicei nu se prea întâlnesc în rândul
studenților. Dramele și tragediile sunt mult mai des
alese de tinerii actori, acele povești după care ieși
tremurând din sala de spectacole, decât comediile
sau musicalurile. O experiență negativă are un
impact mai mare și rămâne în mintea unei persoane
mai mult timp, însă pot spune că versurile Adei
Milea îți intră pentru totdeauna în minte.

Scenografia simplă: câteva elemente tropicale
pentru a pune publicul în temă și un mic podium
pentru muzicieni, însă foarte multă recuzită adusă
din culise. Costumele personajelor, obiecte auxiliare
prin care acestea să se facă remarcate și distinse,

pălării luminoase și măști de canibali inspirate din
teatrul japonez Noh. Toate aceste elemente
regizorale conferă dinamism spectacolului, pe lângă
jocul actoricesc exemplar. În cazul actorilor de
musical este foarte fină bariera dintre veridic și
penibil, forțat sau nejustificat. Musicalurile necesită
și actori mai expresivi și mult mai pregătiți vocal,
pentru a putea face față atât mișcării corporale
alerte, coregrafiilor, cât și a transmite un mesaj clar
prin propriul corp, cu o bază minimă în replici
articulate. La acest capitol, studenții ieșeni m-au
impresionat din nou. Cu o pregătire vocală
remarcabilă, o expresivitate corporală bine lucrată
și o prezență scenică greu de trecut cu vederea, cei
doisprezece au demonstrat că sunt actori compleți.
Doi mateloți au întregit atmosfera tropicală cu
muzică live la cajon și chitară și ne-am plimbat prin
toate ritmurile lumii, încropind chiar o hartă sonoră
pe insula solitudinii.

Fenomenul tropical poate însemna și un vis al
relaxării depline, dar și un coșmar existențial al
singurătății, în cazul lui Robinson Crusoe. Dacă,

ocazional, raza vizuală a personajului rămâne într-

adevăr pustie (făcând abstracție de public), în
majoritatea scenelor acesta refuză – sau, mai
degrabă, nu reușește – să înregistreze celelalte
personaje, replicile lor drept ființând în același plan
existențial cu el. În orice caz, s-ar putea ca leacul
perfect pentru singurătate, mai ales aceea în
compania oamenilor, să fie o limonadă, oferită de
beduinul din deșertul citadin.

„Stai liniștit, e-un fenomen tropical!” fredonam când
am ieșit din Studioul de Teatru CAVAS direct în
bulevardul plin de mașini și girofare. Îmi doream
să-mi închid ochii și actorii de la Iași să-mi cânte în
surdină „Stai liniștit, e-un fenomen tropical!”. Nu
voiam să mai văd oameni grăbiți cu capul în
pământ, voiam să văd sirene și pirați cu picioare de
lemn. Robinson Crusoe încă îmi mai povestea despre
cât de singur este, sau cel puțin vrea să fie, iar eu, în
sfârșit, i-am dat dreptate. Îmi doream și eu să fiu
singură pe o insulă doar a mea, fără nori pe cer. Am
plecat din sala de spectacol cu atmosferă cu tot.
Asta cred că trebuie să facă teatrul. Să te facă să furi
puțin din spectacol și să iei bucățica aia cu tine în
lumea reală, dincolo de cutia italiană convențională.

Din acest punct de vedere, studenții de la
Universitatea Națională de Arte „George Enescu” și-
au atins scopul.

Un musical cu texte de Gelu Naum, suprarealistul
literaturii române ce creează universuri de poveste,

cu muzică de Ada Milea, ce face totul să pară mai
viu și mai colorat, Fenomen tropical a reușit să
ajungă la public într-un mod interactiv și
iremediabil. Tot publicul a ieșit bine dispus din sală.

Din textul originar al lui Defoe, Naum a păstrat
numai solitudinea fizică a lui Robinson, iar celelalte
personaje, în realitatea personajului, erau creațiile
minții sale. Tema singurătății și asumarea ei ne duce
cu gândul către un fenomen ce ține mai mult de
teatru absurdului. El suferă din incapacitatea de a
găsi ceva interesant în sine, din izolarea totală de
restul universului. În cazul suprarealiștilor,

singurătatea înseamnă o mare promisiune: ea
reclamă surpriza, misterul și necunoscutul. În
singurătate, mereu se poate întâmpla ceva. Toate
legăturile de rudenie ale lui Crusoe au prins viață și
au naufragiat pe insula tropicală pustie: bunica,

străbunica, mama, tatăl… toți și-au dat întâlnire pe
tărâmul singurătății și liniștii unui om. Tot
spectacolul a fost un comentariu la o lume
contingentă mult prea opulentă și insistentă: „Vrei o
limonadă? E doar doi lei pentru tine!”, zicea mereu
beduinul. Mai dese decât comentariile textuale au
fost cele vizuale și muzicale, la adresa politicului,
dar și comportamentele societății la scară micro.

Un spectacol ca o vacanță de Teodora Minea












