Notatii 4i conolatii negigonale

Silviu Purcarete, Mihai Maniutiu, Andryi Zholdak. Sunt trei nume de regizori
a caror prezenta este o constanta in ultimii ani, la Festivalul International de la
Sibiu. Prin prisma acestui eveniment am putut avea o imagine in dimensiunea
temporala a devenirii fiecaruia si, in acelasi timp, una comparativa asupra felului
in care creatorii distinsi lucreaza cu instrumentele propriei arte, modeland-o in
forme personale. Materia bruta: actor, sunet, lumina, miscare se transfigureaza la
focul ideii, tehnicii, talentului. Ce sunt acum fiecare dintre ei, cum se raporteaza
acum la arta lor? Singurul martor: opera lor.

*

In spectacolele lui Silviu Purcarete decriptarea povestii vine din joc, ludicul
constituind chiar unghiul de abordare. El pleaca de la o stare exterioara, pe care
0 aduce spre text si o infiltreaza acolo.

Noaptea regilor sau Cum va place, la Shakespeare. Cum doriti sau Noaptea
de la spartul targului la Purcarete. In textul dramaturgului, regizorul gaseste, asa
cum marturiseste, o cheie a modernitatii sau chiar a postmodernitatii, ca atitudine
— dezintegrare intr-un flux anarhic, unde viata este asemenea unei fictiuni literare.
Aici, granitele sunt incerte, totul se suprapune, lucrurile se impregneaza de
amprenta celorlalte, astfel incat e greu sa le mai separi. Este stare ,de la spartul
targului“ cand vraja se destrama, mirajul piere si lasa in loc urma clipei magice
care a trecut fara a putea fi prinsa in forma.

Ceea ce face Purcarete nou in spectacol este intoarcerea catre actorii-partener.
Ei nu mai sunt pionii jocului sau, sunt cei cu care dialogheza pentru a ne obliga pe
noi sa participam la joc. Sunt personaje de consistenta, dar si destul de mobile pe
tabla de sah. De altfel, pentru regizor scena este o lume multipla, imaginile pe care
le creeaza sunt aproape gargantuesti prin carnalitatea data de coplanaritatea de
spatii. Nu exista centru, ci poli de actiune. Toti eroii sunt prezenti, textul actioneaza
ca un reflector ce trezeste la viata grupuri, unele participative prin observare, altele
scufundate in propria actiune. lar dimensiunea nu este numai orizontala, ci si
verticala: un Malvolio blocat intr-un container suspendat, o Olivie care, in focurile
dragostei, gliseaza in sus si in jos intr-un presupus zbor al iubirii. Maretul si derizoriul
devin, de altfel ca si in alte montari ale sale, fatete nedespartite. Patetismul iubirii
celor tineri in opozitie cu tristetea harsita de viata a bufonului; haina de hermina pe
trupul gol, marcat de varsta, al lui Orsino (Valer Dellakeza); redingota lui Malvolio
fata de paltonul jerpelit al bufonului. Cum, tot astfel, se imbina metafora cu
naturalismul cel mai pur. O imensa panza de corabie ne acopera. Suntem in
interiorul povestii si sub apararea ei. Ploaia cade in ropot, la final, pentru a spala
tristetile noastre. Lumina creeaza mirajul unei lumi de mister si tot la fel stranii, in
nemiscarea lor, sunt personajele impietrite in tristete, in asteptarea cuvantului si a
intrarii in viata scenei. Dar tot aici, intr-un colt, este aragazul cu butelie unde Sir Toby
isi pregateste cina. Omleta si vinul se servesc la masa. Doua lumi. Una terestra, alta
condamnata la iluzionare vesnica. Dar amandoua traiesc intr-un amestec al
sentimentelor, intr-o confuzie a individului. Erotismul abunda, sexualitatea trece de
limite, este posibil orice cu oricine, intr-o Sodoma a unei lumi care nu se mai
defineste. La un capat al ei stau, albi, Sebastian si Viola, declansatori ai dragostei,
la celalalt, tot ca dublu, cei doi bufoni, mastile negre ale aceluiasi chip care indreapta
oglinda catre spectatori. Intre ei, personajele-imagini din vitrina, in biblioteca golita
de carti, ca o dezolanta pierdere a sensului si continutului. Ironia blanda, ludicitatea
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sunt insa bagheta cu care regizorul isi dirijeaza personajele, astfel ca lumea acesta
devine plauzibila, totul e imbracat in firesc, asa cum firesc este ca finalul sa fie o
nunta a tuturor, o nunta ca un dans al mortii.

Mihai Maniutiu mizeaza in spectacolele sale pe comunicarea cognitiva.
Lucreaza in acest sens cu emotia-punte catre spectator. Nu-l intereseaza
amintirea starii, ci amintirea discursului fixat prin fluxul energetic psihoemotional
si senzorial. Isi construieste spectacolele combinand luciditatea cuvantului si a
rostirii cu elemente de scenografie, coregrafie, muzica, ce devin, pe rand, cheia
de exprimare a subtextului ideatic. De altfel, sistemul sau de transmitere a ideii
este unul semantic. Sintetizeaza, esentializeaza prin simbol, pentru a lucra apoi
Ccu el

In Electra, dupa Sofocle si Euripide, unul dintre spectacolele de referinta si de
consistenta din ultimul timp, semnate de Maniutiu, pleaca de la un aparent paradox.
Descopera in doua zone distincte — si temporal, si ca exprimare sociala (a Greciei
antice si a tinuturilor maramuresene) — acelasi mecanism mental: crima cere
razbunare. $i daca razbunarea, ca actie, era parte din legitim in antichitate, zona
maramureseana pastreaza aceste rigori doar la nivel de mentalitate. Este unul
dintre spatiile necontaminate total, in care mai exista o legatura cu forma arhaica,
desi, acum, actiunea este anulata de legiferare. lar ca suport de exprimare
emotionala a discursului, regizorul alege variatiile ritmice. El construieste cu si in
jurul ritmicitatii pasului, sunetului regasit in tipuriturile din Maramures, cantari cu
fond ritualic, in esenta, plasate acum in zona festivului. lar ritmul este cel care poate
sugera prin cadente deschise parcursul hotararii catre crima: jalea, dorinta de
razbunare, intalnirea dintre frati, hotararea, ezitare, disperare, razbunare in sine Si
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apoi momentul cinstirii celor care, trecand pragul catre nefiinta, sunt izbaviti de
vina. Toate sunt variatii tonale, alternanta cuvant, linie melodica, sunet. Si vizual,
miscarea urmareste acelasi drum care presupune acumulari si descarcari de
energie prin variatia dintre static si dinamic. Toate acestea devin mecanismul prin
care se construieste povestea, tratata maniheist: bine—rau, alb—negru (aici cu
simbolistica intoarsa prin pozitivul reprezentat de deznadejdea negrului),
opulenta—degradare; lucru vizibil si in atitudinile diferite in actul razbunarii, fata de
cei doi in culpa. Caci prin Clitemnestra (mama) se indeplineste un destin
implacabil, drept urmare, gestul este unul strict ritualic, cu respect si onorurile
cuvenite, iar in cazul lui Egeu (impostorul care produce schimbarea din parcursul
normalitatii) se ajunge la oprobriul poporului, actul aducand si satisfactia
indeplinirii lui.

In Persii, dupa Eschil, intreaga constructie spectaculara este transfigurarea unui
singur gand. Textul care, in sine, ilustreaza un eveniment istoric contingent, I-a indemnat
pe regizor la reflectia asupra repetabilitatii destinului natiunilor ajunse la un apogeu al
dezvoltarii. Natiuni a caror existenta devine nu numai model, dar contine si scenariile de
legitimizare pentru ceilalti. Valorile lor sunt sacrosancte prin contaminare. Exista, insa,
un algoritm al evolutiei care, inevitabil, duce la spulberarea acestei imuabilitati aparent
perene. La apogeu, creste si germenele decadentei, nesesizabil din interior, dar
imploziv ca efect. lar acest sindrom este depistat de catre regizor in spatiul Americii de
Nord, contemporana noua. Modalitatea de reprezentare a discursului ideatic este, de
data aceasta, subinscris imagisticului. Spatiul scenografic (Cristian Rusu si Mihai
Maniutiu) si imaginea scenica devin semnificante. Decorul, personajele sunt aurite,
semn al bogatiei dar si trimitere la statueta Oscar, simbol al unei intregi industrii, in timp
ce o mare de popcorn invadeaza scena. Toate gesturile sunt traductibile prin localizare:
pentru ca, in afara de Regina (cea care presimte prabusirea si are revelatia enormei
slabiciuni), de corifeu ca partener de dialog, dar si comentator, si de mesager, toate
personajele arata si se misca intr-un perfect sincron al gesturilor automate, sugerand
miscari specifice spectacolelor de music-hall din anii ‘60, asa cum, tot specific acelui
spatiu, este si ceremonialul de acoperire a sicrielor soldatilor cu drapelul si el aurit.
Aceasta societate nu mai are suflul vital dezvoltarii, de aceea se sufoca in propriile
valori, care au devenit treptat doar forme. Tuburile de oxigen (folosite cu aceeasi
conotatie si in Experimentul lov), ce insotesc personajele, reprezinta acum singura
solutie de supravietuire.

Simbolistica pare fara fisura, dar poate de aceea absoarbe totul, inchizand in cod.
Cod care, la randul sau, revelandu-se de la inceput pierde, astfel, misterul. Nu exista
evolutie, si nu este vorba de evolutie dramatica, caci narativitatea textului impiedica
acest lucry, ci una in semnificare. lar asta induce, din pacate, in spectacol, o stare de
formalism.

In Eu, Rodin de Patrick Roegiers, foloseste simboluri antagonice, exprimate, de
data aceasta, prin trup si miscare (coregrafia: Marc Bogaerts). ,Avand contururi
manevrabile, corpul se dilata si se restrange, se concentreaza intr-un unic punct ori
imbina cu materialitatea lui difuza, palpabila, intregul spatiul scenic.“, spunea regizorul
intr-unul dintre eseurile sale teatrale. Tot astfel, in Eu, Rodin, imbina fluidul miscarii
coregrafice (Camille) cu prezenta statica, bolovanoasa, densa a Iui Rodin. Opune
cuvantului, ce conceptualizeaza, rationalizeaza si aridizeaza sentimentul, senzualitatea
gestului ca expresie a iubirii autentice. De aceea, glasul lui Camille, cea care iubeste,
nu poate sa prinda sonoritate in fata microfoanelor ce umplu scena. Ea se exprima prin
miscarea la inceput continua, senina, trecand apoi prin disperare, neputinta si care se
frange treptat, o data ce cuvintele lui Rodin ajung sa umple, cu ecoul lor, spatiul. Doar
in momentul in care artistul ajunge sa o transforme, sa o recreeze, pentru a o devora,
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hil si regia: Mihai Maniutiu.
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lipsind-o de vlaga si apoi aruncand-o, glasului Camille reuseste sa prinde viata, gatuit.
Si mai departe, urmarind cu aceeasi placere a analizei si conceptualizarii degradarea
ei, Rodin i arunca fructele pacatului, muscate cu o statisfactie perversa, aceeasi care ii
omorase corpul si o redusese la conditia omului infrant in fata neimplinirii iubirii. Rodin
reuseste astfel sa-si creeze opera artistica, dar avand un astfel de pret, ea devine o
aripa franta ce duce pe ea corpurile hidoase ale sufletelor chinuite (scenografia: luliana
Vilsan).

O conceptie care violenteaza, agreseaza, poate si datorita grobianismului extrem
al personajului masculin, grobianism a carui exacerbare depaseste tonul optim. $i daca
Electra a reprezentat pentru Maniutiu, un moment de carnalitate maxima a conceptiei
sale regizorale din acest an, prin Eu, Rodin si, cu precadere, prin Persii se intrevede
instalata o anume hibridizare.

Pentru Zholdak, relatia cu teatrul este una organica. El foloseste toate
energiile lui ascunse, latente. De o putere imaginativa extraordinara, regizorul se
raporteaza filmic la partitura spectacolului, scenele in sine devenind tablouri de
densitate conotativa si frumusete poetica. Spulbera textul, creand, intr-o singura
scena, variatiuni pe tema principala, povesti in poveste, printr-un mecanism al
dublului fatetelor extreme, cu alternanta: energie dinamica—energie statica,
plin—gol, tacere—sunet, ritm—pauza, alb—negru, lumina—intuneric, cuvant—expresie.
Si exprimarea ideatica este supusa aceleiasi dualitati. Implacabil, in montarile
sale, stau fata in fata barbatul cu femeia, tanarul cu batranul, decadenta cu fastul,
viata cu moartea. Si daca, in spectacolele mai vechi, personajele erau simbol,
fiecare fiind construit pe un gand caracterizant in expresie, spre ultimele creatii ele
devin elemente de cod imagistic. De altfel, regizorul declara ca, pentru el, actorul
trebuie sa fie ,gol“, sa-si anuleze orice urma de personalitate. El este corpul
principal al constructiei scenice arhitecturale, la care se adauga elemente
materiale si lumina-personaj.

In Venetia. Goldoni, Zholdak a ajus la un ermetism extrem al codului de exprimare
tradus prin poezia imaginii.

Actul I. Pe sceng, inghesuite intr-o ordine aleatorie, elemente de mobila veche,
sfesnice, candelabre, samovare, acvarii goale, apa ce picura. Heblu. Imaginea respira,
compozitia se schimba, spatiul se umple de corpuri umane statuare. Alt fel de energie.
Heblu. Spatiul se descarca de energie, revenind la materialitatea obiectelor. Corpurile
dispar, imaginea redevine cea initiala. Heblu. Si apoi totul va fi o alternanta de tablouri
vivante, imagini de plin si de gol energetic. Din cand in cand, miscarea sacadata
dinamizeaza imaginea. Cod compozitional: decadenta unei lumi ce isi inghesuie fastul
si se scufunda in apele propriilor tenebre. Poate sa fie Venetia, poate sa fie orice. Stare:
tarkovskiana.

Actul Il. Spatiul se destinde, caci daca, in prima parte, publicul respira alaturi de
actori, pe scena, acum scena este eliberatd. Cum si imaginea inghesuita este
desfacuta in bucati compozitionale. Intervine glasul. Dar nu cuvantul. Fiecare lucru sau
finta se defineste printr-un numar. Si astfel, o succesiune de cifre rostite invadeaza
spatiul intr-o comunicare codificata. In alternata cu tacerea. Nu putem sesiza un inceput
si un sfarsit. Stim doar ca aici: ,Venetia se scufunda incet in apele adanci. Ca o epava.
Femeia isi gaseste liniste si adevar intr-o lume disparuta. Goldoni i-a fost infidel
propriului oras, ca o femeie ce isi insala iubitul.“ ,Nu veti intelege nimic, dar veti vedea
ceva“, mai spunea regizorul.

Actul lll. Nu a putut fi reprezentat. Ni-l putem inchipui, doar, din fotografiile
prezentate la conferinta de presa. Creatia Iui Zholdak intotdeauna lasa frau liber
imaginatiei. Este una deschisa.



