DECERNAREA PREMIULUI
»UCHIMURA*

in ziua de 21 decembrie 2004, orele 17.00, a avut loc
ceremonia de decernare a Premiului ,,UCHIMURA*
ce a revenit echipei de creatori ai spectacolului cu piesa
Amantii insangerati. Dublu suicid de Chikamatsu Monzaemon,
in regia lui ALEXANDRU TOCILESCU.

in imagine: lon CARAMITRU, presedintele UNITER;
regizorul Alexandru TOCILESCU si ambasadorul Japoniei
la Bucuresti, Excelenta Sa Naotoshi SUGIUCHI.
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Alaturate in programul unui festival, unele spectacole pierd ceva din impresia
lasata la premiera, par anemice, oarecare, desi poate nu sunt. Dar contrasteaza cu
imaginea altora, efectiv spectaculoasa si cu adresa mai pronuntata la actualitate,
care le devanseaza in aprecieri. Nu intotdeauna, desigur... Fragmentele din cinci
autori, asamblate in scenariul Anei Margineanu 8.9 8.9...fierbinte dupa '89, mi s-au
parut, la Festitivalul de dramaturgie contemporana de la Brasov (editia a XVI-a,
12—-19 noiembrie 2004), facile, crampeie banale de episoade din realitatea de dupa
'89, mai putin ,fierbinti, cu miza mica si fantezie limitata (Stefan Caraman, Peca
Stefan, Petre Barbu, Paul Cilianu, Calin Blaga). Dar spectacolul a primit Premiul
special al juriului, actorul Gheorghe Visu Premiul de interpretare masculina si cu o
luna jumatate in urma, la Timisoara, Marele premiu, surclasand exceptionalele
Jacques sau supunerea de Eugen lonescu la Teatrul Maghiar Cluj (regia Tompa
Gabor) si Angajare de clovn de Matei Visniec de la Brasov (regia Claudiu Goga).
A fost mai pronuntata acolo subiectivitatea juriului? Atunci, fie permisa si a mea!
Monoloagele din Bash. O trilogie contemporana de Neil LaBute (Teatrul fara
frontiere si Teatrul Act) mi s-au parut, datorita rostirii detasate, atonice, in jurul unui
surads de circumstanta, firave, monotone, de interes restrans, desi ele relatau
autentice drame; dar o rafinata comentatoare scria dupa premiera ,M-a atins foarte
tare acest spectacol* (Marina Constantinescu), iar unul dintre interpreti, Vlad
Zamfirescu, a primit, ex-aequo, un premiu special al juriului din partea Editurii
Orator (generos gest si nemaiintalnit al autoarei Steluta Suciu, care si-a daruit
astfel drepturile banesti pentru o carte publicata), ceea ce releva ca s-a distins cu
ceva, totusi, el si nu numai (as adauga-o pe Mihaela Séarbu), infirmandu-mi impresia
(desi, nu cred ca arta e acelasi lucru cu o convorbire la un pahar cu vin).

In schimb, spectacole cu texte valoroase, puse in scena cu inspiratie si
profunzime, fructificand fondul dramatic continut, s-au detasat in doua festivaluri
apropiate cronologic, inversandu-si premiile: Angajare de clovn de Matei Visniec
(Teatrul ,Sica Alexandrescu“ Brasov) Premiul pentru cel mai bun spectacol la Brasov,
Premiul de regie Claudiu Goga si de interpretare masculina Mircea Andreescu la
Galati; Auditia de Alexandr Galin (Teatrul de Comedie), Premiul pentru cel mai bun
spectacol, Premiul de scenografie Puiu Antemir si Premiul de interpretare feminina
Luminita Gheorghiu la Galati, Premiul de regie Mircea Cornisteanu, Premiul de
scenografie ex-aequo Puiu Antemir si Premiul special al juriului din partea Editurii
Orator, ex-aequo, Marius Florea Vizante, la Brasov. Spectacole ce au dominat si
programul festivalului brasovean, printr-o fericita convergenta intre substanta
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dramatica a textelor si transpunerea scenica, atent coordonata spre complexitatea
interpretarilor — de alternante bufone, amare si tragice la clovnii lui Visniec, de nuante
veridic psihologice la candidatele de iluzorie perspectiva din piesa Iui Galin. Texte si
spectacole cu ecou direct la destinul de glorie trecatoare intr-un caz, de mizerie in
realitatea tranzitiei in alt caz. In total 14 spectacole, doua in afara de concurs —
Masinaria Cehov de Matei Visniec, regia Cristian loan (Teatrul National Bucuresti),
Avarul de Moliere, regia Bocsardi Laszlo (Teatrul National Craiova).

Interesant e ca in sase cazuri s-au regasit perechi de piese si dramatizari ale
aceluiasi autor: Matei Visniec (piesele citate), Aleksandr Galin (Auditia si Sorry),
Paulo Coelho (Diavolul si domnisoara Pyrm, dramatizare Mihaela Lichiardopol,
Teatrul National Timisoara, Veronika se pregateste sa moara, dramatizare Gelu
Colceag si George Banica, Teatrul Odeon). N-am inteles adeziunea celor doua
teatre pentru romancierul brazilian, de succes, e-adevarat, Paulo Coelho, cu
literatura lui de consum, simplista si confuza, transpusa in tonuri ostentative
(Timisoara) sau cu aderenta incerta (Odeon). Ce interes prezinta o tentativa de
sinucidere pe care chiar editura care publica romanul (Humanitas) o explica astfel:
,veronika pare sa aiba tot ce si-ar putea dori. Frecventeaza localuri de noapte
cunoscute, intalneste barbati atragatori, si totusi nu e fericita“? La asa preocupari,
ce ecou sa mai produca gestul? Pacat de efortul talentatei actrite Catalina Mustata
de a da tonul just lamentarilor eroinei de 24 de ani, careia i se mai prezic cinci zile
de viata si le castiga pe cele nenumarate, descoperindu-le pretul la secunda. Din
Diavolul si domnisoara Pyrm (in fisa de creatie a autorului, reprodusa in roman,
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domnisoara e numita Prym, parca mai plauzibil), am retinut doar jocul interiorizat al
Anei Serghie lonescu (Berta) si complexitatea dramatica a Laurei Avarvari
(Chantal). In ceea ce-l priveste pe Visniec, mult jucat la noi dupa '90, Masinaria
Cehov a impresionat prin frumusete si eleganta plastica (decor Clara Labancz,
costume Stefania Cenean), mai putin prin jocul eterizat. lar Galin, cu tehnica dra-
maturgica remarcabila in Auditia, fructifica ceva si in Sorry, piesa in doua personaje
cu reflexele derizorii ale tranzitiei, care prilejuieste Marianei Mihut, 0 memorabila
creatie Tn conturarea tipului sentimentalo-voluntar de rusoaica (Premiul de
interpretare feminina), intr-o relatie nuantata cu lon Caramitru (Teatrul Bulandra).

Mi s-a parut relevanta prezenta Teatrului ,G.A.Petculescu” din Resita cu
spectacolul de studio Nopti albe, piesa de asemenea in doua personaje, a drama-
turgului turc Tuncer Clcenoglu, poveste de dragoste jovial-amara intre protagonisti cu
identitati anonime, dar general recognoscibile. Am avut prilejul s-o admir, alaturi de
Alexandru Repan, pe Malina Petre, directoarea teatrului, devotata mai mult afirmarii
potentialului artistic al trupei decéat al ei insasi, intr-un rol complex de femeie
inteligenta si seducatoare, realizat cu subtilitate, emotie, forta, ironie si farmec. Dupa
cum doua spectacole prezente si in Festivalul National, /ona de Marin Sorescu, cu
Virgil Ogasanu (Teatrul Nottara) si Plaja de Peter Asmussen (Teatrul ,Maria Filotti*
Braila, Premiul special al juriului si Premiul de scenografie ex-aequo Alina Herescu)
si-au confirmat selectia, prin maiestria interpretului in primul caz, stilistica jocului de
intensa traire in al doilea. Am regretat doar slabul ecou al unei piese depasite in timp,
cu incrancenarea fanatica a unor odrasle la adresa tiraniei parintilor, Noaptea
asasinilor de José Triana (Teatrul din Brasov), unde tanarul Demis Muraru realizeaza
o tulburatoare alternanta de stari. Dansul prelungit al fetelor irlandeze din piesa lui
Brian Friel Danseaza fetele...Mundy, cu actiune la sfarsitul anilor’30 si ecourile crizei
economice generale, estompeaza prin excentricitate notele grave ale demersului
artistic, mult rarefiat (regia Ada Lupu). Spectacolul de gala, regizat de Bocsardi Laszlo
la Teatrul National Craiova, cu Avarul de Moliére, a prezentat un Harpagon din zilele
noastre, expert in masinatiuni financiare, calculat, autoritar (,Harpalete*), ce-si impune
vointa si interesele, pana ce i se fura caseta ingropata in gradina, ,iubita“ lui reala
(creatie viguroasa a lui llie Gheorghe).

Doua colocvii si trei lansari de carte au completat programul judicios al
festivalului, alcatuit de Claudiu Goga. Tema ,Dramaturgia romaneasca de astazi,
imagine a societatii actuale?* (moderator Florica Ichim), se tot reia, cu sau fara
semnul intrebarii, in formulari apropiate, la editile acestui festival, fara ecou efectiv
la oamenii de teatru. Piesele tiparite si cele premiate ,nu circula“ (D.R.Popescu),
.eatrele nu risca“ (Radu Macrinici), tinerii dramaturgi ,nu se deosebesc parca unul
de altul” (Dinu Grigorescu), ,le lipseste experienta de viata si cultura“ (Florica Ichim).
Si atunci, pare mai demna pentru o vocatie autentica sa scrie, sa publice, nu sa se
umileasca sa fie jucat (D.R.P.). Dar pot oare toti asta? Al doilea, moderat de Nicolae
Prelipceanu, a avut ca tema , Teatrul contemporan la interferenta artelor” si, fireste,
a luat in seama adevarul ca nu exista puritate in arta, insistdndu-se intrucatva
asupra relatiei dintre epic si dramatic, cand creatorii se orienteaza mai mult spre
literatura, dramatizand aproximativ, fara simt dramatic, sau pur si simplu cu aderenta
minora, ca romanele lui Paulo Coelho. Cartile prezentate au fost recentele Cartea cu
artisti de Mircea Ghitulescu (structurat pe regizori), Regele scamator-Stefan
lordache de Ludmila Patlanjoglu (cu participarea artistului si magulitoare aprecieri
ale mai multor personalitati) si ,,Cu ochii deschisi sau Irina Rachiteanu-Sirianu de
subsemnatul (al 15-lea volum in ,Galeria teatrului romanesc").
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Mosrtea vise
(42) o pari de darns

Nu in multe repertorii ale teatrelor din Roméania gasesti o piesa ca Dan-
seaza... fetele Mundy! a dramaturgului irlandez Brian Friel. Intitulata Dancing at
Lughnasa in original, piesa clasicului in viata irlandez, scrisa cu_abilitate putin
obisnuita in zilele noastre, poate fi decriptatd pe mai multe trepte. inainte de a sti
ceea ce poti afla din programul editat de Nationalul iesean, povestea ti se pare una
despre saracie si nenoroc, totul fiind tratat in cheie aparent vesela, aparent
nepasatoare. Sau ca sub anestezia iresponsabilitatii. Faptul ca povestitorul, Michael,
0 ia Tnaintea actiunii care se desfasoara sub ochii nostri pe scena, cu ani, dez-
valuind chiar finalul, fara ca acesta sa mai ajunga pe scena altfel decat ca poveste
spusa, atrage atentia asupra unui procedeu ingenios si, in cele din urma, asupra
unui dramaturg important, destul de putin cunoscut la noi.

Dar exista pe sub intamplarile care ne trec prin fata ochilor in timpul specta-
colului o cheie secreta a piesei, constituita de referintele la un obicei stravechi,
celtic, al sarbatorii Lughnasa, festinul primelor fructe, sarbatoarea recoltei, de la
1 august. Intr-acolo trimitea titlul initial al piesei. Dansul celor patru tinere femei
si-al matusii lor, mai in varsta, fireste, plin de viata si energie, care parca
mascheaza si exorcizeaza tot raul ce li se intampla, ar fi un ecou al festivalului in
cinstea zeului Lugh. Dar lupta reala intre paganism si crestinism se da cu violenta
sporita in ultimul an de viata al unchiului Jack, preot catolic, fost misionar in
Uganda, intors de-acolo cu nostalgia si nebunia energiilor pagane.

Spectacolul se desfasoara intre ,,copertele” dansului perechii lonela si Adrian
Stefan, care constituie trupa de dans irlandez ,The sky*, impunand cumva, de la
inceput, ritmul pentru ceea ce va urma, si inchizand intr-o prelungire nedeter-
minata miscarea actorilor, in final. Regizoarea Ada Lupu a stiut sa construiasca un
spectacol antrenant, contrapunctat de povestitorul Michael, copil la inceputul
actiunii de pe scena, matur de fapt in coltul de unde continua sa marcheze fapte
viitoare si sa anunte vestile rele.

La Brasov, unde am vazut spectacolul, cineva spunea ca reprezentatia de la
lasi a avut un cu totul alt ritm. Impresia spectatorului care sunt, si eram in seara
de la Festivalul Dramaturgiei Contemporane, nu e deloc aceasta. E drept, un timp,
ritmul preluat de Doina Deleanu, Irina Radutu, Petronela Grigorescu, Antonela
Cornici si Ada Gartoman-Suhar de la grupul ,Cerul“ ar fi putut sa para simpla
masca a disperarii personajelor Maggie, Chris, Rose, Agnes si Kate. Lipsa oricarui
orizont le va fi constrans pe aceste femei singure sa se defuleze in dans, sa-si
consume energiile, altfel nesolicitate de nimeni si nimic in dans si-n manevrele din
jurul unicului barbat cat de cat interesant, tatal ratacitor al copilului uneia dintre
ele, cel care revine un timp cu proiecte tot mai irealizabile, Gerry, in interpretarea
excelenta a lui Adi Carauleanu. Abia tragedia parintelui Jack (Emil Coseru), cel
ocolit de toti vecinii si cunoscutii pentru ca a dat catolicismul pe paganism, trage
semnalul asupra sensurilor ascunse ale piesei.
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ANU, Antoané!‘a INICI, Ada GARTO

Fara a fi un spectacol uluitor, Danseaza... fetele Mundy! (cu aceste enervante
puncte de suspensie inutile) este una dintre montarile care pot interesa un evantai
larg de spectatori, referindu-se la mai multe trepte-sensuri. De asemenea, pe mai
multe trepte, niveluri, se desfasoara si jocul actorilor, scenografa Rodica Arghir
concepandu-si constructia, poate instinctiv, poate deliberat, ca o sugestie pentru
intelegerea sensurilor. Felul cum se insinueaza raul, finalmente tragicul, in si prin
vietile acestor personaje nefericite din start e fascinant, pentru ca e extrem de
natural. Au proiecte si Gerry (care sfarseste cine stie unde, intr-o alta familie,
nestiuta de aceea careia ii tot promitea ca, pana la urma o va lua de sotie), dar si
parintele Jack. Acesta din urma va mai executa un sacrificiu ritual, ca la ugandezii
din satul unde a stat 10 ani, inainte de a muri el insusi, ocolit de toata lumea. Nici
planurile, mai modeste, ale ,fetelor Mundy* nu se implinesc. Doua dintre ele, aflam
de la povestitor, indraznind sa evadeze din satul lor, isi vor gasi moartea in crunta
mizerie, pe strazile Londrei, celelalte vor imbatrani in zadar, in satul lor, intr-o
mizerie abia mascata. In zadar, insa nu fara a ridica dintre ele, cu sacrificii si
greutati, un povestitor, pe cel care le spune spectatorilor povestea, pastrandu-le
memoria. Un spectacol inchegat, emotionant, bine lucrat de la un capat la altul.
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Am vazut Noaptea asasinilor la Teatrul
,oica Alexandrescu“ din Brasov intr-o
dupa-amiaza norocoasa a Festivalului
Dramaturgiei Contemporane. Pe masura ce
timpul aluneca, rapid, spre noapte, nici asa-
sinii din piesa nu se mai vadeau a fi tocmai
asasini. Sa-si fi potrivit regizorul Marius
Oltean cadenta cu aceea a timpului? Nu
cred, caci dupa-amiezele nu decad in noapte
la fel in toate anotimpurile.

Povestea e aceea a unei familii in care
cele doua fete, Beba si Cuca, si baiatul, Lalo,
ajung sa nu mai suporte o educatie severa,
neinduratoare chiar. Ceea ce si face ca Lalo
sa declare de la inceput ca i-a ucis pe parinti,
eliberandu-se astfel pe sine si eliberandu-si
surorile de o tranie care le devenise de
nesuportat. Tot restul piesei si al spectacolului
este un delir al justificarilor, unii in fata altora
si fiecare in fata justitiei sau a unei familii
prietene cu parintii lor, totul insa in inchipuirea
bolnava a celor trei personaje initiale,
generatoare ale dramei.

Demis Muraru (Lalo), Codruta Ureche
(Cuca) si Mirela Bors (Beba) sunt pusi in fata
unei partituri dificile, avand de interpretat, pe
rand, si fara tranzitie, cate patru sau cinci alte
personaje decat cele in care ni se prezinta
initial: vizitatorii-prieteni cu parintii, judecatorii,
martorii, procurorul, ba chiar si pe parintii insisi.

Piesa spaniolului José Triana a fost clar
,Citita“ si reconstruita de regizorul Marius
Oltean, bine secundat de o scenografa debutanta, Agata Moldovan.

Starile paroxistice ale ,ucigasului, in efigie, in fond, vom vedea pana la
urma, sunt foarte atent controlate de regie si de interpret, inconjurat de surdina pe
care o pun, din cand in cand, surorile personajului sau. Finalmente, nici nu mai stii
daca el si-a ucis cu adevarat parintii, care apar in detalii ale fetelor ca niste
ferestre, totusi, si carora li se adreseaza dur, din cand in cand, sau totul nu e decéat
o proiectie a mintii sale infierbantate.

Spectacolul reuseste, dupa parerea mea, sa induca spectatorului puternica
tensiune dramatica de pe scena care e la nivelul publicului, lasand o portita deschisa
indoielii asupra realitatii crimei, in final, cadnd ,ucigasul“ sau ucigasul marturiseste ca,
in fond, el isi iubeste parintii. asa severi si nedrepti cum sunt ei, sau cum i se par lui.

Subiectul e unul pentru psihanaliza, dar el este trecut, fara pierderi, in zona
artisticului. Creatie a unor artisti tineri, spectacolul ne indeamna sa nu-i uitam:
regizorul Marius Oltean, scenografa Agata Moldovan, actorii, excelenti, Demis
Muraru, Codruta Ureche, Mirela Bors.

A fost o dupa-amiaza cand noaptea nu a cazut degeaba.

Foto: Adrian Tima
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Qomedis 9" comedie

Ca si anul trecut, Festivalul National de Comedie de la Galati (editia a XVI-a,
1-10 noiembrie 2004) a inceput cu Shakespeare si A doudsprezecea noapte.
Piesa a fost prezentata atunci in montarea Teatrului de Comedie, acum in
montarea teatrului-gazda ,Fani Tardini“. Si tot ca anul trecut, Premiul pentru cel
mai bun spectacol a revenit Teatrului de Comedie, acum pentru prezentarea piesei
Auditia de Aleksandr Galin, in regia lui Mircea Cornisteanu. Si daca, spre deosebire
de anul trecut, primul spectacol din program a fost o deceptie, gazdele au fost
compensate de tinuta ultimului aflat in concurs, Livada de visini de A.P.Cehov,
distins cu Premiul special al juriului. Noua teatre in festival, zece comedii in
competitia evaluata de juriul format din Draga Olteanu-Matei si Dana Dogaru,
actrite, Florica Ichim, critic de teatru, Emil Boroghina, cunoscutul manager de la
Craiova si actor, Constantin Dicu, regizor de televiziune. Spectacolul de inchidere
a fost onorat de Teatrul National Bucuresti cu Ultima ora de Mihail Sebastian.

Dar de ce ,comedie“...? Pai, in acest oras dunarean, reprezentantii Consi-
liului Municipal sufera de o maladie care s-ar numi ,decapitarea directorilor de
teatru®. Cu cativa ani in urma l-au schimbat pe directorul Adrian Lupu, fara nici o
motivatie si 0 instiintare prealabil@; el a aflat asta din ziare si in mai putin de doua
luni a plecat la cer, in alta lume. Acum, o parte dintre consilieri a pus ochii pe
directorii teatrelor Dramatic si, respectiv, Muzical si, pentru a face mai spectaculos
Festivalul de comedie, |-au agrementat cu sedinta eliberarii lor din functie chiar in
timpul desfasurarii lui. Netindnd seama de opozitia primarului, care a declarat-o
ilegala, a opiniei publice si de mass-media galatene care socoteau inlocuirea
directorului Teatrului Dramatic, Mihai Mihail, o rusine pentru urbe, si nici macar de
protestul actorilor locali si al membrilor juriului, indignati de aberanta initiativa. Mai
mult, cdnd acestia s-au prezentat la sediu in debutul sedintei, au fost intampinati
obraznic, fara pic de jena. Prefectul a atacat in contencios hotararea consiliului,
ziarele si televiziunea locala au dezavuat-o zilnic si probabil ca protagonistii
acestei paiaterii si inchipuiau ca vor submina, prin decizia lor arbitrara, autoritatea
directorului Mihail si desfasurarea festivalului. Proba si imbolnavirea subita a unei
actrite din spectacolul teatrului local Livada de visini si internarea ei in spital, cu o
zi inaintea prezentarii lui. N-a fost sa fie pe masura cabalei, in jurul directorului s-a
creat o unanima solidaritate, festivalul s-a desfasurat in conditii optime de
profesionalism si buna organizare, iar Livada s-a putut juca prin exemplara
asumare a rolului descoperit de catre tanara Cristina Uja, studenta anul trei la o
facultate particulara de actorie, intr-o singura noapte si zi (distinsa de juriu cu
meritata diploma pentru curaj).

Pe la mijlocul festivalului, cineva spunea ca juriul va avea o sarcina dificila sa
ierarhizeze valori de apropiat nivel inalt artistic; semn al inspiratei selectii
intreprinse de Natalia Stancu, directorul festivalului. Intr-adevar, cel putin sase din
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Mihaela‘T"ELEOAC, aniela NARTEA, Luminita GHEORGHIU, Gabi POP’E’SCU in Auditia.

zece reprezentatii aflate in competitie s-au situat, dupa parerea mea, in zona
superioara de apreciere, iar doua chiar fara cusur: Auditia de Al. Galin, regia
Mircea Cornisteanu (Teatrul de Comedie) si Angajare de clovn de Matei Visniec,
regia Claudiu Goga (Teatrul ,Sica Alexandrescu” Brasov). Doua comedii amare
despre sanse spulberate, cu acelasi pretext: un anunt in presa. Pentru un concurs
de animatoare in Japonia si cu adresa directa la actualitatea dramatica a tranzitiei,
prima, pentru angajare de clovn si sublinierea derizoriului conditiei umane, a doua.
Unsprezece personaje in piesa lui Galin, tot atatea remarcabile portrete scenice
dirijate cu maiestrie de Mircea Cornisteanu, intre ironie, duiosie si lacrima,
conturate cu exemplara diversitate tipologica de protagonisti, mai ales de Aurora
Leonte, Mihaela Teleoaca, Gabriela Popescu, Marius Florea Vizante si, in primul
rand, Luminita Gheorghiu (Premiul de interpretare feminina). Doar trei personaje
in piesa lui Visniec, trei clovni batrani, foste glorii care-si disputa acum intaietatea
intr-o perspectiva iluzorie, cu fanatism, incrancenare, cruzime, trei excelenti actori,
Mircea Andreescu (Premiul de interpretare masculind), Costache Babii, Virginia
Itta Marcu. Intr-un spectacol ingenios si profund, regizat de Claudiu Goga (Premiul
de regie, ex-aequo cu Alexandru Tocilescu pentru Poker). Celelalte patru
reprezentatii ar fi Poker de Adrian Lustig (Teatrul de Comedie), satira la adresa
politicienilor si afaceristilor corupti (premiu acordat lui Puiu Antemir pentru
scenografia celor doua spectacole ale Teatrului de Comedie), Despre efectul
daunator al nostalgiei dupa A.P.Cehov, cu trei piese scurte intr-un scenariu
conceput de regizorul lon Sapdaru (Teatrul National lasi), cu duioasa atmosfera
evocatoare si aluzii la destinul actual al artei, Livada de visini pomenita, regizata
de acelasi, cu bogata fantezie si intuitie tipologica (Premiul special al juriului pentru
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spectacol), unde s-au distins mai multi interpreti: Carmen Albu (Ania), Gabriel
Mircea Velicu (Trofimov), Grig Dristaru (Piscik), loan Cretescu (Epihodov), Oana
Preda Gheorghe (Duniasa), Cristian Gheorghe (/asa), Veronica Papusa
(Charlotta); in scena exploziei de bucurie pentru dobandirea livezii, exceptional
Lucian Panzaru (Lopahin); in sfarsit Oratorul pisicilor turbate, recital al actorului
lie Gheorghe pe texte de |.L.Caragiale si din discursul parlamentarilor nostri,
intr-un scenariu alcatuit si regizat de el, cu o incisiva si savuroasa expresie
comica.

Ce i-ar fi lipsit Zodiei turnatorului de la Teatrul Nottara, cu trei piese scurte de
Jean Claude Carriéere si doi actori foarte buni, Stefan Sileanu si Irina Mazanitis, sa
fie un spectacol remarcabil? Regia, cred eu, pentru ca, in parodia absurdului din
prima si a treia piesa, schimbul de replici intre protagonisti are fluenta si haz, dar
nu si un anume talc, iar in a doua, dialogul cu rasturnari de talcuri dintre Stefan
Sileanu si Cristian Nicolae n-are gradatia intensitatii, e monoton, banal, adormitor.
Cu actori buni, Teatrul Tineretului din Piatra Neamt prezinta Avarul de Moliére
intr-o versiune de Cristian Juncu zisa ,de actualitate violenta“, cum a fost
prezentata, dar, de fapt, ilogica si intr-o expresie plastica bizara, cu un turn alcatuit
din obiecte alandala si neidentificabile, care se clatina mai intai ca la seisme, apoi
lasa sa apara la ferestruici de colivie capetele odraslelor lui Harpagon, care,
fireste, nu mai au nume, protagonistul e tatal si apare de la parter. Corneliu Dan
Borcia nu prea are ce face in acest rol, jocul celorlalti are oarecare haz si verva,
dar n-are noima si aluneca in grosolanie cu interventia asa-zisului ,baron®* si
strigatul lui golanesc ,baaa!“. Un regizor cu palmares apreciabil, Petru Vutcarau,
insceneaza la Braila Lupii si oile de A.N.Ostrovski intr-o viziune si mai bizara de
un grotesc excesiv, in care unii actori buni se pierd (Bujor Macrin), iar altii se
maimutaresc, aratandu-si fundurile daca sunt femei, clatinandu-se ca la bélci daca
sunt barbati afumati. Ce a vrut, oare, tanarul Dan Tudor, pe care l-am rasfatat cu
aprecieri la unele montari anterioare, cu actuala sa versiune scenica a comediei
A douasprezecea noapte la Galati, nu stiu, dar rezulatul e dezamagitor si sub orice
comentariu.

Ruxandra ANTON

4 4 ’

Pentru a monta un spectacol Cehov si, mai ales, Livada de visini iti trebuie
acelasi curaj ca atunci cand montezi o piesa scrisa de un dramaturg necunoscut,
pentru ca trebuie sa treci prin furcile caudine ale celorlalte livezi sadite de atatia
alti regizori si risti sa-i repeti. lon Sapdaru a construit acest spectacol intr-o
conexiune permanenta cu maretia tragica a livezii. Relatiile dintre personaje au o
dimensiune stranie inca de la inceput, mecanismul comunicarii este fragmentat,
adus pana la intentie, abandonat unei dezordini intentionate. Altfel cum sa explici

o evolutie catre fatalitate daca toate elementele comunicarii ar fi stabile? Pe de o
parte. Pc de alta parte, comunicarea este deschisa catre absolut, un absolut unic
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* Lucian PANZARU in Lopahin.
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pentru fiecare, dar incercuit de simbolul livezii de visini. Fiecare portret poarta o
himera cvasifigurativa care transforma deciziile in indecizii si indeciziile in decizii.
Toata piesa cehoviana este centrata pe celebra replica shakespeariana, ,a fi sau
a nu fi*. Fatalitatea, desi planeaza tot timpul, nu reprezinta decéat o noua sursa de
speranta, puterea fundamentala a omului, dar in acelasi timp si experimentul cel
mai riscant atunci cand este secundat de pasivitate. Absolutul este sacrificat
intotdeauna, absorbit de realitate. Orice trecere la o schimbare radicala se face
printr-o Livada. S-a spus despre Livada de visini ca este o piesa fara conflict, dar
ce conflict poate fi mai mare decat acela dintre vis si realitate, dintre dorinta si
realizarea ei? Nu cumva acest conflict este motorul celorlalte conflicte? Duniasa
se indragosteste de un lasa inchipuit, Ania se indragosteste de un alt Trofimov (el
fiind in realitate un naiv, viciat de idealism), Ranevskaia este bantuita de trecut si
de sentimente confuze, de dorinte irealizabile, Varia este incapabila sa-si
exteriorizeze sentimentele, dorintele ei sunt inchise pentru totdeauna, Lopahin,
desi isi realizeaza dorintele materiale, este infrant prin pierderea relatiei cu
Liubovi, relatie neconstientizata pana atunci ca fiind adanca si mai presus de
simtul proprietatii, Gaev se lasa prada viselor celorlalti si nu are nici un control
asupra propriilor dorinte.

Ceea ce scade tonusul spectacolului, ritmul lui, si submineaza comicul este
conturul mult prea romantic al personajelor, or, personajele lui Cehov sunt extrem
de reale. Trofimov ar fi trebuit sa fie un personaj caraghios, un idealist de carton,
un om care traieste in peisajul complexelor ca si cum acestea ar trebui sa fie o
sursa vitala, fara sa-i pese de realitate, intr-o inconstienta, pretioasa si ridicola —
nuante care, acutizate, ar fi starnit rasul - numai ca Gabriel Mircea Velicu si-a
condus personajul inspre un model cu un caracter aproape pozitiv, I-a umanizat
printr-o doza de sentimentalism romantic, dar nu indeajuns de desuet, e adevarat,
credibil, bine jucat, dar care pierde esenta unui personaj deosebit de important.
Cine este Trofimov? Este o livada pe un pamant neroditor, un intelectual care nu
si-a asumat lecturile si care-si face un merit dintr-un crez imprumutat pe care nu-I
practica. Chiar si Ana Maria Ciucanu, prin personajul Ranevskaia, a ratat pasaje
ale comicului — ea vine de la Paris plina de stereotipii frantuzesti, atat in limbaj cat
si in comportament, care, daca ar fi fost tratate cu masura necesara de expresie
artificiala, ar fi adus zambet in sala. Ea joaca un patetism rafinat care evolueaza
spre straniu, isi duce personajul intr-o poezie romantica, este si ea livada care se
lasa in bataia intemperiilor si, la final, Tn bataia loviturilor de topor ale hazardului.
Or, livada Ilui Cehov este mai presus de personaje, ea cade rapusa de
imperfectiunile personajelor si imperfectiunile lor sunt sursa comicului. Lopahin, un
taran cu o sanatate morala aparenta, condus de programul razbunarii pe conditia
lui sociala de sluga spre dorinta imbogatirii, este intruchipat de Lucian Panzaru cu
o delicatete umana care transpare pe tot parcursul jocului si-i pregateste
anihilarea victoriei finale. Gaev, reprezentat de Catalin Cucu, este singurul
personaj care serveste comicul lui Cehov prin acea nota acuta si exagerata pe
care 0 da unor replici de o banalitate si de un ridicol maxim, prin creionarea unui
model de om derutat in permanentd, deranjat tot timpul din monotonia lui
rezistenta. Carmen Albu graviteaza intre o Ania constienta de gravitatea pierderii
livezii si cea a declinului mamei si intre o Ania care intrevede dintr-o data o alta
livada, energiile ei vitale fiind motivate doar de iubirea pentru Trofimov. Grig
Dristaru ne propune un Simeonov cu inclinatii romantice, dar profund realist, el
crede tot timpul intr-o solutie cazuta din cer — felul in care aproximeaza idei
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filosofice asupra vieti aduce o nota de umor. Oana Preda intruchipeaza o
Duniasa ingenud, poate singurul personaj cu un calcul autentic romantic interpus
chiar in textul cehovian.Varia este personajul care-si sacrifica visele pentru binele
celorlalti, ea trebuie sa fie puternica si sa ocroteasca — Cristina Uja, studenta in
anul Il al UATC din Galati, care a inlocuit-o in festival pe Tamara Constantinescu,
a reusit performanta ca in nici o zi sa-si invete textul si miscarea scenica, sa
devina smerita, sa aiba stangaciile personajului care nu vrea sa iasa in evidenta
si sa fie plina de forta si personalitate atunci cand ceilalti au nevoie de ea.
Contabilul Epihodov, jucat de loan Cretescu, desi un personaj angrenat intr-un
comic buf, dovedeste si nuante de sensibilitate. Cristian Gheorghe aduce prin
lasa imaginea smecherului parvenit, cel care se foloseste de toata lumea pentru
a-si atinge scopurile, isi paraseste iubita cu nonsalanta, dar caruia ii lipseste
acea duritate taioasa, pe masura replicilor. Ca sa trec prin toata galeria de
personaje, ar mai fi. o Charlotta guvernanta care invoca ludicul drept fond al
supravietuirii (prin Veronica Papusa), un Firs fabulos, martor loial al istoriei
Liubovilor (prin Stelian Stancu), mama lui lasa, o taranca indurerata (prin
Svetlana Friptu) si un trecator sarac, derutat de comportamentul boierilor (prin
Petrica Papusa).

Un alt element al constructiei spectacolului este perspectiva: cea in spatiu,
sugerata de puntea din fundalul scenei si perspectiva istorica, ca o sugestie a
timpului data de personajul colectiv — grupul cantaretilor si cel al musafirilor.
Scenografia, realizata de Rodica Arghir, interpune acel necesar peisaj care anunta
dezastrul prin plafonul rabatabil inramat cu bucati de geamuri sparte, subliniaza
fragilitatea personajelor prin invazia papusilor copilariei, sugereaza trecutul unor
vremuri stabile prin prezenta dulapului vechi de o suta de ani si cea a patefonului,
aduce imaginea livezii si in casa prin mobilierul pictat cu visine (o idee care
pluseaza, totusi) si instaleaza o tensiune a obiectelor vitregite de locul lor prin
pachetele enorme care covarsesc spatiul si prin arborele candelabrului unde se
sting luminile casei si ale livezii. Reperele date de costume sunt gandite sa
completeaze unicitatea fiecarui personaj. Musafirii invitati sa dezamorseze
incordarea instalata in asteptarea verdictului final poarta costume negre, au
artificii aprinse in maini si coifuri de clovni pe cap si traverseaza scena cu o veselie
mecanica si grotesca, pregatitoare a tensiunii finale. Muzica (polca, vals, cantece
tiganesti, bisericesti sau lumesti) este punctata intermitent de ciripitul pasarilor,
clipocitul apei, latratul cainilor, sunetele ploii cu fulgere si trasnete, croncanitul
ciorilor care parca spulbera victoria lui Lopahin si zgomotul securilor care intra tot
mai adanc in maiestuoasa livada, in timp ce Firs, uitat de toti, va transforma totul
in cenusa. lon Sapdaru este un regizor aspru, cu suflu vital puternic si nu stiu daca
el sau actorii au decupat un Cehov cu multe taceri pline de nelinisti meditative —
ceea ce stiu insa este ca si aceasta livada este un loc de intalnire cu vidul fiintei
umane.

Teatrul Dramatic , Fani Tardini“, Galati — Livada de visini de A. P. Cehov. Regia si ilustratia
muzicala: lon Sapdaru. Scenografia: Rodica Arghir. Coregrafia: Oana Sandu. Distributia: Ana Maria
Ciucanu, Carmen Albu, Cristina Uja, Tamara Constantinescu, Catalin Cucu, Lucian Panzaru, Gabriel
Mircea Velicu, Grig Dristaru, Veronica Papusa, loan Cretescu, Oana Preda Gheorghe, Stelian Stancu,
Cristian Gheorghe, Petrica Papusa, Svetlana Friptu, Aureliu Batca, Petrica Papusa, Magda Vernescu,
Corina Constantinide, Aureliu Batca, Mihaela Lecca, Petrica Papusa, Tamara Manea, Dan Céapatana,
Magda Vernescu, Lica Danila, Crina Stoica, Dan Capatana, Cristina Uja, Mihai Ursachi, Titi Rosca,
Laurentiu Buzila, Florel Popovici si catelusa Fiorella. Data premierei: 25 septembrie 2004. Data
reprezentatiei: 9 noiembrie 2004.
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Constantin PAIU

Us 6«41«»%1 W&a

Festivalul International de Teatru ,Avram Goldfaden“ tinde sa se
institutionalizeze: Teatrul National ,Vasile Alecsandri“ din lasi a gazduit, intre
24-30 octombrie 2004, cea de-a treia editie a acestei inedite si incitante reuniuni
de profil, care-si propune, ca obiectiv central, o sporire a comunicarii si a
cunoasterii intre artistii romani si cei evrei, printr-o parada a textelor dramatice si
a unor institutii teatrale din Romania si din alte tari interesate de cultura idis. Locul
unui asemenea festival este, cu dreptate, la lasi, pentru ca aici a aparut, in 1876,
si a fiintat multa vreme, primul teatru evreiesc din lume — Pomul verde —, rod al
initiativei si al tenacitatii poetului si dramaturgului de limba idis Avram Goldfaden;
pe scena de la Pomul verde au fost interpretate, de altfel, in premiera absoluta, si
cele mai cunoscute dintre scrierile sale dramatice, cum sunt Vrgjitoarea, Sulamit,
Kuni-Lemel, Bar-Kohba, aliniate, pentru timpul in care au fost scrise, dramaturgiei
cu tematica social-educativa.

Anul acesta, afisul festivalului s-a dovedit a fi unul care a solicitat din plin (dar
care a Si pus la grea incercare) atentia celor interesati de eveniment: in sapte zile,
au fost programate noua spectacole de teatru, un cabaret teatral muzical, un
concert de muzica klezmer, un film, un workshop si sase conferinte de presa; toate
acestea, oferite de zece institutii, organizatii si trupe de teatru din Romania, Israel,
S.U.A., Marea Britanie, Republica Moldova.

Festivalul a fost deschis cu filmul Pomul Verde sau de la Shtetl la Broadway,
documentar despre Avram Goldfaden, pe un scenariu de Manase Radney, in regia
lui Radu Gabrea; un colaj inteligent, comentand fotografii si secvente fiimate care
descriu drumul lui Goldfaden de la lasi la New York; o poveste, parand pe alocuri
incredibila, despre aceasta personalitate de exceptie a culturii evreiesti.

In centrul interesului general s-au situat, fireste, spectacolele de teatru; unele
de buna si de foarte buna verticalitate artistica. Intre acestea, se cuvine amintita
cu deferenta premiera Nationalului iesean, Salomeea de Oscar Wilde, in regia
artistica a Iui Alexander Hausvater (care produce si cateva insertii in textul
britanicului, prin apel la Talmud, Cartea Zohar, Céantarea Céantarilor si Noul
Testament; am fi preferat, spre folosul dinamicii interioare a montarii, doar textul
initial. Spectacolul e riguros gandit, sensibil, oarecum neasteptat de ,baladesc*
pentru stilul cu care ne-a obisnuit acest original regizor. Legenda biblica a fiicei
Irodiadei capata, in lectura lui Wilde, o varianta apocrifa, din care premiera
ieseana retine, indreptatit, miezul ei viu — povestea unei iubiri imposibile, care-si
cauta, tragic, implinirea pana dincolo de moarte. Un oarecare exces de culoare si,
mai ales, de decibeli, sau unele momente de simbolistica obscura pentru
nefamiliarizatii cu textele sfinte nu pot trece neobservate, dar nu ele dau nota
dominanta a acestei povesti scenice despre ,fructul oprit“ la care, dupa cum spune
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regizorul in programul de sala, nu se poate ajunge decét ,intr-o zona a netraitului,
dincolo de hotarele vietii, intr-un etern ideal...“ Petronela Grigorescu, Doina
Deleanu, Emil Coseru, Teodor Corban sunt ,solistii“ unei distributii bine alcatuite
pentru obtinerea rezultatului scontat.

Cu matrturisit si normal interes a fost assteptata prezenta in festival a actritei
Maia Morgenstern, in foarte mediatizatul ,one women show*, Asta seara: Lola
Blau. Personalitate de prima marime a ‘'scenei contemporane, Maia Morgenstern a
facut din nou risipa de traire, daruire, fantezie, plasticitate, talent intreg in acest
dur si epuizant recital despre o simbolica fata a nefericirii. Remarcabila a fost, din
nou, participarea compozitoarei si pianistei Dorina Rusu la izbanda acestui regal
actoricesc.

Bine articulata (din nou de Alexander Hausvater, care semneaza si scenariul)
ni s-a parut a fi ,situatia tragica“ Direct din Amsterdam: Anneee Frank!, infatisata
de un colectiv artistic al Teatrului Evreiesc de Stat din Bucuresti. Se avanseaza, in
pledoaria dramatica a montarii, o intrebare nelinistitoare: ,Poate fi absolvit cineva
de vina atator nefericiri omenesti?*

Un spectacol cinstit, cu momente de buna tensiune dramatica (dar si cu doua
finaluri!), a fost Ghetto de Joshua Sobol, in versiunea propusa de Teatrul National
»Mihai Eminescu“ din Chisinau. Destul de descriptiv s-a infatisat documentarul
teatral / Can Cry, alcatuit de Miri Ben Shalom dupa jurnalul Esterei Herschberg, si
sustinut de trei componenti ai organizatiei From Home to Homeland, Inc — S.U.A.
Remarcabil prin ritm, fantezie si umor de buna calitate a fost Now you're talking de
Shalom Alehem, un ,one-man show" cu Saul Reichlin din Marea Britanie.

Se cuvin macar amintite spectacolele cu Contrabasul de Patrick Suskind
(Teatrul Evreiesc Schaliah, Chisinau), Cofetaria, dupa Isaac Bashevis Singer
(Teatrul Evreiesc de Stat, Bucuresti), Livada de portocali de Yosef Bar-Yosef
(Teatrul Municipal ,Bacovia®, Bacau), Ultima romanta a lui Raphael, cabaret teatral
muzical de Ytzhak Gormezano Goren (Kedem Theatre & Publishing — Israel), sau
evolutia scenica a Trupei Freigish din Chisinau, intr-un Concert klezmer.

Cu cele bune si cu cele mai putin bune ale sale, editia a lll-a a Festivalului
International de Teatru ,Avram Goldfaden®, lasi, octombrie 2004, a devenit istorie,
aliniindu-se anterioarelor doua editii in chip de anticamera a editiei a IV-a.

Alina MANG

Us. spectacol inrovertit

Mitul Salomeei si povestea taierii capului lui loan Botezatorul au
reprezentat pentru artistii sfarsitului de secol XIX un subiect predilect, caruia
i-au fost consacrate pagini intregi de literatura sau de analiza, panze si uleiuri,
partituri muzicale, materialul perfect oferit spre modelare esteticii decadente a
spiritului fin du siécle. Acesta este momentul in care Oscar Wilde scrie tragedia
intr-un act Salomeea. Personajul central feminin al piesei se detaseaza de
imaginea mitului prin incarcarea sa cu noi trasaturi caractereologice. In general,
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ca urmare a manierizarii eroului romantic, personajele feminine din scriitura
epocii preiau o parte din atributele caracteristice ale acestuia, iar Salomeea nu
face exceptie. Cunoaste damnarea, are constiinta propriei frumuseti, se
foloseste de forta erotismului sau malefic. loan, profetul, este cel care ii refuza
avansurile, reclama viciul si condamna desfraul. Cum ar putea fi rescrisa si
recitita aceasta poveste de traitorii inceputului de secol XXI? Un posibil raspuns
il ofera spectacolul Teatrului National din lasi, care are la baza piesa lui Oscar
Wilde. Regizorul Alexander Hausvater introduce in textul scenic pasaje din
Talmud, Cartea Ilui Zohar, Cantarea Cantarilor si Noul Testament, care au
menirea de a imbogati textul original, aducand in prim-plan relatia dintre
Salomeea si loan Profetul. In jurul acesteia se tese intregul spectacol. Cei doi se
desprind prin atitudine de grupul format de celelalte personaje si de lumea pe
care ele o reprezinta. Salomeea, departe de a fi o copila naiva, este dispusa sa
incalce legea reprezentata de Irod Antipa cu orice risc. Vietile celor din jur,
precum cea a Sirianului pe care il Tmpinge spre moarte prin nesocotirea
poruncilor suveranului, cea a lui loan si chiar a ei insasi nu mai conteaza din
momentul in care ea simte atractia unei alte lumi, chemarea spiritului. Salomeea
devine intruchiparea tentatiei de a-si depasi propriile limite. O data ce isi ridica
privirea spre loan Profetul, nu mai exista cale de intoarcere. Dorinta de a fi ceea
ce nu este sau de a afla ceea ce ii este interzis pune stapanire pe intreaga-i
fiinta sub forma unei povesti de iubire imposibila. loan se refuza fiicei lrodiadei,
fara a-i nesocoti insa farmecele, ramanand credincios spiritualitatii sale.
Salomeea il condamna si se condamna la moarte. Dincolo de aceasta viata va
fi posibila nunta, poate doar acolo esenta celor doi protagonisti sa se schimbe.
insd Salomeea nu-si poate redefini natura, iar profetul nu poate fi atras de
trupesc pentru ca splrltul ii este definitoriu. In spectacolul teatrului iesean aceste
personaje apar mereu in doua planuri separate, au scurte momente cand se afla
fata in fata. Se vor intalni abia in final, in scena mortii-nunta. Desi tratata rece,
lipsindu-i fiorul ematiei, relatia dintre cei doi protagonisti este singura care iese
in evidenta. Raportarea lor la celelalte personaje este strict formala si
tangentiala, purtdnd semnul fatalitatii. Irod si lrodiada sunt prezenti pentru a
sprijini povestea, la fel si vrajitorul si toti ceilalti. Ei dau culoare si contur unei
lumi amestecate, decadente, marcate de o atmosfera exotica si misterioasa.
O femeie naste, apoi inca o data, dar, cu toate acestea, viata nu se continua.
Prin scena trec insi decapitati, semn al dezordinii generalizate si al lipsei de
perspectiva. O alta femeie, ce poarta drept masca un enorm cap de papagal,
inchisa intr-o colivie, denumita Femeia-papagal, o insoteste permanent pe
Salomeea si-i repeta cuvintele. In pIan simbolic ele se identifica, asa este si
Salomeea, o pasare frumoasa si rara, prizoniera unui palat si a unei lumi
limitate. Decorul Rodicai Arghir are doua elemente-cheie: o luna sangerie,
prevestitoarea mortii, la care fac referire mai toate personajele, si cadrul unei usi
prin care ele trec, dar nimic nu se schimba. Ce este de o parte a acesteia se
regaseste si de cealalta parte a sa. Acest cadru de usa devine simbol terifiant
atunci cand se transforma in ghilotina. Salomeea este un spectacol construit ,la
rece", din imagini, dintr-o insiruire de semne ce raman adesea de nedescifrat
pentru public. O montare vizuala, cu multa miscare scenica, dar cu momente
trenante. Fara diferente, totii actorii prinsi in acesl proiect merita aplauze pentru
modul Tn care si-au asumat si interpretat rolurile, asa cum au fost elc creionate
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de ideea regizorala. Salomeea este un spectacol ce are ceva din stralucirea,
duritatea si raceala metalului. li lipseste maleabilitatea.

Teatrul National ,,Vasile Alecsandri* din lasi — Salomeea de Oscar Wilde. Traducerea: Adriana si
Andrei Bantas. Adaptarea si regia: Alexander Hausvater. Decorul: Rodica Arghir. Costumele: Alina Dinca.
Coregrafia: Adrian Stefan. llustratia muzicala: Romeo Cosma. Distributia: Petronela Grigorescu
(Salomeea), Doina Deleanu (lrodiada), Emil Coseru (lrod Antipa), Teodor Corban (loan Profetul), Adi
Carauleanu (Vrajitorul), Radu Ghilas (Sirianul), Irina Radutu (Pajul Irodiadei), Antonela Cornici
(Capadochiana), Oana Sandu (Femeia-papagal), Dumitru Nastrusnicu (Al doilea soldaf), Livia lorga
(Primul soldat). Danseaza: Adrian Stefan, Andreea Prepelita, Elena Sturza, Alina Stafie. Data
reprezentatiei: 4 decembrie 2004.

Teodor CORBAN si Petronela @RIGORESCU.
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Petronela GRIGORESCU:

ySelomees m-a {prcinat 4 m-a Wllirat”

Oana BORS: Salomeea. Un rol complex. A fost un ,coup de foudre” sau o
relatie care s-a nascut greu?

Petronela GRIGORESCU: Alexander Hausvater mi-a ,prezentat-o“ pe
Salomeea intr-un mod cu totul surprinzator, diferita de structura mea sau de
personajele pe care le-am mai jucat. Am trait de la inceput cu spaima ca ma va
coplesi cu forta ei, 0 vedeam pe Salomeea, o visam, dar nu eram nici pe departe
prietene. Lucrul la spectacol a durat practic doua saptamani —eram intr-un vartej
continuu din care ma rugam sa ies cu bine. Salomeea m-a fascinat si m-a tulburat.
Dar a fost si este o provocare de a-mi depasi limitele si de a trai o poveste de
dragoste dusa la extrem.

0.B.: Care sunt spaimele personajului tau?

P.G.: Mi-e teama sa nu intru in rutina si vreau sa construiesc in continuare,
sa dezvolt mai departe personajul si povestea. Asta pe de o parte. Pe de alta
parte, ma feresc sa o duc pe Salomeea intr-o zona a patologicului.

0.B.: A existat o diferenta intre felul in care ati pregatit acest spectacol (cu
un tip aparte de energie) fata de alte montari ale sale in care ai jucat?

P.G.: Spre deosebire de Roberto Zucco, de exemplu, in care era o explozie
de energie fizica, in Salomeea e un alt tip de energie (umana si spirituala), care
se consuma in interior creand acele vibratii care devin, in atmosfera particulara a
spectacolului, purtatoare de ritm si de sens.

0O.B.: A lucrat mai multe roluri cu Alexander Hausvater. Ce a insemnat
intalnirea cu el, ce inseamna lucrul cu el?

P.G.: Am lucrat cinci spectacole cu Alexander. intalnirea cu el e tréire intensa.
It| rasuceste nervii, muschii, spiritul, judecata si prejudecatile pana in acel punct
in care ajungi sa te redescoperi, sa te reinventezi pe tine, actor obisnuit cu
.hormalitatea” actului artistic. Totul intr-un context nou, motivant, contagiat de
bucuria absoluta a creatiei.

0.B.: Care au fost momentele pe care le consideri cele mai importante in
cariera ta de pana acum?

P.G.: Ma gandesc la debutul meu cu Tillie din Efectul razelor gamma asupra
anemonelor, un rol drag sufletului meu, apoi la Natalia Stepanovna din Cererea in
casatorie si la Salomeea. Trei partituri total diferite, in drumul meu de sapte ani in
teatru, de care sunt fericita si recunoscatoare ca am avut parte.

O.B.: Sioameni fara de care nu ai fi ajuns aici?

P.G.: Ma géandesc in primul rand la profesorii mei, doamna Cornelia
Gheorghiu si domnul Emil Coseru, la Irina Popescu Boieru, care mi-a incredintat
primul rol, la lon Sapdaru si la Alexander Hausvater.

O.B.: Pentru ce rol te pregatesti acum?

P.G.: Nu am nimic in pregatire, joc in cinci spectacole care se afla pe afisul
curent al teatrului si astept cu nerabdare noi provocari.

O.B.: Cete sperie in meseria pe care o faci si ce te fascineaza?

P.G.: Mi-e teama de rutina, de banal, plictiseala, minciuna, anonimat si... sa
nu-mi pierd vocea pe scena! Ma fascineaza lucrul la un spectacol, cu framantari,
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Petronela GRIGORESCU.

cu revelatii, cu lacrimi uneori; puterea aproape divina a actorului de a trece
»dincolo” in creatie, de a deveni ,altcineva“ si de a trai experiente unice,
tulburatoare.
0.B.: Visurile tale care sunt?
P.G.: Visez sa calatoresc mult, sa experimentez forme noi de teatru si, de ce
nu, sa joc intr-un film in regia lui Alimodovar...
Interviu de Osss BORS
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Cea de a-Vlll-a editie a Festivalului National al Studiourilor de Teatru s-a
desfasurat in perioada 20—26 noiembrie a.c., la Pitesti. Daca la ultimele trei editii
ale festivalului au fost prezente pe scena pitesteana trupe din Bucuresti ( Teatrul
de Comedie, Teatrul ,Nottara“), Ploiesti, Brasov, Braila, Rm. Valcea, Giurgiu, Arad,
Targoviste si Tg. Mures, si de aceasta data, directorul festivalului — Sebastian
Tudor - s-a straduit sa aduca in fata publicului spectacole de valoare.

Astfel, Teatrul ,Masca“ deschide sarbatoarea teatrala cu o adaptare dupa
Moliere, Domnul de Pourceaugnac, spectacol construit intr-o maniera moderna de
Mihai Malaimare: Pourceaugnac apare pe o tricicleta, doctorii, imbracati in
culoarea sangelui, in ritm de muzica rap, par intruchiparea eriniilor. Spectacolul se
dovedeste un experiment remarcabil: dupa zece ani de tacere practicata de Teatrul
.Masca“, el este o reintoarcere la text, la un altfel de text. Dar participarea la acest
festival a singurului teatru de gest nu se opreste aici. Intrusa de J.L.Borges, un alt
spectacol al teatrului, a fost vazut in cea de-a doua zi a festivalului. Eliminarea
definitiva a cuvantului si acordarea deplinei autonomii limbajului corporal, sunt
caracteristicile montarii. Scena este inundata de miscare, gest si dans, intr-o
atmosfera sublima in care toate aceste forme de exprimare inlocuiesc cu brio
orice cuvant.

Seara se incheie intr-o nota exuberanta cu un spectacol de muzica, poezie
si nu numai... Cantec despre mine insumi. Singur pe scend, avand doar o chitara,
actorul Florin Dumitru, incearca (si reuseste) sa-si deschida sufletul in fata
publicului si sa-l invite, prin muzica si poezia de buna calitate, la meditatie.
Legenda vie a folk-ului romanesc — Mircea Vintila a dat un plus de originalitate
spectacolului. ,As fi fericit daca la finalul reprezentatiei, fie chiar si pentru o clipa,
ne vom redescoperi‘, spunea amfitrionul Florin Dumitru.

In cea de-a treia zi a festivalului, Teatrul ,Anton Pann“ din Rm. Valcea
prezinta spectacolul-coupé: Politica Zilii si Conul Leonida fata cu reactiunea de
I.L. Caragiale. Argumente politice, neseriozitatea opozitiei, promisiuni desarte,
retrageri din partid — toate acestea sunt specifice campaniei electorale (in vremea
lui Caragiale).

Pe un fundal muzical autentic romanesc, Leonida (Gabriel Tudoriu) si Efimita
(Lidia Stratulat) fac un ritual din fiecare moment al existentei lor. Pe masura ce
Leonida Tsi insira fostele consoarte si isi aminteste de Garibaldi, tabloul agatat
pe perete inghesuie in rama lui toate chipurile. Pe masura ce tensiunea piesei
creste, spectacolul este cuprins de monotonie. Intrarea Saftei (Raluca Paun)
scoate spectatorul din starea latenta in care fusese cufundat.
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Florin DUMITRU.

Teatrul ,Mihai Eminescu“ din Botosani dovedeste inca o data atasamentul
pentru publicul pitestean aducand in fata lui, in cea de-a patra zi a sarbatorii,
spectacolul cu piesa Tango de Slawomir Mrozek, in regia lui Attila Vizauer. Cu
toate ca, dupa spusele directorului institutiei botosenene, agenda foarte incarcata
a teatrului nu permitea prezenta lui in acest festival, multumita regizorului si
actorilor am avut ocazia sa revad spectacolul. Si asa cum spunea Mrozek: ,Am
ras in toate chipurile, in gura mare si pe infundate, biologic si intelectual... Rasul
obisnuit, rasul de dragul rasului, vesel si netulburat, farsele amuzante, care ne par
oarecum iesite din moda, si totusi de invidiat".

Un simplu joc fara urmari de Jean Deel si Gerald Sibleyras este spectacolul
care domina scena in cea de-a cincea zi a festivalului. Spectacolul ploiestean
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pune problema cuplului, un joc al coincidentelor in care tinerelor perechi, chiar
daca par a fi legate pe veci, despartirea le da tarcoale. Sub conducerea regizoarei
Ada Lupu, tinerii actori au incercat sa dea nastere unei comedii de moravuri cu
alura fals superficiala. Tensiunea psihica si fizica, in jocul lor de societate,
anticipeaza unele momente esentiale ale propriei existente. Un text actual, o
reprezentatie pe alocuri monotona in care Dragos Campan (Patrick), avand si o
partitura generoasa, invioreaza ansamblul. Un spectacol plin de candoare si
sensibilitate.

Penultima zi a festivalului incepe cu un simpozion, moderat de Marinela
Tepus, cu tema: Critica de teatru, intre profesionalism si hobby. Ce inseamna
profesionalismul in contextul criticii? Ce inseamna hobby din perspectiva
cronicarului? Se poate numi, pentru un critic avizat, aceasta meserie un hobby sau
se poate trai din aceasta? Aceste intrebari, puse de reporteri ale ziarelor si
posturilor de radio si TV locale si-au gasit raspunsurile in problemele expuse si
argumentate de Marinela Tepus.

Avand ca interpreti pe Vasile Pieca si Daniela Cristea Butusina, specta-
colul cu piesa Tigrul de Murray Schisgal are loc in aceeasi zi a maratonului
teatral pitestean. Spectacolul teatrului-gazda, jucat in cocheta sala Studio
125, proiectata de Liviu Ciulei in 1974, a avut un impact puternic asupra
publicului, mai ales datorita revenirii in Teatrul pitestean a regizorului Mihai
Radoslavescu.

Tot Teatrul ,Al. Davila“ ne propune, pentru ultima zi a festivalului, Domnisoara
lulia de A. Strindberg. O reprezentatie cu acest spectacol am vazut-o in vara. Pe
cea din cadrul festivalului nu am vazut-o, dar am auzit ca trupa teatrului pitestean
nu si-a dezamagit publicul fidel.

Directorul teatrului-gazda, Radu Baltazar, spunea: ,Festivalul National al
Studiourilor de Teatru s-a nascut din nevoia de a deveni gazda unei forme
experimentale care isi cauta si isi va cauta mereu perfectiunea...”

As mai adauga, in incheiere, ca reusita acestei editii ii poate determina pe cei
implicati in organizare sa procedeze astfel incat la anul, avand ocazia revenirii in
Pitesti, sa vedem un festival cu o mai mare intindere si de ce nu, unul competitiv.

Marinela TEPUS

Teatrud ,Alexandri Davila” — Stre deatin 42
&W&W

Cum se intmpla adesea cand ajungi intr-un loc necunoscut, am avut o
strangere de inima intrand in Teatrul ,,Alexandru Davila“ din Pitesti. Nu stiu actorii,
nu am habar de spectacolele care se joaca acolo si pentru cine...

Am fost invitata sa moderez un colocviu, inspirat intitulat ,Critica de teatru —
intre profesionalism si hobby*. Participanti la discutie ar fi trebuit sa fie actori si jur-
nalisti pitesteni. Aproape ca ma resemnasem, spunandu-mi: ,Ce va fi, va fi!*, cand
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Daniela CRISTEA BUTUSINA si Vasile PIECA.

am putut constata ca Teatrul ,Alexandru Davila“ este condus de un director stilat
si cu simtul umorului, Radu Baltazar, sprijinit de fostul director (acum director al
Directiei Judetene de Culturd), Sebastian Tudor. Doi oameni care vor sa faca
multe, dar din pacate, cu bani putini. Cum se intampla in Romania!

Teatrul ,Alexandru Davila“ are doua sali de spectacol, una, clasica, eleganta,
cu scena italiana, bine dotata tehnic, si una mica, de studio, conceputa chiar de
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regizorul Liviu Ciulei si de scenograful Dan Jitianu. Intima, multifunctionala. In
aceasta din urma am vazut premiera cu Tigrul de Murray Schisgal, prezentata in
cadrul Festivalului Teatrelor de Studio. Un spectacol fara pretentii de teatru-experi-
ment, curat, realizat onest de catre regizorul Mihai Radoslavescu, cu concursul acto-
rilor Daniela Cristea Butusina si Vasile Pieca si a scenografei Lia Miruna Varodi.

O comedie amara, cu doua personaje care se ,ciocnesc” intr-o viata ce nu ar
fi trebuit sa le prilejuiasca intalnirea. El — postas, dar care visase sa cucereasca
universul; ea — sotie de om bogat, neglijata, dezabuzata, plina de frustrari. In felul
lor, amandoi, niste ratati. Postasul o rapeste pe femeia, despre care crede ca este
foarte fericita, pentru a o ucide in chip simbolic. E un act de revolta. Un avertis-
ment dat unei lumi indiferente si corupte. Rezulta insa o neasteptata poveste de
dragoste, tulburatoare, cu fine accente comice. Tigrul cel fioros se dovedeste a fi
de jucarie. O jucarie in mana destinului si care poate fi manevrat cu abilitate de
catre aceasta femeie cu personalitate puternica. A

Regizorul a mizat, mai ales, pe interpretarea actorilor. Intr-un decor minimal
si invaluiti de o lumina oarecare (de serviciu), artistii au fost obligati sa ni se arate
impudic, aflandu-se la (prea) mica distanta de public. Este sansa sau nesansa lor,
cand e vorba de o sala-studio. Si ei ne pot intr-adevar magnetiza cu privirea, cu
gesturile cele mai subtile, sau ne si pot agresa prin migcari ample, necontrolate.
In acest context, mi s-a parut cam agresiva aparitia lui Vasile Pieca, actor cu real
potential dramatic, dar care face risipa de mijloace (se fataie de colo pana colo,
inutil, striga fara rost), in vreme ce evolutia Danielei Cristea Butusina a fost mult
mai adecvata, cu schimbari de stare, cu mici modulatii ale vocii, cu gesturi
elocvente. Excesiv simulat, razboiul barbatului cu lumea, cu sistemul; temperata,
convingatoare exprimarea ei, cu o conduita austera, bine aleasa.

Imbracati inadecvat (e inadmisibil ca, atat de aproape de spectatori si sub o
lumina foarte cruda, actorul sa joace un spectacol intreg cu bustul gol, oricat de
naturalista s-ar dori a fi montarea, iar marea doamna sa poarte un costum gal-
ben ridicol si un furou de la second hand!); luminati prost, actorii s-au refugiat
in text. Au inchegat o poveste de fiecare zi, cu mari ratari, cu mici impliniri, cu do-
rinta de a ajunge macar la o dragoste autentica. Publicul a primit cu caldura
reprezentatia.

Marea parere de rau a artistilor pitesteni (nu doar a celor doi) este aceea ca
despre ei nu prea are cine sa scrie. Arta scenica e oricum efemera, spectacolele
mor repede, dupa cateva reprezentatii, si in urma lor nu raman decat cateva
fotografii si afise. Pentru ca jurnalistii care consemneaza aparitia premierelor la
Pitesti sunt aceiasi care scriu si despre incendii, si despre ,involburarile“ politice,
si despre violuri ori crime. Nu exista nici jurnalisti specializati si nici rubrici de cul-
tura in paginile ziarelor locale. Exista, insa, un Festival al Teatrelor de Studio, care
ar putea revigora activitatea culturala din urbe. Cu eforturi sustinute, aceasta mani-
festare ar putea aduna pentru cateva zile spectacole de gen importante, oameni
de teatru, critici care sa anime peisajul cultural al orasului. Poate ca se va intam-
pla aceasta intr-un viitor apropiat, dar, pana atunci, fac apel catre colegii mei,
rugandu-i sa raspunda invitatiei Teatrului ,,Alexandru Davila“ de a-i vedea pro-
ductiile... sperand ca aceasta invitatie va veni curand!

Teatrul ,Alexandru Davila“ din Pitesti — Tigrul de Murray Schisgal. Regia: Mihai Radoslavescu.
Scenografia: Lia Miruna Varodi. Cu: Daniela Cristea Butusina si Vasile Pieca.



Mariana CIOLAN AEAD

Festivalid National de Teatrn Clanic, la ariversine

Cu editia Festivalului de teatru clasic desfasurata intre 11 si 18 octombrie
a.c., s-a implinit un deceniu de cand conducatorul de atunci al Teatrul de Stat,
Ovidiu Cornea (astazi, la fel de competent si neobosit, secretar literar) se
,=aventura“ la modul cel mai nobil, impreuna cu regizorul Alexa Visarion, sa
creeze pentru orasul Arad un eveniment artistic, conectat, insa, la viata teatrala
romaneasca, in ansamblu si, intr-adevar, se poate spune ca aproape nu au fost
regizori, scenografi, interpreti de prim-plan, spectacole reprezentative pentru
acesta sfera de interes care sa nu fi poposit pe scena festivalui aradean.

In contextul ,ofertei* din stagiunea trecuta, selectionerul festivalului, criticul de
teatru lon Parhon, ca si la precedentele doua editii pe care le-a girat si in calitate
de director artistic, a urmarit sa aduca si acum la Arad, cum insusi nota in
caietul-program, ,,capodopere ce au adunat zeci de ani si secole de celebritate’,
infatisate, insa, de realizatori capabili ,a imbraca aceste texte vechi in straie noi si
atractive, potrivit asteptarilor publicului contemporan®“. Am putut urmari astfel, intr-un
discurs scenic cu premise (neimplinite in totalitate) de certa modernitate, semnat
regizoral de Stefan lordanescu, chintesenta dramei istorice Apus de soare, de
Barbu St. Delavrancea, intrupata de actori de la Teatrul Tineretului din Piatra Neamt,
cu Cornel Nicoara aducand pe scena mai putin figura mitica a voievodului, cat mai
ales tribulatiile profund omenesti ale unui om pe umerii caruia apasa si greaua
povara a identitatii unui neam. Aradenii au aplaudat, chiar inainte de premiera lui de
la ,sediu” primul musical inspirat de dramaturgia lui Vasile Alecsandri, Chirita of
Barzoieni, spectacol datorat Teatrului de Comedie, cu larina Demian in calitate de

B =

Valer DELLAKEZA si Romanita IONESCU in Cum doriti sau Noaptea de I& $partul targului
dupa Shakespeare. Regia: Silviu Purcarete.
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regizor si in prim-planul distributiei cu Emilia Popescu, infatisdnd o temperamentala
si nabadioasa Chirita preocupata de ,trendul” occidental aidoma baronilor de carton
ai tranzitiei noastre, si cu Tudor Chirila (si autorul cantecelor, alaturi de Gelu
lonescu), un... Mister Charles bucuros de a-si scoate nasul din cartile lui de scoala
spre a se amesteca, nu mai putin pehlivan, in masinatiunile familiei dominate de
,=armazoanca“ pe... bicicleta medicinala. Cu egala placere, publicul a intampinat o
comedie bulevardiera, Praf in ochi de Eugéne Labiche, ,desprafuita“ cu umor si
ironie de catre regizorul Alexandru Dabija, impreuna cu trupa Teatrului de Stat din
Oradea, trimitand prin intelesul intrigii si catre aceeasi lume bolnava de parvenire
pe meleaguri mioritice, in timp ce s-a aratat de-a dreptul electrizat, aplaudand si la
scena deschisa ingeniozitatea si prospetimea montarii cu Badaranii, de Goldoni, ca
si pe dezlantuitii ei interpreti, absolventii clasei de actorie de la UNATC, conduse de
actorul si profesorul Adrian Pintea.

Prin alte doua reprezentatii, publicul festivalului a fost purtat catre zone de
meditatie grava asupra lumii contemporane si a raportarii noastre la ea. Am numit
tulburatorul spectacol al lui Laszlo Bocsardi si al trupei sale de la ,Tamasi Aron*“
din Sfantu Gheorghe cu Omul cel bun din Saciuan, de Bertolt Brecht, care a
impresionat prin limpezimea si coerenta lecturii regizorale, prin valentele lui
metaforice, reafirmand increderea in om si in puterea izbavitoare a iubirii intr-o
lume intinata, impotmolita moral, precum si spectacolul lui Mihai Maniutiu, cu
Persii, de Eschil, care atrage atentia asupra pericolului polarizarii puterii in lume
pana la rangul de ,jandarm mondial“ si a nefastelor ei consecinte, pentru omenire
si pentru individ, spectacol realizat cu actorii Teatrului ,Radu Stanca“ din Sibiu,
alaturi de care, in rolul corifeului se afla Marian Ralea.

Reprezentatia apreciata in unanimitate ca situandu-se la cele mai inalte cote
artistice din acesta editie de festival a fost ultima productie a lui Silviu Purcarete
realizata cu actorii Teatrului National din Craiova : Cum doriti sau Noaptea de la
spartul targului, adaptare inspirata a comediei shakespeariene cunoscuta la noi
mai ales cu titlul ,A douasprezecea noapte®, cu accente de insolita modernitate
decelate in textul shakespearian, in jocul aparentelor si iluziilor, cu transfigurarea
ambiguitatii in metafore si simboluri scenice, intr-un rafinat discurs despre lumea
ca teatru si puterea magica a teatrului.

Festivalul de teatru clasic, care s-a bucurat si anul acesta de sprijinul Consiliului
municipal si Consiliului judetean Arad, al Ministerul Culturii si Cultelor si al UNITER,
precum si al Fundatiei ART CLASIC, de aportul daruit al celor doi directori executivi,
domnii Ovidiu Cornea si Stefan lordanescu, acum si directorul Teatrului ,lon Slavici*
din Arad, si-a reafirmat coordonatele care I-au individualizat intre manifestarile de
gen din tara noastra — profilul bine definit prin preocuparea neabatuta pentru
restituirea clasicilor, respectul pentru valoarea actului scenic, investit la rangul de
sarbatoare in casa teatrului (iar nu cu caracter competitional) si de eveniment major
in viata cetatii, fapt dovedit si de paginile de informatii, comentarii si interviuri pe care
toate cotidianele aradene le-au oferit pe intreaga durata a festivalului cu generozitate
(pilduitoare pentru patronii de publicatii din Capitala si din alte locuri), de aprinse
discutii pe marginea spectacoleler sau despre interpreti, surprinse de noi nu numai in
imediata vecinatate a salii de teatru, ci pretutindeni in oras, unde am intalnit nu putini
oameni interesandu-se de prezenta oaspetilor artisti la Arad. Argumente suficiente ca
intrebarile legate de viitoarea editie sa fie de pe acum preocupante pentru fondatorul
acestui festival, domnul Ovidiu Cornea. La unele, raspunsurile, poate chiar ca
surprize foarte placute, au inceput deja sa prinda contur...
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Ne propunem, aici, sa amintim —in parte, fireste — activitatea de cronicar dra-
matic a lui lon Marin Sadoveanu (1893-1964), despre care se vorbeste, in spe-
cial, ca istoric de teatru. Intr-adevar, volumele sale (De la Mimus la Baroc, Drama
si teatrul religios in evul mediu), dar mai ales conferintele tinute pana in preajma
mortii, la Nationalul din Bucuresti, la radio sau la televiziune, au avut o larga audi-
enta sil-au facut cunoscut in directia istoriei. Totusi, istoricul trecutului teatral a fost
dublat de un cronicar al prezentului, comentand spectacolele vazute in Capitala,
mai mult de doua decenii. In cele publicate in Revista vremii si Gandirea, iar mai
tarziu in gazete ca Timpul, Viata sau Natiunea, gasim analize patrunzatoare,
sustinute mereu de referinte culturale, cum nu sunt la majoritatea cronicarilor de
atunci (I. Oprisan le-a adunat partial in al cincilea volum de Scrieri, editat in 1978).
lon Marin Sadoveanu se mai deosebeste si prin faptul ca nu vrea sa fie doar un
martor critic al evenimentelor, ci sa participe efectiv, de la inceput, la viata teatrala.
Este permanent vizibila dorinta de a interveni cu proprule idei la mtelegerea unui
dramaturg, la aprecierea unui curent teatral, unui stil interpretativ. In modul cum
descrie si caracterizeaza, de pilda, lumea comediilor lui Caragiale, articolele sale
fac nota aparte, remarcand nu numai moravurile unui mediu social, dar implicit o
conditie umana, semnificatii existentiale. Cronicarul desprinde aspecte deloc
vesele, manifestari de cruzime, simptome de sumbra dezumanizare — care nu
apareau, astfel concepute, in montarile interbelice. Personajele Noptii furtunoase
nu erau interpretate cu constiinta de a fi ,obtuze, egoiste, fara nici un interes pen-
tru lumea din afara, daca nu vine in contact cu interesele lor“. Cel mult, acestea
erau privite ca trasaturi derivate, fara relief particular. Nici montarea Scrisorii pier-
dute nu intentiona sa descifreze societatea burgheza ,sub laturile cele mai
dezolante” (Gandirea, nr. 5, mai 1927). lon Marin Sadoveanu ramane un exeget al
tristetii de adancime, al ,duhului amar” ce se pierduse din spectacolul lui Soare Z.
Soare D-ale carnavalului (altfel apreciat favorabil ca performanta regizorala in
sine). Cu acel prilej, va sublinia foarte interesant pentru noi care avem experienta
montarilor controversate din ultimele decenii: ,D-ale carnavalului e departe de a fi
o noapte de carnaval venetian. E numai o biata petrecere de mahalagii. E o
evadare dupa masura lor si e grozav de trista. Asa a vazut-o Caragiale in pesi-
mismul sau. Costumele de bal mascat ale personajelor sunt naive si fanate*
(Timpul, 25 noiembrie 1942). Pe atunci, insa, nici un regizor sau actor nu a avut
sensibilitatea adecvata, cultura profesionala sau deschiderea necesara pentru a
primi aceste ganduri si a le fertiliza intr-o conceptie de spectacol. Abia mult mai
tarziu se vor dovedi precursoare.

Probabil nu vom reusi sa convingem, in cateva randuri, de relatia posibila
dintre viziunea critica si curentul foarte discutat la noi, in momentul cand lon Marin

Sadoveanu isi incepea activitatea de cronicar, anume expresionismul. Un singur
cxemplu, totusi, da de gandit. Interpret consacrat al rolului lon Nebunul din
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Napasta, lon Brezeanu continua sa emotioneze si in anii de dupa primul razboi
mondial. O emotie resimtita si de noii critici, a caror orientare estetica difera de a
celor din trecut. Cronica lui lon Marin Sadoveanu este redactata cu gust evident
pentru teatrul expresionist. In jocul actorului ce se impusese la sfarsitul altui secol,
el sesizeaza, ca nimeni altul, ,debitul cdnd frant, cAnd precipitat, tocat, sec, lipsit
de continut, cand cald, colorat, vibrant“. Miscarea este transfigurata din aceeasi
optica, descrierea devine imagine expresionista: ,,gesturile si atitudinile sunt cea
mai impresionanta sinteza din cate am vazut: calcatura e stramba, incheieturile
sunt rasucite, totul e nelegat, aritmic, ca in urma ruperii unui fir interior care-I lega
pe om“. (Gandirea nr.13, 5 februarie 1923).

In acel moment, patrunderea expresionismului — inca puternic in alte parti —
era stimulata, la noi, de necesitatea racordarii la problematica si conceptiile spec-
tacolului european. Teatrul expresionist apare, in campania de presa ce-l va
sustine, si sub numele de ,teatru nou®, capabil sa determine reforma scenica
asteptata. Din cronicile lui lon Marin Sadoveanu, vedem cum actorii straini, veniti
in turneu, vor insemna mai mult decat o indiscutabila satisfactie pentru public.
Decantarea jocului permite, indreptatit sau nu, o posibilitate de a accede la o inter-
pretare cel putin apropiata de expresionism. Paul Baratoff, in Dumnezeul razbuna-
tor de Salom Asch, intr-o scena care putea fi naturalista, renunta la ,canonul fizio-
logic atat de drag marilor artisti. Numai nervura centrala a gestului, stilizarea bine
proportionata, armonica si elocventa“ (Revista vremii, nr. 17, 18 iunie 1922).
Actorul Paul Wegener il face sa scrie despre alte moduri de a intelege arta inter-
pretarii. Dupa modelul lui Wegener, actorul ar fi ,sculptorul dramei®, activ pe scena
tridimensionala. Acest spatiu este ,materia prima cu care lucreaza. Si, dupa cum
e de mare darul mimului, spatiul se taie in lespezi grele, ce i se rostogolesc prin
prejur sau numai in farame cristaline si usoare... El vibreaza: spatiul e bolta sau
ecou; se adanceste: e mormant sau cer; e urias: o constelatie, sau marunt: un
margaritar... Aceasta e arta actorului: sa taie viata din inexistent, cu sabia trupu-
lui sau” (Revista vremii, nr.24, 10 decembrie 1922).

Necesitatea schimbarii in felul de a gandi si de a realiza un spectacol, este
prezenta si in apelul, explicit sau subinteles, la revizuirea lecturilor regizorale, la
eliminarea ideilor fixe si solutiilor stereotipe. Piesa clasica, Nunta lui Figaro, ar
deveni mai interesanta daca ar fi citita din alta perspectiva: ,E acolo o ,desteptare
a primaverii“, zorile unei vieti noi: a simturilor, intocmai ca la Wedekind.
Deosebirile sunt numai ale epocilor respective: Cherubin se pregateste pentru o
cariera de ,libertin“, copiii lui Wedekind pentru una morbida — care e a noastra“
(Revista vremii, nr. 23, 23 noiembrie 1922). Indemnul criticului se adreseaza,
totodata, acelor regizori care, preluand o tehnica si procedee teatrale, nu acorda
o atentie egala aprofundarii personajelor intr-o viziune actuala, modificata cultu-
ral de cunoasterea expresionismului. Majoritatea cronicarilor nostri apreciau
reusita tehnica a interpretarii, fidelitatea si unitatea rezolvarii artistice. lon Marin
Sadoveanu aduce o preocupare analitica pentru viziunea spectacolului, nou-
tatea, profunzimea, actualitatea ei. Asa cum spuneam, el nu se margineste la
cronica scrisa saptamanal, ci, din initiativa sa, in octombrie 1921, se pun bazele
gruparii de lunga durata Poesis, avand ca scop ,aducerea la cunostinta in tara
noastra a autorilor de speta noua“. Dar scopul sau nu este numai de a permite
un ,suflu nou* in repertoriul teatrelor, atunci cand, observa ironic noul director al
Nationalului din capitala, ,a scos de pe afis o piesa, Glauco de Morselli — limpede
ca un vis bun si imbalsamata ca un mirt — punandu-i in loc o moralitate grosolana



30 TEATRUL

— Scampolo —in gustul absolventilor de gimnaziu care au facut cariera in comert
sau industrie* (Teatrul, nr.1, 1923 — revista condusa de viitorul regizor Soare Z.
Soare). Gruparea Poesis va organiza cativa ani cicluri de conferinte pe teme
teatrale si va prezenta montarea piesei lui Maeterlinck, Sora Beatrice (Ateneul
roman, 1923), fara succes. Conferinta de inceput este tinuta de lon Marin
Sadoveanu, despre Miscarea de la Vieux Colombier, de mare notorietate, atunci.
Dupa conferinta, fiind acuzat de apologism, el va raspunde: ,Nu suntem
sucursala nimanui, ne luam insa insarcinarea sa inregistram si sa lamurim prin-
cipalele formule estetice create de marii animatori de arte dramatice” (Revista
vremii, nr.4, 11 decembrie 1928). Dorinta de a fi la curent cu conceptiile si reali-
zarile scenelor europene se regasea, frecvent, in presa, in conferinte, in cala-
toriile de documentare facute de tinerii nostri regizori peste hotare (ltalia, Franta,
Anglia, Austria, Germania).

In cronicile din acel moment interbelic, lon Marin Sadoveanu a lasat mai
mult decét niste constatari asupra preocuparilor si incercarilor scenice aflate
sub semnul expresionismului (el Tnsusi scrie piese tangente acestui curent
deloc uniform). $i el priveste expresionismul ca un Weltanschauung. Ca
urmare, va analiza noua teatralitate a spectacolelor vremii, capabile sau nu sa
dezvaluie ,planul ireal* al dramei si sa impuna o viziune asupra unui mod de
viata, unui destin. In Lulu de Wedekind, regizorul Soare sugera o lume de
fantose, lipsita ,de orice tresarire a sufletului“ — pentru expresionistii in cautare
de suflet si spiritualitate, marionetizarea anunta sfarsitul tragic sau grotesc al
umanitatii. Bun cunoscator al dramaturgiei germane moderne, cronicarul apre-
ciaza efortul regizoral in consens cu piesa, unde ,Wedekind a desprins mari-
oneta, pesonajul stilizat, mecanizat, tratat pe o singura latura, robit eveni-
mentelor exterioare”. Soare a gasit cheia stilistica a spectacolului, utilizdnd
.puterea gesturilor in serie de ritmuri cu care (Wedekind) construieste mari-
onetele sale“. (Gandirea, nr.10, 1925).

Deseori intalnite in cronicile sale, observatiile adresate decorului pot fi puse,
si ele, in legatura cu viziunea dramatica si regizorala care se concretizeaza in
imaginile spectacolului. Pentru situatia precara de atunci a scenografiei noastre,
considera potrivit sa aminteasca reusitele, mai ales daca au fost controversate.
Asa este decorul rusului Pojedaeyv, trecator pe la noi, cu acel memorabil ,navod de
sange pe care apusul il arunca prin frunzele smochinului din fata, astfel incat o
buna parte din scena e presarata cu rosii medalii“, in contrast cu ,zidurile
mohorate* ce cuprind ,tragica urzeala a piesei“ Electra de Hofmannsthal ( Teatrul,
nr.1, 1923). Pentru decorul la Hamlet ar fi preferat ,intrebuintarea larga si perso-
nala a unui principiu rar, nu a unei formule“, trimitandu-i pe autori la Gordon Craig
si Appia, ludnd de la acestia ,ca fundament: massa si lumina pe care se putea
construi la infinit* (Gandirea, nr.4, aprilie 1929).

Anul 1922 a fost, probabil, cel mai important pentru receptarea ideilor
expresioniste in teatrul nostru. O veritabila confruntare de opinii pregateste si
urmeaza spectacolele regizate de germanul Karl Heinz Martin la Compania
Bulandra. Mai ales cele doua montari, Nju de Osip Dimov si Pelicanul de
Strindberg, dau ocazia unor observatii inedite cronicarilor. lon Marin Sadoveanu,
fara a explicita didactic, nu pierde o trasatura specifica a solutiilor regizorale
expresioniste: motivarea launtrica, factura subiectiva a imaginilor. Pentru el,
interesul spectacolului se extinde dincolo de ,faptul material si pune in valoare
transcendenta actului scenic.
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lon Marin SADOVEANU

Crosmica Aramatici

Minunata intimplare a doua teatre bucurestene sau ,SALOMEEA" de Oscar
WILDE la Circul Sidoli, pe vremea lui ,NJU*, drama banala in 9 tablouri de OSSIP
DIMOV si a ,PELICANULUI* (der Scheiterhaufen) de A. STRINDBERG, in
montarea d-lui KARL HEINZ MARTIN, la ,,Regina Maria®“.

Fara sa fi fost mai dinainte intelese, doua trupe au pornit in aceeasi vreme
sa cucereasca publicul bucurestean, cu ginduri noi si cu incercari indraznete.
Astfel ne stau inca, fata in fata, cele doua solutii extreme gasite in Apus pentru
problemele regiei, carora la vom da azi toata atentiunea noastra.

Intrucit priveste actul lui Oscar Wilde — Salomeea — sunt de facut insemnate
notatiuni asupra conflictului acestei drame. El e intre fiica Herodiadei si proorocul
lochanaan. Optica speciala a autorului insa a deformat aceasta linie centrala,
nici adancimea necesara

aglomerand toate eleme-

ntele si grupand toate per- f
creatiunii. Chiar in culorile lui a

care s-ar parea simplificate,
dar bine marcate, lochanaan
raméane numai indicat.
A doua dintre piesele K
ce s-au pus la baza acestor
experiente scenice — de
data aceasta la ,Regina
Maria“ — a fost Nju a lui
Ossip Dimov. E o poveste de
dragoste, banala, o spune §i
autorul sau autoarea. In

sonajele in jurul unui singur
orice caz, Ossip Dimov e
pseudonumele sub care se
ascunde unul dintre cele
mai frumoase talente ale
literaturii rusesti mai noi.

pol — in jurul Salomeei.
Accentul cade pe principe-
sa, a carei creatiune sta in
mijloacele lui Wilde. Aci, arta
lui prolixa, orbitoare, sen-
zuala se putea desfasura.
Pentru un suflet primitiv, dar
tare, ca al lui lochanaan,
Wilde n-avea nici puterea,

]
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Versiunea care a fost jucata, in noua tablouri, e o prelucrare a d-lui Karl Heinz
Martin. [...]

Sunt multe lucruri noi si mari in piesa aceastal!

Cauta sa intirziem si sa-i despletim suvitele...Sub aspectul inselator al unui
etern bovarism, Nju are un inteles mult mai adanc. Se cuprind aici doua lumi. Una
a faptelor, a actiunii, a vietii cotidiane, limpede, aceea in care se misca mastile.
Alta suprapusa. Mai mult cupola de rezonanta decat tinut propriu-zis, aceasta din
urma. E cochilie neprecisa, plina de un fum luminos, cu cateva raze fugare pe care
nu le stii de unde vin. [...]

Fiorul acesta metafizic cu care a fost daruita Nju arunca la infinit hotarele
acestei ,povesti banale“. Dincolo de observatie si de ironie, piesei ii e sapat un
ecou in nourul difuz si nelimitat ce ne infasoara sufletul.

Dar nimeni nu o urmeaza pe eroina acolo sus, unde e liniste, dizolvare totala,
nimicire.

In primele tablouri, e experienta lui Nju si a celorlaltora: casatoria, dragostea,
adulterul. Nju insa trece numai — ascendent — prin ele. Ceilalti raman in urma opriti
de zidul mediocritatii lor. Astfel, la un moment dat, putin dupa inaltarea ei, inaintea
mortii, Nju nici nu mai e in scena. Personajul ramane ca un simplu pendul, care
mai bate inca pentru noi, ca sa putem urmari tictacul actiunii intre cei doi barbati.
Astfel, Nju ne apare ca o jerba de foc intre doi stélpi.

Dupa moarte, locul ei ramane gol. Si lucrul acesta I-a inteles minunat d. Karl
Heinz Martin! Amantul si barbatul care nu s-au apropiat niciodata unul de celalalt,
care, ca valori omenesti, sunt fungibili intre ei, intentia o arata schimbul celor doua
coroane, trec alaturi numai prin usa, in drum spre cosciugul lui Nju. Simetria
aceasta a ideei, cu ajutorul careia autorul si-a degajat personajul principal, a fost
foarte inteligent subliniata de jocul actorilor. [...]

Ca tehnica, piesa e ceea ce s-a numit o drama expresionista, adica o
succesiune de situatiuni-tip. ,Constrangerea fabulei* dispare dimpreuna cu
~schema clasica“ din planurile pe care se va construi drama. Printr-o puternica
sinteza, autorul va prezenta numai suma unor creatiuni, punctele dominante din
cate o serie intreaga de fenomene, a caror inlantuire e impusa spectatorului prin
faptul material al succesiunii lor, a caror logica insa ramane elastica si neprecisa,
in voia oricarei reconstituiri.

Neprecizarea aceasta se poate urmari pana si in denumirea personagiilor: el,
poetul, tatal, mama.Pe o prietena a lui Nju o cheama doamna din squarul Victoria.
Unde se petrece actiunea? Nu stiu. La Ossip Dimov, care a imprumutat una dintre
formele cele mai moderate ale expresionismului german, nu exista decit un nume
precis: Nju, si aceasta pentru locul central pe care-l ocupa personajul. Restul
personagiilor sunt serii de observatiuni psihologice, necesare anumitor reactiuni,
care nu merita balastul unui nume.

Motivarea tuturor acestor particularitati, care ar putea parea bizare, ar
necesita un intreg studiu asupra expresionismului german si nu numai in teatru,
dar in lirica, in plastica, in critica. Expresionismul in toata amploarea lui, tinde sa
fie mai mult decit o moda sau o scoala literara. Cuvantul Weltanschauung
(conceptie despre univers) cuprinde nu numai o estetica,ci si o religie. Lucrul
acesta e spus pe larg de d. Ernst Michel in al sau Wegzum Mythos. [...]

A treia piesa a fost Pelicanul lui Strindberg. E un produs mediocru al operei
sale. Creatiunea lipseste aproape complet. E lucrata insa cu picaturi din acelea
puternic colorate, pe care Strindberg le avea intotdeauna la indemana.
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Doua scoli stau astazi fata in fata: una luand textul ca un simplu pretext
(Gémier, Reinhardt, epoca ultima) si construind pe cateva replici serbede un intreg
edificiu de decoruri, intrebuintand masele, ridicandu-le miscarile, exploatand culorile
si formele in furnicarul acesta in care vor sa creeze atmosfera; cealalta, dimpotriva,
concentrandu-se asupra textului, urmarind fiecare cuta a dialogului, servind fiecare
intentie a autorului, subliniind toate lucrurile caracteristice (Jacques Copeau).

Pe cea dintai a intrebuintat-o d-na Voiculescu in montarea Salomeei. Efortul
a fost dintre cele mai laudabile. Piesa insa nu s-a pretat. Daca replicile, in aceasta
piesa, ne indeparteaza cateodata de subiect, ele nu sunt niciodata indiferente.
Pentru a le pastra, pentru a le lega au fost necesare pauze lungi. Dialogul era prea
usor, avea prea putina consistenta pentru optica speciala a teatrului in circ. Apoi,
a fost stdngace miscarea multimei pe trepte si nici armonioasa imbinarea culorilor
diferitelor costume Tn grupe, desi fiecare separat era frumos. Trebuie aici un ochi
de pictor! Intrucat priveste interpretarea d-nei Marioara Voiculescu, ea s-a impartit
in doua: in prima parte , cand cu intonatii bizare cauta sa umple golul ce-l simtea
imprejur de imensitatea scenei, a fost mai prejos de orice critica. In a doua parte
insa, cind scena s-a coborat in jurul fantanei, d-na Voiculescu a gasit cateva
accente de o rara frumusete care au impresionat adanc.

E primul spectacol in circ la Bucuresti. E primul exemplu dintr-o intreaga
scoala. Toata lauda aceluia care a avut curajul si initiativa.

Tot pentru prima oara, Compania Bulandra ne-a dat prilejul unui spectacol
montat in decoruri, fireste, expresioniste.

Ceea ce ne-a interesat insa mai mult in manifestatiunea aceasta de arta au
fost personalitatea si conceptia de teatru a d-lui Karl Heinz Martin, care s-au impus
de la primul spectacol.

D-sa e la antipodul montarilor de astazi ale lui Max Reinhardt. Evlavia pentru
text a lui Copeau o are si d. Martin, si intocmai ca Jacques Copeau, d-sa urmeaza
nu numai toate sinuozitatile piesei, ci creeaza, alaturi de autor, de-a lungul
episoadelor.Avea la indemana pe Nju scris in 9 statiuni. D-1 Martin a luat fiecare din
aceste noua pelicule si le-a trecut pe rand ca prin fata unei lentile, crednd astfel un
focar in care se concentra imaginea. Intr-un fundal negru — ce facea impresia unor
cuprinzatoare intunecimi, ajutat de bezna laterala a culiselor inexistente — o pata de
culoare cenusie sau roscata, purtand in mijloc o usa. Un lucru sau doua indicau
locul: balul, un sfesnic si o pleoapa de cosciug: o camera mortuara etc.

Lumina, aruncata de sus, taind cercuri magice in jurul personajelor.

Apoi Pelicanul.

O odaie, ea insasi halucinanta.O paragina cu pete mari de igrasie, cu un
camin stins in care fluturau doua perdele albe, ca doua aripi. Usile trantindu-se cu
zgomot, un curent, un pustiu materializat care-ti dadea fiori. Rampa, vesnica
rampa, stinsa, in sfarsitt Oamenii livizi, negrimati, purtand fiecare un demon
launtric, evoluand prin arhitectura aceasta stramba, sumbra, cu perspectivele
exagerate si diformate ca insasi gandurile lor.

Si, mai presus de toate, jocul. Nivelat, fara vai si dealuri, coordonat, strans,
redat in asa fel, intentie cu intentie, incat sa se poata inchega atmosfera care sa
treaca in sala si sa te infasoare...

Ma gandesc mai intéi la d. lon Manolescu: cred ca silueta fiului creata de d-sa in
Pelicanul este cea mai mare izbanda a talentului sau. In aceasta aspra si chinuitoare
compozitie, mi-am dat seama de resursele intelectuale ale minunatului actor [...]

(Revista vremii, nr.11, 26 martie 1922)
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« L ODIN TEATRET

Prietenilor lui Odin — multi si nestiuti )

Ma surprind deseori reactionand ca acum cincizeci de ani. Imi spun: ,Uita-te
la batranelul sau la batranica asta“ cand vad un barbat sau o femeie la vreo
patruzeci de ani. Si imi vine pe loc sa rad de mine insumi. Imi dau seama ca omul
cu pricina are varsta teatrului meu si ca era inca un copil pe vremea cand eu
credeam de-acum ca noul meu spectacol va fi si cel din urma.

Ma surprind surdzand si atunci cand Odin Teatret, aflat in turneu, ajunge
intr-un nou oras, unde intalnim tineri care nu ne cunosc decat din carti. Pentru ei,
noi suntem un capitol din istoria teatrului, iar supravietuirea noastra ce contrazice
toate normele ii deruteaza, facandu-i sa nu mai stie ce sa creada.

Oasele au inceput sa doara, vederea a slabit si e din ce in ce mai obositor
sa lucrezi douasprezece ore pe zi. Si totusi, e ca si cum o forta oarba, inexpli-
cabila, mi-ar pastra intacta nevoia de a face teatru. Motivele pentru care merg
inainte sunt multe la numar. Le-as putea insa rezuma intr-o fraza: profesiunea
teatrala este singura mea patrie, iar Holstebro e casa ei.

lata-ma, gata sa sarbatoresc cele patru decenii de existenta a teatrului meu
pregatind un spectacol despre H.C. Andersen si basmele Iui. Am aproape
saptezeci de ani si 0 sa mi se spuna, poate, ca am dat in mintea copiilor.

As vrea si eu sa scriu un basm. As istorisi peripetiile a doi frati, fii ai Tacerii,
care colinda lumea, unul ca umbra a celuilalt. Au aerul unor puslamale si se
numesc Dezordine si Eroare.

Dezordine

In ultima vreme, folosesc tot mai des cuvantul ,Dezordine” cand vorbesc despre
artizanatul teatral, desi stiu ca e un cuvant ambiguu. Pentru mine, el are doua
intelesuri opuse: inseamna sau absenta logicii, caracteristica operelor lipsite de
valoare, sau, dimpotriva, acea coerenta care face ca spectatorul sa traiasca o
adevarata experienta a rascolirii profunde. Mi-ar trebui, desigur, doua cuvinte diferite.
Asa ca am recurs la un subterfugiu ortografic — diferenta dintre minuscula si
majuscula — pentru a distinge dezordinea ca risipa de energie de Dezordinea ca
explozie a unei energii capabile sa ne impinga pana la confruntarea cu necunoscutul.

Prin spectacolele mele, am urmarit intotdeauna sa starnesc Dezordinea in
mintea si in simturile unui spectator. Am vrut sa-i zdruncin obisnuintele previzibile
si judecatile apriorice, sa-i provoc un soc emotional, sa-l surprind pana la uluire.

* Din neglijenta noastra, in numarul trecut, din textul lui Eugenio Barba a lipsit un amplu
fragment. Prin republicarea de maisus ne indreptam greseala si speram ca ne veti primi scuzele. (F.l.)
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Spectatorul despre care vorbesc nu este un strain, o persoana ce trebuie
convinsa sau cucerita. E vorba in primul rand de mine. Creatorul unui spectacol
este in acelasi timp si spectator. Dezordinea (cu majuscula) poate fi o0 arma sau
un remediu impotriva dezordinii care ne asalteaza, inauntrul si in afara noastra.

Stiu ca nu exista o metoda anume pentru a provoca Dezordinea la spectator.
Dar stiu si ca pot totusi sa ma apropii de aceasta dezordine printr-o anumita forma
de autodisciplina. Ceea ce presupune indepartarea de modurile corecte si rationale
de a considera valorile, obiectivele si motivatiile profesiunii noastre. E vorba aici de
o atitudine profund individuala pe care nimeni nu ne-o poate furniza si nici impune.

E vorba de o eliberare si, ca toate eliberarile, ea e dureroasa.

Un luminis

Luminisul din savana se afla la cativa kilometri de oras. O mana de oameni,
barbati si femei, s-au strans in fata unei colibe. Fac parte din clasa dominata si
exploatata a unei colonii din Africa, la mijlocul veacului al XX-lea.

Fiind interzisa, adunarea este secreta. Are toate aparentele unei conspiratii, dar
nu e o conspiratie: pustile sunt niste imitatii, ca acelea folosite in teatru. Nu e insa nici
teatru. Totusi, persoanele se deghizeaza si se transforma in personaje. Isi
abandoneaza felul obisnuit de a vorbi si de a merge, pentru a adopta un altul. Se
prefac. Safie oare o joaca? Nu, deloc, oamenii sunt plini de gravitate. De comun acord,
ei savarsesc o actiune transgresiva si violenta. In mijlocul luminisului, intr-o oala mare,
au pus la fiert un caine cu a carui carne se vor infrupta, incalcand astfel un tabu.

Persoanele transformate in personaje sunt posedate, dar nu de catre zeitatile
lor ancestrale. Divinitatilor traditionale le-au luat locul actualii stapani: guvernatorul
orasului, seful politiei, doamnele din lumea buna a Europei, aflandu-se acum cu
totii intr-un tinut colonial. Pret de cateva ceasuri, africanii nu mai sunt dominati de
albii care ii carmuiesc. Ei ii absorb si, gratie acestei posedari, devin pentru o clipa
propriii lor stapani.

Protagonistii ritualului par nebuni .si absurzi. Europeanul care le fixeaza
imaginea intr-un film vede in ei niste maestri si ii numeste ,maestri nebuni“: doi
termeni ireconciliabili prin care se incearca o definire a Dezordinii.

O stire citita intr-un ziar ma trimite cu gandul la secventele, vechi de o
jumatate de secol, ale unui film despre acesti posedati dintr-un luminis african.
Imaginatia si memoria imi joaca o festa si, iata ca imi revin in minte figurile altor
maestri disparuti, de-a pururi dragi si apropiati mie.

Maestri nebuni

In noaptea de miercuri spre joi 19 februarie 2004, Jean Rouch, in vérsta de
86 de ani, isi pierdea viata intr-un accident de masina in Niger, la 600 kilometri la
nord de Niamey. Era un maestru al cinematografului francez, unul dintre parintii
Noului Val. | se spunea maestrul Dezordinii. Cu cincizeci de ani in urma, in
apropiere de Accra, capitala Ghanei — pe atunci colonie britanica — turnase Les
Maitres fous (Maestrii nebuni), un film etnografic infatisdnd unul dintre acele cazuri
cand lanturile apasa dureros carnea trupului, cdnd Dezordinea si suferinta sunt
legate de o tentativa de eliberare.

Pentru teatrul european din cea de-a doua jumatate a secolului al XX-lea,
filmul acesta revela un alt tip de rationalitate, subterana si subversiva. El I-a
impresionat puternic pe Jean Genet, autorul de mai tarziu al piesei Les Négres
(Negrii); I-a influentat pe Peter Brook in spectacolul sau cu Marat-Sade al lui Peter
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Weiss si |-a insotit pe Grotowski in reflectiile sale asupra actorului. Despre ecourile
si influenta Maestrilor nebuni circulau pe atunci in mediul teatral o sumedenie de
anecdote si de legende. Se stabileau tot mai des paralelisme si distinctii intre
teatru $i ritual. Unii artisti dezvoltau un subtext, astazi evident: teatrul poate fi un
luminis Tn inima lumii civilizate, un loc privilegiat al evocarii Dezordinii.

Sa ne abatem acum pe la Moscova, unde strazile sunt albite de gheata. in
primele zile ale lui ianuarie 1889, Anton Pavlovici Cehov ii trimite o lunga scrisoare
bogatului si cultivatului editor Aleksei S. Suvorin. Citind-o, ma napadeste acelasi
gust iute, intepator, al unui amestec de suferinta si trufie, pe care il simtisem
uitandu-ma la ceremonia din luminisul african. intr-o descriere de un realism crud,
Cehov pare a anticipa tensiunile si elanurile entuziaste ale participantilor la
aceasta ceremonie, atunci cdnd evoca un om ,care elimina picatura cu picatura,
prin fiecare por, sclavul inchis in el*.

Nu e vorba aici de un fost sclav african, ci de celebrul scriitor rus, fiu de
iobag. In pofida relativei bunastari de care se bucura, el nu-si poate ignora ranile
launtrice lasate de invizibile lanturi. Doar a indurat de atatea ori biciul tatalui si al
dascalilor care I-au invatat sa respecte fara sa cracneasca ierarhiile, sa sarute
mana popilor, sa se conformeze ideilor altora, sa nu stie cum sa mai multumeasca
pentru o bucata de paine. Educatia aceasta a facut din el un adolescent caruia fi
placea sa tortureze animalele, care se dadea in vant dupa mesele oferite de rude
bogate, un adolescent fatarnic cu Dumnezeu si cu semenii lui, si asta nu dintr-o
necesitate, ci, pur si simplu, pentru ca era constient de propria-i nulitate.

Cehov, acel Cehov care recunoaste ca lupta impotriva propriilor lanturi si
impotriva sentimentului inutilitatii sale, este un scriitor sensibil si autoironic, intr-o
Europa—model de civilizatie. In spusele Iui nu exista nimic incoerent. Dar coerenta
sa se hraneste din aceeasi Dezordine inspiratoare a actiunilor ceremoniei
africane, actiuni tulburatoare, confuze si, pentru noi, absurde.

Afland de moartea lui Jean Rouch, maestru al Dezordinii, ma intreb: maestrii
lui nebuni vorbesc oare si despre mine, despre istoria mea, despre imaginarii mei
stramosi teatrali? De care lanturi incercam sa ne eliberam?

Nu stiu cum sa explic asta, dar ceva inexprimabil, ceva ce ar putea parea o
necuviinta, ma impinge sa vad in unii artisti de teatru din trecut niste maestri
nebuni si posedati.

Tacere

Cand reflectez la extremismul gandirii lor, protagonistii revoltei teatrale din
secolul al XX-lea, incepand cu Stanislavski, imi apar ca niste maestri nebuni.

Intr-un climat de reinnoire a esteticii teatrale, ei au adus in discutie cateva
probleme ce pareau atat de nastrusnice, de deplasate chiar, incat au fost
intdmpinate cu indiferenta ori cu zeflemele. Cum nucleul incandescent al acestor
probleme era invaluit in formulari teoretice conforme cu canoanele profesiei, unii
au vazut in ele simple atentate la arta teatrului. Sau simple ,utopii“, un mod
inofensiv de a spune ca nu trebuiau nicidecum luate in serios. lata unele dintre
aceste nuclee:

e cautarea vietii intr-o lume de carton presat;

e scoaterea la lumina a adevarului intr-o lume a travestiurilor;

e triumful sinceritatii intr-o lume a fictiunii;

e transformarea pregatirii actorului (care imita si reprezinta persoane diferite
de el Tnsusi) intr-o cale spre integritatea unui Om Nou.
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Mai mult decat atat, unii dintre maestrii acestui extremism adaugasera
nebuniei lor teoretice si 0 alta nebunie. Incapabili sa inteleaga ca ,utopiile” sunt
irealizabile, ei le realizasera.

Sa ne inchipuim un artist din zilele noastre care ar solicita Ministerului Culturii
0 subventie pentru a putea porni, prin mijlocirea teatrului, in cautarea Adevarului.
Sa ne inchipuim un director al unei scoli de teatru care ar scrie in programa de
invatamant: Aici se preda arta actorului in scopul de a se crea un Om Nou. Sa ne
inchipuim un regizor care le-ar cere actorilor sai sa stie sa danseze, caci dansul
reflecta armonia Sferelor Celeste. Am fi pe deplin indreptatiti sa spunem ca toti
acestia delireaza. Atunci, de ce istoricii teatrului ni-i prezinta pe Stanislavski,
Copeau si Appia ca si cum cautarile lor smintite ar fi fost niste nobile utopii sau
niste teorii extravagante?

Astazi nu mai exista nici un risc in a considera aceasta aparenta nebunie ca
o reactie lucida la fisurile unei epoci in care insasi supravietuirea teatrului era
amenintatd. Ne e usor acum sa recunoastem ca rascolirea profunda adusa in
teatrul acelei vremi de catre maestrii Dezordinii era rodul perspicacitatii, coerentei
si discernamantului lor. Ei au contestat organizarea seculara a teatrului, au
rasturnat ierarhiile, au sabotat conventiile care reglementau comunicarea dintre
scena si parter, au taiat cordonul ombilical cu literatura si cu realismul de
suprafata. Au despuiat brutal teatrul, reducéndu-l la esenta lui. S-au justificat
printr-o practica paradoxala, dand nastere unor spectacole inimaginabile, intr-atat
erau ele de impinse pana la ultima limita, de originale, de rafinate, si negand astfel
teatrul ca simpla arta. Fiecare dintre ei a reluat, cu propriile-i cuvinte, ideea ca
vocatia teatrului este aceea de a sfarama lanturile intime, profesionale, etice,
sociale, religioase sau culturale.

Ne-am obisnuit sa citim istoria teatrului modern de-a-ndoaselea. Nu plecam
de la nucleele incandescente ale intrebarilor si obsesiilor maestrilor Dezordinii, ci
de la pertinenta ori de la poezia scrierilor lor, devenite argumente decisive Si
linistitoare. Dar fiecare dintre ei a cunoscut, fara indoiala, nopti de singuratate si
de spaima, inchipuindu-si ca morile de vant cu care se bateau erau, in realitate,
niste uriasi de neinvins.

Ne-au ramas de la ei cateva izbutite portrete fotografice: chipuri inteligente,
plinute, afisdnd o ironie placida, ca Stanislavski; chipuri de regi-cersetori, ca
Artaud; chipuri trufase si patrunse de superioritatea lor intelectuala, precum Craig;
chipul méanios si bataios al lui Meyerhold. Ne e greu sa concepem ca in aceste
minti stralucite statea cuibarita neputinta de a uita sau de a accepta propriile
lanturi invizibile. Ne e greu sa ne convingem ca eficacitatea lor e, in parte,
rezultatul stradaniei de a iesi din aceasta stare de tacere neputincioasa.

Arta capabila sa provoace experienta rascolirii profunde, capabila, asadar,
sa ne schimbe, ascunde intotdeauna zona de tacere din care s-a nascut. Ma
gandesc la acea tacere care nu este o alegere, ci o conditie suportata ca o
amputare. O tacere care zamisleste monstri: autodenigrare, violenta fata de sine
si fata de ceilalti, sumbra apatie si manie stearpa. Uneori, insa, tacerea aceasta
izbuteste sa hraneasca Dezordinea.

Experienta Dezordinii nu priveste doar categoriile esteticii. E o alta realitate
care intervine in realitatea curenta. Ca atunci cand un corp solid se prabuseste in
universul geometriei plane. Ca atunci cand moartea loveste din senin o fiinta
draga. Ca atunci cand, intr-o clipita, simturile ni se aprind si stim ca ne-am
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indragostit. Ca atunci cand, proaspat imigrant in Norvegia, cineva m-a numit cu
dispret ,macaronar” si mi-a trantit usa in nas.

Céand Dezordinea se pravaleste asupra noastra, in viata ori in arta, ne
pomenim dintr-o data intr-o lume pe care nu 0 mai recunoastem si pe care nu stim
inca in ce fel am putea-o reoréndui.

Un luminis in mijlocul confuziei

Itinerarele artistice sunt intotdeauna cai individuale care incearca sa se
sustraga mecanismelor prefabricate, directiilor dinainte trasate si retetelor. Ele
trebuie sa-si descopere organicitatea, aceasta constituind ,necesitatea“ noastra.
Sunt cai care respira si traiesc in functie de o autodisciplina intima, strict
personala.

Autodisciplina nu e totuna cu adeziunea voluntara la norme inventate
de altii. Repet: ea presupune indepartarea de modurile concrete si rationale de a
considera valorile, finalitatile si justificarile profesiunii noastre. Ea implica totodata
puterea sufleteasca de a ne abandona acelei taceri din noi care ne inlantuie si ne
inspaimanta, dar despre care intuim ca ne poate conduce, aidoma unui maestru
nebun, intr-un luminis african.

Autodisciplina, vazuta ca unul dintre elementele prealabile necesare realizarii
Dezordinii in mintea mea de spectator, se naste dintr-un sambure de tacere.
Natura ei este atat de speciala, incat s-ar putea ca nici chiar eu sa nu o recunosc
atunci cand imi zguduie fiinta. lata de ce nu exista nici o metoda si nici un ghid
pentru realizarea Dezordinii.

Exista spectacole la care actorii, regizorul si spectatorii cunosc dinainte
povestea, stiu ce se va intdmpla. Sunt $i spectacole la care povestea e cunoscuta
doar de catre actori si regizor, nu insa si de catre spectatori. Imi doresc din ce in
ce mai mult sa dezvolt un tip de spectacol in care, la inceput, nici eu si nici actorii
sa nu stim ce poveste vom istorisi. Va trebui sa descoperim nu numai cum sa o
istorisim, ci si ce anume istorisim. Numai spectacolul pe care il vom crea va putea
sa ne dezvaluie, in parte, ceea ce voiam sa spunem.

Imi asum astfel, deliberat, riscul de a ma pierde si de a ma regasi preva-
landu-ma de doua forte antagoniste: pe de o parte, ma bizui pe experienta mea
profesionala; pe de alta, incerc sa o invalidez, creind conditii de actiune ilogice
si extrem de vitrege. Vreau sa neutralizez certitudinile izvorate din cunostintele
mele, sa dezactivez manierismele datorate reflexelor mele si sa retraiesc
experienta acelui ,pentru prima oara“ revigorand tot ceea ce stiu prin
descumpanirea in fata unei situatii pe care nu o controlez. Si nu pot face asta
decat actorii de la Odin Teatret, ale caror personalitati puternice s-au calit in
aceasta paradoxala cautare: stim cum sa cautam, dar inca nu stim ce anume
cautam.

Trebuie sa compun un nou spectacol. Primul lucru ce se cere facut e sa creez
o stare de incubatie colectiva pornind de la cateva ,gauri negre®: doua, trei texte
sau povesti captivante, total diferite intre ele, un nucleu de probleme de
nereconciliat una cu cealalta, alaturarea unor tematici discordante. Actorii si eu
insumi lasam aceste ,,gauri negre” sa actioneze asupra noastra, pentru a atrage
un flux de idei, de amintiri, de fantasme, episoade biografice sau imaginare, fapte
diverse. Prin improvizatii si printr-un exercitiu de compunere constient, ii dam
acestui flux interior o anatomie, un sistem nervos, un temperament dinamic si
sonor, sub forma de actiuni fizice si vocale. Materialele scenice astfel obtinute vor
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fi apoi macerate, amestecate si distilate in timpul repetitiilor, lasand sa apara,
uneori, conexiuni senzoriale, melodice, ritmice, asociative si intelectuale cu
neputinta de prevazut: tot ceea ce nu stiam cand ne-am apucat de lucru.

Pe parcursul acestui proces suntem torturati fara incetare de incertitudini si
de temeri. Zilele si saptamanile trec in zbor, iar noi simtim cum ne impotmolim
intr-o gramada de propuneri disparate, de potentialitati fragmentare, intr-un
noian de scene si de directii cu totul nepotrivite: confuzia. Lucrez in salturi,
miscandu-ma printre coincidente, incoerente, echivocuri si interferente
intamplatoare. lau hotaréri fara motivatie precisa si am intuitii sporadice. Doar
oboseala si tenacitatea ma mai fac sa merg inainte. O data cu trecerea timpului,
am ajuns sa ma familiarizez oarecum cu modul meu de a gandi si de a-mi
formula gandurile in cuvinte pe care le interpretez atat pentru mine insumi, cat
si pentru camarazii mei. Unele reflexe conditionate ma avertizeaza asupra
drumurilor care se infunda si asupra celor care, dimpotriva, duc catre casa. Imi
urmez presimtirile. Incep sa ghicesc cum va arata Casa vanturilor pe care o
construim treptat, bajbaind.

Fireste, aceasta maniera de lucru nu reprezinta un exemplu de urmat, mai
ales pentru un regizor debutant ori pentru cel ce se lasa sedus de descoperiri
intdmplatoare si solutii neasteptate, ivite gratie unor rataciri voite (sa cazi in
greseala si sa ratacesti fara tinta), de-a lungul unei chinuitoare perioade de
experimentari.

Cand incerc sa ma bazez pe reguli precise, naivitatea mea mi se pare, foarte
repede, de-a dreptul ridicola. Daca ma resemnez cu ideea unei lumi complet lipsite
de reguli, platesc pentru aceeasi naivitate cu esecuri la fel de radicale. Ce-ar mai
ramane atunci, ca o cale de muloc intre regula si absenta regulllor’? intre Iege Si
anarhie? Judecéand lucrurile in mod abstract, s-ar parea ca nu mai ramane nimic.
Practica ma invata, insa, ca exista totusi ceva ce are, deopotriva, caracteristicile
regulii si cele ale negarii sale.

Acest ceva e numit, in general, eroare, si ea este cea care imi calauzeste
iesirea din confuzie. Pentru mine exista doua tipuri de erori: solide si lichide.
Eroarea solida se lasa masurata, modelata sau modificata pana la a-si pierde
caracterul inexact, echivoc, insuficient sau absurd. Ea se lasa redusa la regula sau
transformata in ordine.

Eroarea lichida nu poate fi nici captata, nici evaluata. Ea e asemenea unei
pete de umezeala pe un zid. Indica ceva ce vine de departe. Observ ca o anumita
scena e ,ratata“, dar daca am rabdare si daca nu ma grabesc sa recurg la
propria-mi inteligenta, Tmi dau seama ca nu trebuie sa o corectez, ci sa o continuu.
Faptul ca este atat de evident ratata ma face sa banuiesc ca nu e pur si simplu
stupida, ci ca urmeaza o cale laturalnica despre care nu stiu inca incotro se
indreapta.

Lucrul cel mai greu de invatat e sa devii capabil sa te agati de o eroare, nu
ca sa o indrepti, ci ca sa descoperi unde te duce.

Aceasta stiinta tacita e ancorata in mine, in nervii mei, in muschiul inimii
mele. Ea nu se lasa predata ca la scoala si nici transmisa altora, cum se intdmpla
in cazul unei metode ce poate fi formulata si aplicata. Fiecare regizor, zbatandu-se
in plina confuzie, avansand din gafe in derapaje si lovindu-se cu capul de propria
lui tacere si de propria lui singuratate, trebuie sa invete sa renunte la certitudinile
sale profesionale si sa-si croiasca, tatonand si dibuind, drumul spre propria-i
Dezordine.
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Anarhia basmelor si arta erorii

Dezordinea nu construieste nimic. Ba chiar, uneori, este extrem de
dezagreabila, dar ea contribuie la ruperea lanturilor.

Mi s-a spus mereu: iubeste-ti dusmanii! in viata de zi cu zi, asa fac sfintii. In
viata artistica, asa face mesenasul, e o practica fireasca pentru el. De cate ori,
pregatind un spectacol, nu mi s-a intdmplat sa orbecai in ceata confuziei si sa-mi
dau seama ca am apucat-o pe un drum gresit! Confuzia si dezorientarea sunt
niste dusmani ce trebuie iubiti.

Mi s-a spus mereu: viata e un vis. Nu e adevarat. Viata e un basm. E o lume
complet anarhica, in care cel ce se indaratniceste sa triumfe, straduindu-se sa
urmeze o cale rationala, este invins. Dimpotriva, cel a carui purtare e nesabuita,
absurda, isi gaseste in cele din urma o printesa.

Lumea basmelor e anarhie pura, caci ea se concentreaza, esentialmente, pe
nevoia ruperii lanturilor. Basmul rupe lanturile care leaga povestirea de lumea asa
cum este ea. El risca arbitrarul, ca pret al acestei libertati. lata de ce basmul e
populat de monstri, de umbre inzestrate cu o viata autonoma, de barbati si de
femei pe jumatate animale, de morti care vorbesc si de obiecte insufletite si
capabile sa gandeasca. Nu este lumea mitului ori a imaginatiei, este lumea
confuziei. O lume iubita de copii, dar care nu iubeste copiii. In basme, copiii mor
pe capete, sunt abandonati si oprimati. Ei experimenteaza aici realitatea nuda,
nelinistea siteama printre care razbat strafulgerari justitiare lipsite de orice logica.

Ce invataminte folositoare travaliului meu teatral desprind din pura anarhie a
basmelor?

In timpul repetitiilor, in momentele cand domina confuzia, totul devine vag,
neclar. E imposibil sa deslusesti, in ceata, fie si doar inceputul unui drum. Ca sa
ma orientez, trebuie sa fac efortul de a condensa evanescenta confuziei in erori
pe care pot apoi sa le corectez si sa le elimin, restabilind ordinea circumstantelor.
In paralel, trebuie sa stiu sa reperez erorile lichide, acelea care ma vor purta pe
nesimtite pana intr-un punct unde nu-mi inchipuisem ca o sa ajung. Unde nu
voiam sau nu credeam sa pot ajunge.

Daca e adevarat ca basmele ne invata ceva, trebuie sa recunosc ca ele ne
arata mai ales catde benefica poate fi eroarea. O actiune stupida sau necugetata,
intervertirea unor persoane, un somn prelung, un corb mort pe care ti-l pui in
buzunar sunt adesea premisele si conditiile unui final fericit.

Exista, asadar, o arta a erorii? Astazi, dupa patruzeci de ani petrecuti impreuna cu
Odin Teatret, cred ca pot afirma ca exista erori care sporesc confuzia si erori eliberatoare.
Cred mai putin in inspiratie, in glasul muzei, al dagimon-ului, al acelui ,duende” (pasiune
sfasietoare) ori al ingerului pazitor, decat intr-un lucru mult mai concret sianume in erorile
care elibereaza, cu conditia sa stii sa le ghicesti si sa le urmaresti cu indarjire. Sunt
semne desprinse din tacere, venite din acea parte din noi pe care nu o cunoastem. Ar
trebui sa vedem in ele un mesaj incredintat noua de catre ,maestrul nebun®.

Materiale organice

Materialele organice se refera la totalitatea corpului, adica nu numai la carne
si la oase, ci Si la muschi, nervi, la relatile complexe dintre organe, circulatia
sangelui, sinapsele. Corpul este ceea ce seamana cel mai mult cu gandirea,
tocmai pentru ca el este organism-in-viata: corp-spirit.

Traducerea din limba franceza: Defia VOICU
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DOSAR TEATRAL: Portigalic

Maria Helena SERODIO

Dramaturgia portugheza contemporana, care incearca sa concureze pe
scena cu atat de multe alte variante repertoriale, ma duce intotdeauna cu gandul
la invidia declarata a Iui J. (John) B. (Boynton) Priestley. Acesta scria, in 1955,
Impotriva lui Shakespeare:

»Ni se cere sa concuram cu un dramaturg care porneste cu toate avantajele
faimei sale, care este cultura personificata, caruia ii vin sute de copii de scoala la
matinee, care nu cere nici macar dividende pentru serviciile sale [...] Capodopere
ale genului; piese de care se poate bucura toata lumea; distributii excelente, pro-
babil cele mai bune din oras; productii opulente, la care biletele nu costa mai mult,
dimpotriva, poate chiar mai putin decét in alte parti. Este, inca o data, Shakespeare;
in timp ce dupa colt, productia unei piese noi se indreapta clatinandu-se spre
faliment, autorul ei nestiind daca va mai gasi vreodata alt manager suficient de
curajos care sa-i mai puna in scena o alta piesa“.’

Situatia in Portugalia este mai mult sau mai putin asemanatoare, dar fara
Shakespeare... Desi va recomand cu caldura sa vedeti ultima productie a
companiei Cornucoépia din Lisabona — Esopaida — pe un text de Antonio José
da Silva, un scriitor din secolul al XVlll-lea, cunoscut drept Evreul, motiv pentru
care a si fost executat de catre Inchizitie.

Chiar daca dramaturgia portugheza contemporana nu este inca la fel de
puternica si de vizibila in exterior — cum ar trebui sa fie, ultimele doua decade au
adus, in mod clar, o imbunatatire considerabila nu numai la nivelul scriiturii
dramatice, dar si in montarea textelor, uneori in sali de teatru foarte importante (ca
Teatrul National, unde s-a jucat Figurantes-Extras, de Jacinto Lucas Pires).

Patru factori principali au determinat aceste efecte:

O parte dintre autori apartin unor companii teatrale (sau formeaza altele noi)
— sunt fie actori, fie regizori, au acces la mijloace de productie si la subventii de la
stat: Carlos J. Pessoa (Teatro da Garagem); Jorge Silva Melo (Artistas Unidos);
Isabel Medina (Escola de Mulheres);

Instructiunile de solicitare a subventiilor de la stat au insistat continuu — in
ultimii 20 de ani — pe faptul ca alegerea unui text portughez pentru fiecare
repertoriu anual este considerata un criteriu important de evaluare;

Diferite structuri (companii, universitati, centre culturale etc.) au organizat
scurte ateliere de dramaturgie, ateliere prezidate de un dramaturg portughez sau
strain. De obicei, ele au atras tineri dornici sa descopere secretele scrisului. S-au
gasit chiar resurse financiare pentru publicarea pieselor scrise in urma acestor
ateliere, desi textele au ajuns pe scena de foarte putine ori;
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Scena din Figurantes de Jacinto Lucas Pires. Teatrul National ,S&o Joaok, Porto.

Au aparut premii pentru cei mai buni noi dramaturgi, date de: Asociatia
Scriitorilor Portughezi, Societatea Autorilor Portughezi (in colaborare cu compania
teatrala — Novo Grupo), etc.

Au fost create anumite mecanisme pentru a promova noile piese, dar este,
de asemenea, adevarat ca acestea nu au asigurat o evolutie serioasa. Incercarile
nu au fost analizate in cadrul unor dezbateri solid argumentate, care ar fi putut
duce la formarea unui spirit critic constructiv.

Oricum, piese noi s-au scris, iar unele dintre ele par destul de interesante, fie
datorita subiectelor pe care le abordeaza, fie prin scriitura specifica pe care o propun.

Voi incerca sa descriu pe scurt situatia, urmarind doua aspecte principale:

Cine sunt acesti dramaturgi — din punct de vedere al experientei si al
pregatirii lor artistice?

Despre ce scriu si cum isi structureaza textele?

Ma intereseaza — in special — dramaturgii care scriu piese incepand din anii '70.
Nu ma voi referi la autorii care scriau deja in anii '60: Luiz Francisco Rebello,
Jaime Salazar Sampario, Augusto Sobral sau Norberto Avila.

Cei care au inceput sa scrie piese in anii '70 lucrau deja — majoritatea —
pentru diferite companii teatrale, fiind actori, regizori, traducatori sau secretari
literari: Helder Costa, Abel Neves, Isabel Medina si cel mai cunoscut Jorge
Silva Melo. Ultimul se distinge nu numai prin piesele pe care le-a scris, dar si
pentru incurajarea tinerilor practicieni sa traduca, sa adapteze si numai dupa
aceea sa se aventureze sa-si scrie propriile piese.

Erau fie poeti, ca Jorge de Sena, Fiama Hasse Pais Brandao, Natalia
Corieira (toti trei publicau deja in anii '60), fie romancieri, ca José Saramago,
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Mario Claudio, Mario de Carvalho, Maria Velho da Costa, Hélia Correia, Luisa
Costa Gomes si Jacinto Lucas Pires. Veneau din jurnalismul cultural, aveau
studii de istorie, de sociologie sau scrisesera scenarii TV. Multi dintre ei avusesera
legatura cu teatrul doar ca amatori sau lucrasera cu diferiti regizori de teatru:
Jaime Rocha, Fernando Dacosta. Anténio Borges Coelho, Anténio Torrado,
Jodo Santos Lopes, Eduarda Dionisio. in privinta subiectelor abordate si a
felului in care este structurat materialul dramatic, fac apel la vechea reteta
aristotelica a diferentierii tragediei de comedie. In privinta strategiilor dramatice,
foarte potrivit pentru exemplificare mi se pare a fi conceptul de teatru rapsodic
formulat de Jean-Pierre Sarrazac? la care ma voi referi mai tarziu.

Comedia are in vedere, Tn special, aspecte din viata urbana a zilelor noastre:
comportamente ridicole, fobii, neintelegeri. In continuare, voi vorbi despre patru
dramaturgi: Luisa Costa Gomes, Teresa Rita Lopes, Mario de Carvalho si Abel
Neves.

Luisa Costa Gomes: Nunca nada de ninguém/Niciodata nimic despre
nimeni (1991). Este o comedie de moravuri complexa si extrem de nostima, foarte
buna in creionarea — cu un excelent simt al umorului — unor tipuri de femei din
mediul urban contemporan: urmarite de fobii, frustrari sau violenta familiala, cu
comportamente ridicole, tanjind dupa dragoste si intelegere. Se joaca foarte usor
cu structura dramatica: trei interludii si trei acte fara nici o tema explicita — uneori
sunt pur si simplu doar voci surprinse in diferite locuri si situatii. Selectez un scurt
citat dintr-o conversatie reala, existenta in piesa:

»[...] Esti atat de plicticos! Arati ca o carte indoctrinanta despre ecologie.
Céand vorbesti pari a cita dintr-un manual. Nu vorbesti decat despre Amazon,
maree, energie nucleara, tot felul de lucruri care sunt incredibil de departe de noi
si care nu ne privesc in nici un fel. Tu nu ai nici un fel de simt critic!“?

Un alt exemplu de comedie de buna calitate, bazata pe o fina observatie a
defectelor umane este si recenta piesa a Teresei Rita Lopes — Esse tal
alguém/Acel oarecare (2001). O suita nostima de monoloage ale unei femei si ale
unui barbat (confruntati cu un cor), intr-o incercare deliberata de a compromite
regulile clasice, prin propunerea unui gen hibrid — asa cum declara autoarea in
introducerea piesei.

Cat despre textul lui Mario de Carvalho — Se alguém perguntar por mim, nao
estou/Daca ma cauta cineva, nu suntaici(1999), o comedie amuzanta care porneste
de la o neintelegere — sunetele ciudate dintr-un bloc sunt puse pe seama unui tigru
intrat in cladire. Piesa accentueaza reactiile vecinilor care infrunta acest pericol. Frica
provocata simbolizeaza, de fapt, pericolul iminent — un tip de ordine autoritara sau
fascista. Functioneaza nu numai in descrierea diverselor personaje si a posibilelor lor
reactii, dar si in demonstratia ca oamenii tind sa se obisnuiasca cu ea. Asa c4, in final,
tigrul se transforma, cu usurinta, chiar in frica preventiva impotriva... fricii.

Abel Neves — Além as estrelas sao a nossa casa/Acolo sus, stelele sunt
casa noastra (1999) este una dintre putinele exceptii: textul a fost montat deja de
cateva ori. Nu numai situatiile si dialogurile sunt foarte ofertante, ci si structura
piesei: o succesiune de scene scurte, cu cel mult trei personaje; structura flexibila,
gandita sa fie reconstruita de catre regizor prin alegerea din numarul total de
scene (30), a oricarora dintre ele, in orice ordine dorita. In felul acesta, spectacolul
capata diferite sensuri, in functie de alegerea facuta de catre regizor din materialul
dramatic existent. Poate deveni un spectacol amuzant, idealist, infricosator sau
nostalgic, dar cu siguranta foarte ancorat in realitate.
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La capitolul vocilor noastre tragice, mentionez trei dramaturgi: Eduarda
Dionisio, Jodo Santos Lopes si Jorge Silva Melo.

Eduarda Dionisio este cunoscuta pentru activismul sau politic. Lucreaza in
cadrul unor asociatii culturale, dar si ca dramaturg pentru companii de teatru
independente (ocaZ|onaI) Piesa ei Antes que a noite venha/lnainte de venirea
noptii (1992) este o succesiune de monoloage sustinute de patru personaje tragice
foarte cunoscute: Julieta, Antigona, Inés de Castro si Medeea. Femei la diferite varste
(de la tinerete pana la batranete), care au suferit din dragoste in societati patriarhale.
Sunt diferite voci, in dialog cu diversi interlocutori. Vocile se intersecteaza pe scena —
vorbind in acelasi timp despre fictiune si despre viata reala. Lirismul piesei este foarte
greu de evocat, dar o citez pe Antigona, care vorbeste cu mirele ei:

Fratele meu e mort.

Nimeni nu se va naste in locul lui.

Sunt aici in palatul tau

Supusa justitiei divine.

Rebela

In cea mai adénca dragoste pe care a vazut-o noaptea.

Voios invaluita in imensa mea incapatanare.“*

Sociologul Joao Santos Lopes a scris As vesez neva em Abril/Uneori
ninge in aprilie (1998). Una dintre acele putine sanse deosebite in care o
competitie literara aduce un rezultat teatral dintre cele mai interesante. Este,
intr-adevar, o piesa stralucita, cu o actiune extrem de cruda intreprinsa de un grup
de tineri dintr-o suburbie impotriva unei adolescente de culoare. Este foarte
teatrala, si analizeaza atent comportamentele rasiste, atat din punct de vedere
sociologic, cat si politic — propunand in final una dintre cele mai provocatoare
declaratii: dupa viol, fata vorbeste, in sfarsit, spunand ca are SIDA.

Prometeu (1997), piesa lui Jorge Silva Melo este o rescriere a mitului
grecesc intr-o maniera care continua sa chestioneze si sa comenteze intr-o alta
cheie soarta eroului, privilegiu apartinand, in textul clasic grecesc, vocii corului.
Transpune intr-o maniera politica, filosofica si poetica vocea orasului (a polis-ului
grecesc). Melo considera ca teatrul lui este o interpelare critica a lumii, ce se
interfereaza activ cu viata sociala, acuzand totodata hegemonia simbolicului si a
ideologicului. Acest demers poate fi si chiar este dus la bun sfarsit — in cazul lui
Melo — prin probleme politice clar delimitate, dar si prin dramatizarea vietii
obisnuite a oamenilor simpli, care se lupta disperat sa supravietuiasca in
dezordinea lumii noastre contemporane.

In piesa sa, Prometeu — eroul tragic este evocat in multiplele reconfigurari
istorice ale revolutionarilor secolului XX: Rosa Luxemburg, Lenin, Buharin, Trotki,
Gramsci, Che Guevara. Alte nume portugheze au fost adaugate listei acestor eroi
internationali, punéandu-se accent pe unii dintre cei care au luat parte la Revolutia
garoafelor, in 1974 (25 aprilie), rasturnand regimul fascist Salazar—Caetano.

Dramaturgia specifica a acestei piese — si felul in care a fost montata —
o transforma intr-un exemplu stralucit de teatru rapsodic, in felul in care I-a definit
Jean Pierre Sarrazac in importantul sau studiu despre teatrul contemporan:
Lavenir du drame. Defineste strict sensul genului dramatic potrivit definitiilor
codate de-a lungul secolelor de unii dintre adeptii lui Aristotel. In prezentarea
acestui nou concept, Sarrazac rezuma teoria lui Brecht (a teatrului epic si
dialectic) pe care o citeste prin prisma altor perspective critice si teoretice: Walter
Benjamin, sau teatrul lui Heiner Mdller, cel mai faimos discipol-eretic al lui Brecht.
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Renunta astfel la unele stereotipuri extrase din teoriile brechtiene despre teatru,
stereotipuri des folosite in anii '60 si '70.

Teatrul rapsodic propus de Sarrazac aduce in prim-plan o viziune mai
complexa, o ingemanare efectiva a dramaticului cu epicul si a dialecticului cu
liricul. Aceasta structura seamana cu o imagine ,mozaicata“, astfel incat devine (la
Sarrazac) modul cel mai adecvat de a descrie atat viata contemporana (vazuta ca
un puzzle) cat si perceptia ei, imediata si fragmentara. Prin aceasta
multi-stratificata constructie care se bazeaza pe conceptul de ,montaj‘ (in felul in
care si Eisenstein proceda in filmele sale), se face auzita (sau perceputa) o voce
ce ,electrizeaza“ de la distanta lumea teatrului. Nu este o voce dogmatica, ci mai
degraba una curioasa, nesigura si dezorientata.

In cariera de dramaturg a lui Melo, Prometeu: Schita este a treia piesa
(publicata). Primele doua — Antonio, un tanar din Lisabona si Sfarsitul sau
indurare — trateaza viata de zi cu zi a tinerilor obisnuiti, care incearca sa
supravietuiasca prinsi in tot felul de probleme sociale si familiale:  somajul,
violenta urbana, lipsa dragostei, bolile, dependenta de droguri etc. Diferita de
acestea doua, Prometeu se prezinta ca un ansamblu aleatoriu de scene in jurul
unui erou mitic foarte cunoscut, fara urmarirea indeaproape a unitatii de timp in
care are loc actiunea. Textul este scris in versuri albe, in special scurte, fara o
punctuatie anume, bazate pe tehnici discursive, dupa o anumita structura — de
multe ori semanand cu o compozitie muzicala — care creeaza ritmuri puternice, o
cadenta precisa, un nucleu tematic plin de sensuri si o imagistica deosebit de
sugestiva. Monoloagele sunt construite — de asemenea — printr-o schimbare
continua a tipului de discurs folosit: de la interogatie |la afirmatie, implorare,
paradox, sfidare agresiva sau exclamatii plangacioase. Impreuna, aceste stiluri
formeaza un ritm poetic, obsesiv si impresionant, care contine, in substrat,
mirarea, supararea si revolta. Chiar din prima scena, vocea lui Prometeu rosteste
niste nume care pot fi comparate cu imaginea sa titanica. Asa ca, eroii mitici ca
Prometeu, lo, Okeanos si Hercule se amesteca cu personaje istorice, figuri
importante sau oameni obisnuiti, care au schimbat mentalitati, moduri de viata,
facand sau suferind de pe urma unor revolutii: taranca comunista, tipograful,
hamalul, muncitoarea care la sfarsitul zilei se intoarce acasa (la fel ca lo),
republicanul Tmpuscat in timpul razboiului civil din Spania (surprins de aparatul de
fotografiat al lui Robert Capa).

Fapte, personaje sau discursuri unde cele mai multe ingrijorari asupra vietii
noastre si a societatii contemporane se intalnesc cu un orizont de asteptare in
care utopia este continuu pusa sub semnul intrebarii, fiind evaluata si redefinita.
Asa ca, la intrebarea: poate arta — poate teatrul — sa salveze lumea? Raspund in
felul urmator: sper ca poate continua sa distreze, sa deschida noi teritorii
imaginare, dar sa si analizeze modurile de viata si valorile lumii cotidiene. ,Pana
cand — si citez din cartea de rugaciuni — moartea sau sfarsitul lumii noastre
prezente ne vor desparti“.

'Dupa Alan Sinfield, ,Making space: appropriation and confrontation in recent British plays®, in The
Shakespeare Myth, Ed. Graham Holderness. Manchester University Press, 1988, p. 128.

? Jean Pierre Sarrazac, L'avenir du drame, Belfort, Circé, 1999.

* Luisa Costa Gomes, Nunca nada de ninguém, Lisabona, Cotovia, 1991, p. 118.

* Eduarda Dionisio, Antes que a noite venha, Lisabona, Cotovia, 1992, p. 40.

Traducere din limba engleza de [+ [ONESCU
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Unul dintre aspectele care merita sa fie discutate este importanta sistemului
de productie (relatia Stat—societate si cultura) in cadrul procesului de creatie.

Revolutia de la 25 Aprilie' a permis reprezentarea unor autori, pana atunci,
interzisi; dar si infiintarea unor grupuri noi, grupuri aparute din nevoia de a umple golul
care durase mai bine de 40 de ani. Infiintarea companiilor independente, la sfarsitul
anilor '60 si inceputul anilor '70 (Teatro Experimental de Cascais, Grupo 4,
Comuna, O Bando, Cornucopia), a dus la refuzarea criteriului comercial si la aparitia
din ce in ce mai multor creatii artistice, din réandul carora se distingea clar figura
regizorului. Nevoia absurda de a separa partea economica de cea artistica era si ea
prezenta. Ca si cand arta nu ar face parte din sistem. Din dorinta de a nu oferi publicului
lucruri cu care era deja obisnuit, ci lucruri de care avea intr-adevar nevoie, aceste
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companii au devenit un substitut al teatrului national (este vorba despre concept si nu
despre cladirea in sine), care lipsea, din neputinta Statului. in fapt, aceste companii
erau/sunt independente doar teoretic, din moment ce principalul lor sprijin financiar
venea (si inca mai vine) de la subventiile date fie de guvern, fie de primarii.

Timp de multi ani, aceasta realitate asfixianta a functionat ca un impediment
in calea aparitiei unor proiecte mai putin dependente de subventiile Ministerului
Culturii. Aceste noi proiecte, foloseau un limbaj mai apropiat de alte arte, si aveau
nevoie de o noua definitie. Erau tot teatru? Cum puteau sa nu fie? Lucrau si
transformau aceeasi realitate cotidiana. Cu un creator si un primitor, cu nevoia
declarata de a redefini teatrul prin mecanismele sale conventionale. Pe scurt,
exista nevoia urgenta de a-i restitui teatrului conditia sa eterna de critic, ,de
oglinda a vremurilor” si a contextelor in care era produs.

Astazi, cele mai interesante productii portugheze nu apar in teatrele de reper-
toriu (prizoniere, din ce in ce mai mult, ale propriilor sisteme formale), ci prin proiecte
cu adevarat independente, proiecte care la inceput constituiau un raspuns alternativ
la formele vechi de a face teatru. Initiativa se baza pe nevoia de a arata si de a
produce un teatru mult mai putin conventional, desi fondurile si criticii puteau sa-|
evite. Aceasta atitudine a dus la ignorarea anumitor concepte, dar si la nevoia de a
fi diferiti, la care m-am referit deja. Noua generatie (cu nume ca Ménica Calle, Joao
Garcia Miguel si grupul Olho sau Lucia Sigalho) a impus la inceputul anilor '90, in
special, noi relatii in teatru, relatii bazate pe trei aspecte principale: folosirea spatiilor
neconventionale si dezvoltarea elementelor de teatru ambiental, intoarcerea la corp
— ca la un element de dramaturgie scenica (in care influenta dansului era evidenta)
si cautarea unui nou rol pentru public, in timpul spectacolului.

Acesti trei factori au permis fondarea unei noi realitati artistice, cu proiecte
bazate nu numai pe actori si regizori, dar care puneau accent si pe colaborarea
cu artisti veniti din alte zone, cum ar fi dansul, artele plastice, filmul, productiile
video, fotografia sau arhitectura. Dezvoltarea unor astfel de pieces a these aduce
aceasta noua abordare mai aproape de conceptul wagnerian de arta totala, din
moment ce, aceptand dificultatile procesului de creatie, se permite altor tehnici
sa-si caute singure locul in arhitectura rezultatului final. Putem spune ca este un
raspuns contemporan la ,teatrul documentar®, practicat la sfasitul anilor ‘30 sau
'60. Exista deja o a doua generatie care face ‘asta: Teatro Praga, Cao Solteiro,
Utero, Rogério Nuno Costa, André Murragas, Sonia Baptista, Susana Vidal sau
Patricia Portela — unii dintre ei combinand chiar tehnici academice, traditionale cu
elementele mentionate anterior. Astfel, ceea ce avem sunt productii-hibrid, care
inca respecta conceptul de teatru, aplicandu-l totodata vremurilor in care sunt
create. De fapt, chiar Statul a dezvoltat sisteme de creditare pentru a sprijini
financiar proiectele pluri sau transdisciplinare, desi insista sa le judece dupa
aceleasi criterii aplicate si in cazul proiectelor teatrale.

O alta problema a starii in care ne aflam: rolul Statului in cadrul procesului
cultural. Ar trebui sa conduca si sa impuna un model sau ar trebui sa ofere conditii
propice creatiei pentru toti? in alte tari, prezenta activa a Statului a implicat reforma
sistemului teatral. in Portugalla acest lucru nu a avut loc (cu exceptia orasului
Porto, unde prezenta TNSJ-Teatro Nacional Sao Joao a ajutat la revitalizarea
sistemului teatral al orasului, scotand in evidenta si diferentele). Dar in lipsa unui
model/a unui exemplu de urmat sau evitat, sistemul a deve nit liberal si periculos.

lar Statul si-a permis el insusi sa renunte la obligatile sale, crednd noi
probleme: intarzieri repetate in deschiderea unor noi subventii; intarzieri si mai
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mari la efectuarea platilor; nedefinirea rolului si a responsabilitatiior TNDM Il (Teatro
Nacional Dona Maria Il); imposibilitatea de a crea avantaje in aplicarea legii
sponsorizarii; absenta unui discurs real asupra statutului artistului; lipsa cooperarii
dintre Ministere si celelalte organisme ale Statului — exemplul scandalos in acest
sens fiind create teatrelor pentru tineret: in multe cazuri, ele au fost infiintate fara
stirea Ministerului Educatiei si fara consultarea unui pedagog, si nu in ultimul rand,
incapacitatea de a mari bugetul Ministerului Culturii, la cel putin 1% din bugetul
general al Statului (pentru a nu mai mentiona ideea scoaterii unor profituri din
cultura, sanatate sau invatamant).

Tiago Bartolomeu Costa a lucrat foarte mult in teatru, ocupandu-se de productie.
Este absolvent al sectiei Teatrologie din cadrul Universitatii Lisabona, fiind interesat — in
special — de istoria productiei in teatrul portughez (1846—1954). Scrie cronici si analize
asupra artelor spectacolului pentru site-ul http://omelhoranjo.blogspot.com, precum si
pentru alte reviste.

' ,Revolutia garoafelor* a avut loc in Portugalia pe 25 aprilie 1974, dupa 48 de ani de dictatura de dreapta.
A inceput cu un protest impotriva trimiterii a sute de tineri militari in fostele colonii portugheze din Africa: Angola,
Mozambic si Guineea-Bissau. A fost una dintre cele mai radicale transformari din istoria Portugaliei, de la
fondarea ei in 1143 si de la marile descoperiri geografice ale secolului XV. Se numeste ,Revolulia garoafelor"
dupa obiceiul florareselor de a vinde aceste flori fa terminarea reprezentatiilor cu Traviata. Ele au inceput sa puna
garoafe in tevile pustilor tinerilor soldati care nu vroiau 'sa plece la razboi.

Traducere din limba engleza de lhisa IONESCY

Eugénia VASQUES*

Teatrd portugley al aniler 2000

in Portugalia, notiuni precum marketing cultural sau gestiune teatrald incep
sa se impuna, treptat, la mijlocul anilor '80. (O lege a mecenatului este promulgata
abia in 1996, necesitand modificari in 1997). Sunt invocate, de asemenea, ,noile
valori“, ,sfarsitul dictaturii regizorului, ,gramatica noului dans®, un ,nou teatru“ etc.
»Artele performative incep sa-si faca aparitia pe scena alternativa. Aceasta
expresie reflecta dezvoltarea unei arte centrate pe corpul de acum inainte
»contaminat“ de tehnici, tehnologii si noi estetici, si anunta aparitia unei dinamici a
creatiei vizand un ,teatru total“, care nu face decat sa reproduca acea forma
mentis generata de impunerea economiei liberale.

In perioada in care are loc dezbaterea asupra intrarii Portugaliei in
Comunitatea Europeana (1986), limbajele noilor creatori, ezitarile sau ,pastisele”
lor reflecta in egala masura o serioasa cautare a identitatii si dorinta unui dialog
activ cu noile limbaje ale creatorilor straini pe care festivalurile incep sa ii invite in
marile orase portugheze (Lisabona, Porto, Coimbra si Evora).

1987 este anul in care se redefineste o panorama teatrala caracterizata prin
intretaierea a trei vectori: institutionalizarea generatiei de patruzeci de ani;
afirmarea generatiei de treizeci de ani; aparitia unei generatii purtatoare de o
.,houd mentalitate teatrala“. Extrem de diferiti intre ei, pe plan artistic, filosofic si
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chiar politic, creatorii din generatiile cele mai putin apropiate din punct de vedere
cronologic, se deosebesc, daca nu radical prin tipul de teatru pe care il fac — un
teatru inca centrat pe text si regizor —, prin referintele lor teatrale si prin atitudinea
fata de ierarhiile existente.

In aceasta perioada si pana in 1994, in ciuda constatarii statistice a unei
anumite intineriri $i diversificari sociologice a publicurilor, produse de-a lungul
anilor '80, numarul de spectatori diminueaza aproape constant. In 1994, acest
fenomen cunoaste o rasturnare radicala datorita cresterii ofertei si cererii de
spectacole mediatice, o caracteristica a programelor asociate importantului
eveniment cultural si institutional reprezentat de desemnarea Lisabonei drept
Capitala Europeana a Culturii.

Incepand cu 1990, in teatrul portughez se remarca un evantai tot mai larg de
creatori. Asistam la aparitia catorva fenomene identitare notabile, care sunt
urmarite cu atentie de catre festivaluri si de structurile de productie, de creatie Si
de difuzare interesate sa sustina si sa promoveze grupurile mai putin
conventionale si mai tinere.

Din nefericire, majoritatea zecilor de grupuri aparute in acest moment, ca si
valul tot mai mare de tineri incepatori multidisciplinari, fara formatie sau cel mult
formati prin cursuri rapide de initiere, au disparut, au fuzionat sau au devenit
inactive, fara a reusi sa depaseasca limitele micilor comunitati urbane sau
suburbane din care proveneau. Nu este mai putin adevarat ca noile generatii de
actori-performeri s-au afirmat datorita acestei miscari de expresie si de
individualizare culturala a periferiilor. ,Colectivele de creatie“ aparute in acel
moment reprezinta una dintre trasaturile distinctive ale generatiei venite in teatru
in anii '90.

Regizori si scenografi

La sfarsitul anilor ‘80, evolutia limbajelor teatrului s-a produs pe scara larga
prin intermediul incorporarii de catre regie a tehnicilor si specificitatilor
scenografiei. Influentele lui Bob Wilson si Pina Bausch au fost decisive.

Regia portugheza a evoluat progresiv spre un autentic parteneriat intre
regizor si scenograf (Luis Miguel Cintra/ Cristina Reis ; Ricardo Pais/ Antonio
Lagarto, Rogério de Carvalho/ José Manuel Castanheira etc.). Gratie acestor
parteneriate si preferintei tot mai mari afisate pentru un teatru al imaginii (Ricardo
Pais/ Antonio Lagarto) sau pentru un teatru fondat pe ilustrarea scenica a textului
(Carlos Avilez/ José Manuel Castanheira), am asistat in ultimii douazeci de ani la
afirmarea estetica a unei scenografii de autor. Numele de referinta sunt ale
artistilor Cristina Reis, José Manuel Castanheira, Antonio Lagarto, Vera Castro,
Nuno Carinhas (scenograf si regizor, cofondator al companiei O Cao Solteiro/
Cainele celibatar), Frederica Nascimento, Maria Sa Nogueira, José Eduardo
Espada, Joao Mendes Ribeiro, Nuno Lacerda Lopes, José Manuel Reis, Manuel
Gracga Dias, Egas Vieira sau Rita Lopes Alves.

Totusi, pe langa companiile institutionalizate, dotate cu sedii stabile, care au
un gust pronuntat pentru ,marele spectacol* (Joao Lourenco, Ricardo Pais, Carlos
Avilez, Filipe La Féria etc.), se observa o preferinta pentru genul ,spectacolului
total®, in care regizorul semneaza atat dramaturgia si regia, cat si scenografia
(adesea chiar design-ul costumelor).

Un caz exemplar este cel al pictorului si sculptorului Joao Brites, cofondator
si director al colectivului O Bando (creat in 1974). L-am putea caracteriza drept un
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regizor-scenograf interesat de texte non-narative si de prezenta actorului cu rol de
obiect scenografic. Limbajul sau a fost influentat de cercetarile personale in zona
patrimoniului etno-cultural portughez (actulizarea legendelor ancestrale, utilizarea
obiectelor si a instrumentelor traditionale), care |-au dus catre valorizarea unui
imaginar scenic erudit si popular. Procesul sau de creatie este marcat de lucrul cu
spatiul, pe care nu il considera un loc al actiunii si al povestii, ci un spatiu fizic si
topografic ce devine limita in masura sa determine, prin reactie, jocul interpretilor.
Limbajul sau, deliberat mai mult mecanic decéat tehnologic, este o referinta, in
teatrul nerealist, pentru generatiile de scenografi si de actori pe care i-a format in
mod direct sau indirect. (Teatro da Garagem, Projecto Teatral, Olho, Teatro do
Vestido etc.).

De cétiva ani, Joao Brites si teatrul sau semiologic, caracterizat prin omni-
prezentele masinarii de scena si prin figurile denaturalizate, grotesti si
expresioniste, sunt victimele unor grave probleme economice in urma instalarii
grupului in afara Lisabonei, in orasul Palmela, acolo unde echipa incearca sa
inradacineze un proiect de teatru comunitar care — pastrand proportiile — ne duce
cu gandul la utopia simbolista a Teatrului din Bussang al lui Maurice Pottecher,
creat in Vosgi, in 1890.

Uneori, dimpotriva, regizorii al caror limbaj este foarte ,politizat* dovedesc
apetenta pentru scena degajata de decor, cautand, in interiorul teatrului lor, totusi
logocentric, spatiul vid al unui teatru sarac recentrat asupra personalitatii actorului
si a textului, text pe care regia il ofera mai degraba lecturii decat il pune in scena.
Aceasta ,renuntare” a regizorilor, cu ani in urma dictatori ai scenei, defineste, de
altfel, nu numai limbajul regizorilor ,politizati“ (Joao Mota, Jorge Silva Melo, Luis
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Miguel Cintra, Joaquim Benite, Fernanda Lapa etc.), dar, in general, limbajul ,in
criza“ al creatorilor apartinand generatiei celor care au dat o identitate teatrului
portughez dupa 25 aprilie 1974.

Ce inseamna Noul Teatru in Portugalia?

Ceea ce pare constitutiv limbajului noilor generatii este ideea ca regia are
tendinta de a se confunda cu scenografia... Vreau sa spun ca, urmare a presiunii
economice si, Tn acelasi timp, a unei organizari a invatamantului superior, care nu
face intotdeauna distinctia formala intre specializari, regia tinde sa se elibereze de
scenografie si cauta sa se concentreze tot mai mult asupra actorului, purtator al
unui cuvant ezitant, dar considerat ca centru al spatiului, intr-o masura pe care nici
Adolphe Appia (referinta inconstienta mai importanta chiar decat Gordon Craig,
care a traversat, intinerit, anii saizeci—nouazeci) nu si-ar fi imaginat-o.

Departajarile conventionale intre sarcinile regizorului si cele ale sceno-
grafului/costumier au tendinta sa se estompeze, in asa fel incat insasi notiunea de
regie, care incorporeaza — conceptual si tehnic — avatarurile scenografiei traditionale,
este supus redefinirii.

Scenografia-ambient

Scenografia, mai ales pentru creatorii obligati la un exercitiu itinerant al
profesiei lor si supusi unor contingente economice dure (privind locul de repetitii Si
reprezentatii) devine tot mai mult sinonima cu spatiul, cadrul, ambientul. Aceasta
se reflecta si in preferinta actuala pentru expresia ,spatiu scenic* care o
inlocuieste pe aceea de ,scenografie” (exemplu: Visdes Uteis din Porto); sau
pentru mentiunea ,realizarea plastica a spectacolului“ folosita in locul ,decorului®.
Ele sunt mai aproape de ideea de ,compozitie scenografica“ sau de ,instalatie,
foarte populara in randul noilor generatii, mai puternic stimulate de o mobilitate
constanta si de adaptarea la spatiile de ocazie, fie ele alternative sau
conventionale!

Flexibilitatea, epurarea, functionalitatea, sinteza si lejeritatea sunt, dupa
parerea mea, trasaturile distinctive ale acestei ,scenografii-nonscenografii“, care,
in cazul cel mai fericit, plonjeaza in abstractie si polisemie, si care, cel mai adesea,
nu ezita sa promoveze uratul, inconfortul, saracia si ruina. De altfel, este foarte
greu de deosebit intre ceea ce se datoreaza unei reale lipse de mijloace si
,saracia“ aleasa ca model sau ca stil ideo-programatic (cazul companiei Artistas
Unidos).

Subiectivitatea castiga, in sfarsit, spatiul scenografic contemporan, dand loc
unei receptari ,implicate“, complice, pe care noii creatori o cer din partea foarte
tinerilor lor spectatori, transformati, astfel, in coparticipanti activi la crearea
spectacolului.

Scenografi-autori-regizori-performeri

Una dintre consecintele cele mai interesante ale fuziunii regizorului si
scenografului este aparitia unei noi clase, cea a scenografilor-regizori-performeri,
aflati in cautarea hotarata a consolidarii autoritatii totale a spectacolului prin
intermediul unui limbaj mixt, numit in general ,performance-instalatie* (sau
perfinst, dupa expresia unui autor-performer de referinta, Luis Castro).

Doua importante tinere personalitati in acest domeniu sunt Patricia Portela
(nascuta la Lisabona, in 1974) si André Murragas (nascut la Lisabona, in 1976).
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Ambii scenografi, apartindnd unei noi generatii cosmopolite, au primit aceeasi
formatie de baza la Scoala Superioara de Teatru si de Cinema din Lisabona (in
1995 si, respectiv, 1998). Dupa specializari in strainatate ca bursieri, au primit, de
la sfarsitul anilor '90, o destul de solida reputatie de ,autori“ (cu texte publicate,
expozitii, realizari video, mizanscene etc.) si ca interpreti-performeri, fiecare in
parte incercand dificila stabilizare a unui grup personal de creatie.

Noua scriitura dramatica

Dramaturgia este unul dintre teritorille in care modificarile inregistrate in
ultimul deceniu de catre scena portugheza s-au facut simtite in modul cel mai
profund si mai vizibil.

Constientizarea de catre dramaturgi a complexitati fenomenului scenic si
castigarea unei intimitati cu scena au avut ca rezultat refuzul simplificarilor
dramaturgiei conventionale, intesate de locuri comune si de stereotipuri. Am
asistat la nasterea si dezvoltarea diferitelor generatii de scriitori de teatru. Numarul
autoarelor continua sa creasca semnificativ, asa incdt am putea caracteriza
dramaturgia portugheza contemporana drept un sector care — dupa exemplul
regiei si al scenografiei — se feminizeaza si intinereste.

Dramaturgii portughezi devin apropiati ai creatorilor de teatru — fiind adesea ei
insisi creatori de teatru, actori, regizori sau scenografi. Autorii lucreaza de cele mai
multe ori direct cu grupurile sau companiile, asa incat dramaturgia portugheza
regaseste o anumita prospetime si castiga o independenta noua in raport cu literatura.

Aceasta pierdere in raport cu literarul“ nu se dovedeste, totusi, pacifica. Noi
probleme apar, care produc destul zgomot pe scena portugheza contemporana.

Una dintre aceste probleme o reprezinta emergenta unui limbaj de ména a
treia, nici lusitan, nici englez, nici francez sau altminteri — o limba artificiala, putin
elaborata si putin cultivata, un soi de secretie produsa prin multiplicarea
traducerilor mediocre (sa nu uitam ca, in ciuda unei puternice prezente a textelor
portugheze contemporane pe scena autohtona, un important procentaj este dat
de textele straine). Influenta nefasta a traducerilor proaste se face simtita si in cele
mai noi scrieri ale celor mai tineri dramaturgi.

O alta problema se naste dintr-o confuzie bine ancorata pe scena euro-
peana, ce isi are cu siguranta originea in lupta pentru democratizarea ierarhiilor
conventionale ale teatrului. O ,democratizare” destul de criticabila, dupa parerea
mea, atunci cand face atingere drepturilor de autor sau identitatii dramaturgiilor
individuale si nationale.

Este vorba despre fuziunea — sau confuzia — intre adaptare-si rescriere si
intruziunea in creatia unui autor (chiar si o importanta companie ca Artistas
Unidos, a actorului si regizorului Jorge Silva Melo, este in mod programatic adepta
.-adaptarii“). Acest exercitiu utilizeaza toate metodele ,contaminarii“ artistice
dezvoltate incepand cu secolul al XIX-lea (montajul, colajul, citatul si autocitatul
etc.). Rezultatul 1l reprezinta, insa, de cele mai multe ori, ,materiale scenice“
elaborate fara nici o grija pentru copyright sau pentru proprietatea intelectuala.

Aceasta confuzie este nu doar raspandita, ci si foarte prizata, provocand
polemici care devin adesea politico-demagogice — proprietatea, mijloacele de
productie, tinerii, Brecht etc. Ea are loc in acelasi timp cu treptata constientizare a
procesului de creatie, in cadrul institutiilor publice — scoli de teatru sau teatre
nationale — ca si in oficinele de scriitura—dramaturgie—interpretare raspandite in
toata tara, cea mai mare parte cu scopuri pur lucrative, provocand aparitia unui val
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de ,scriitorasi‘ care invadeaza scena teatrala si editurile, nu ca o mostenire
organica a ,crizei formei dramatice®, ci, adesea, ca o aroganta impunere a lui
»Scapa cine poate“, consecintele negative facandu-se simtite intr-o criza reala a
limbii insesi.

Totusi, textul”, amputat, refacut, transformat sau deviat, continua sa fie un
garant pentru validarea creatiei teatrale contemporane din Portugalia. ,Piesa“ si
personajul au dat loc ,atmosferei” textuale, create intr-un proces de improvizatie
performativa, plecand de la texte contemporane sau de la autori clasici (greci, rusi
etc.) — cu o preferinta foarte curioasa, in acest moment, pentru Cehov.

Chestiunea ,,politicului“

Notiunile de ,autor®, ,proces de scriitura“, legate in diferite moduri de cauta-
rea ,esteticilor radicale” si de revendicarea diferentei minoritare, stau la baza
definitiei unui nou teatru politic in Portugalia, ale carui frontiere depasesc politica
obisnuita si fac sa coincida biograficul — formula ,personal is political” pare sa fi
fost, in sféarsit, asimilata in Portugalia — cu Istoria sau chiar cu un discurs reinnoit
de tip ,agit-prop”.

Exemple rasunatoare de asemenea noi atitudini politice apar in randul
tinerelor grupuri care discuta liber chestiuni precum cea a identitatii sau a libertatii
de alegere sexuald, mai ales atunci cand nu exista un director mai varstnic care
sa determine optiunea pentru anumite texte sau teme de dezbatere.

Reflectia asupra conditiei negrilor si a emigrantilor, foarte subtil exersata in
teatrul independent si in mod particular de catre regizorul lusitano-african Rogério
de Carvalho, continua sa fie abordata in spectacole recente. Asociatia Culturala a
Noilor Artisti Africani a fost formata in 1997, sub directia actorului Miguel Hurts,
urmarind afirmarea unui punct de vedere ,african“ si exprimarea unei identitati
proprii. In Portugalia exista deja o a doua generatie de actori negri, purtatori de
dubla nationalitate si integrati adesea cu succes in grupuri si companii stabile.

Forme de multiculturalism si internationalizare

Unul dintre cele mai speciale proiecte aparute in anii '90 este teatrul cu
vocatie itineranta. In zone rurale s-au instalat grupuri ca Teatro Regional da Serra
de Montemuro/ Teatro Profissional no Meio rural (creat in 1990-1993); Campo
Benfeito (din Beira Alta), rezultat din fuziunea unui grup de amatori cu Pentabus
Theatre din Anglia; Teatro ao Largo (creat in 1994), din Vila Nova de Milfontes,
rezultat din asocierea unui antropolog originar din Footsbarn Travelling Theatre, al
unei dansatoare nascute la Roma si a catorva actori portughezi, obiectivul lor fiind
popularizarea teatrului in satele cele mai izolate din regiunea Alentejo.

Un alt exemplu de multiculturalism in teatrul portughez, de aceasta data
citadin, il reprezinta compania iberica Teatro Meridional (creata in 1992), grup
format in urma intélnirii unor tineri actori din Spania, Italia si Portugalia. Cativa ani
mai tarziu, grupul s-a divizat, existand, insa, in prezent un sediu in Spania si altul
in Portugalia, condus de actorul Miguel Seabra.

Compania Circolando (creata in 1990, in Porto) este un ansamblu de oameni
foarte tineri de diferite formatii (gimnasti, universitari, circari etc.), care opun formei
complete a dramei teatrale ,scena fragmentata®, constructia tablourilor vizuale si
poetice, acordandu-si lungi ragazuri de creatie. Acest grup care circula intre
teritoriul national si strainatate profeseaza utopia unui ,public total“ caruia i se cere
pur si simplu sa contemple.
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incd de la mijlocul anilor ’80, Portugalia s-a deschis catre problematica
teatrului contemporan. Beneficiul schimburilor interculturale s-a facut simtit in universul
creatiei celor mai tineri artisti si s-a tradus prin influenta estetica, exersata fie prin
intermediul coproductiilor realizate in cadrul festivalurilor (Almada, PONTI,
CULTURGEST, CCB etc.), fie prin rezidentele de formare si creatie promovate de
festivaluri, de orasele-capitale culturale (europene sau nationale), de Expozitia
Internationala din 1998 ori subventionate direct de catre Statul Portughez.

Influente notabile au exercitat, de pilda, grupul belgian STAN, Wooster Group
sau, mai recent, compania engleza Third Angel etc.

Mobilitatea studentilor portughezi, in virtutea unor programe europene
precum Erasmus, lasa amprente culturale vizibile in teatrul acestor creatori
cosmopoliti. Totusi, participarea grupurilor portugheze in festivaluri straine ramane
putin semnificativa, data fiind bariera lingvistica si absenta investitiilor de stat.

In schimb, festivalurile sunt numeroase in Portugalia: exista aproximativ 40,
de importanta diferita, atat in nordul, cat si in sudul tarii. Caracterul punctual si
sarbatoresc al programarii lor permite, Tn acelasi timp, extinderea si concentrarea
publicurilor, ceea ce are ca efect dinamizarea orasului sau a regiunii respective,
de unde si suportul municipalitatilor. Dar aceste evenimente sunt, mai ales, spatii
de dialog si de intalnire care favorizeaza schimburile interculturale si, desigur,
supravietuirea industriei festivalurilor.

De la multiculturalism la transversalitate

Daca anii '80 si '90 au fost dominati de multiculturalism, anii 2000 promoveaza
transversalitatea estetica. Conceptul, la moda in educatie si stiinte, a intrat in lexicul
subventiilor de Stat si destul de multe grupuri se afirma pe acest teritoriu hibrid,
dand nastere unor proiecte pluridisciplinare, cum este cazul teatrului ,de frontiera“
(Visoes Uteis din Porto, Teatro do Vestido din Lisabona), al teatrului-circ-muzica-
dans-marionete (Circolando din Porto), al teatrului de strada, al teatrului de forme
animate, al teatrului-video-performance-improvizatie etc. Tot acestui concept de
transversalitate — care, in cdmpul artelor produce multe neintelegeri — ii datoram
creatia noilor ,structuri polivalente de productie, care incearca sa se instaleze fie
in afara centrelor urbane (de exemplu, Transforma) fie chiar in Lisabona (Os Dias
da Agua de Lucia Sigalho, Karnart de Luis Castro etc.) si devin centre de productie
sau centre-gazda, interlocutori, la randul lor, ai noilor generatii.

Rolul activ al spectatorului
Toate aceste modalitati de productie-creatie au avut consecinte asupra
raportului scena—sala si asupra statutului spectatorului. Doua categorii de
spectatori sunt, dupa parerea mea, mosteniri ale conceptului de performance din
anii '60-'70:
1. Spectatorul-performer, care se regaseste impreuna cu actorul, in spatii ale
intimitatii — de exemplu, intr-un hotel (Lucia Sigalho) sau un bordel (Monica
Calle), find chemat la complicitate, la ,comuniune* (de pilda, in spectacolul
Luciei Sigalho, Seres Solitarios/ Fiinte solitare, 1999, unui receptor unic ii este
destinat solo-ul executat de un actor, timp de trei zile la rand; in Trei surori: si
ce importanta are? de Monica Calle, textul lui Cehov circula printre spectatorii
invitati sa citeasca replicile personajelor din actul 1V).
2. Spectatorul-autor: textul va fi construit pornind de la marturiile anonimilor
invitati sa intre in teatru si sa inregistreze povestile lor de viata (de
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exemplu, spectacolul Luciei Sigalho, Realidade Real/ Realitate reala,
1998 ; in spectacolul Onde E que Eles Esconderam as Respostas?/ Unde
au ascuns raspunsurile?, 2003, coproductie /usitano-britanica, o procedura
similara era aplicata istoriilor urbane fantastice).

Concluzie deschisa

La sfarsit, as vrea sa formulez un diagnostic provizoriu in ceea ce priveste
caile tatonate, urmate de noul teatru portughez. Limbajele celor mai tinere grupuri,
marcate de afimarea apartenentei la contemporaneitate, se afla inca — dupa
convingerea mea — in plina constructie, pe baze mai nesigure ca niciodata. Nici
virtuozi, nici specialisti, tinerii creatori portughezi vor sa fie recunoscuti pentru
simplul fapt ca exista. Dar, la fel ca artistii consacrati, ei urmeaza sa invete foarte
devreme subterfugiile si discursurile ambigue ale supravietuirii.

*Eugénia Vasques este critic, analist de teatru si cercetator-specialist in istoria
teatrului portughez din secolul XX; a scris studii pe teme ca rolul femeilor in teatru,
frontierele travestiului in munca actorului. Este, de asemenea, doctor in litere
(University of California, Santa Barbara, Universidade Nova din Lisabona). Intre
1986—-1987 a fost profesoara la Scoala Superioara de Teatru si Cinema din Lisabona.

Traducere de Asxdazea DUMITRY
din Etudes théatrales nr. 27, 2003

Oana BORS
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»reatrul portughez nu se intelege inca pe sine insusi“ spunea Ricardo Pais,
directorul Teatrului National ,,.Sao Joao* din Porto. Si totusi, chiar daca mai poarta,
fie si cosmetizata, cicatricea anilor de dictatura, chiar daca inca mai subscrie
crezului artistic un militantism asumat, luptand de pe baricade estetice pentru o
societate care sa respire un aer european, viata teatrala portugheza pare extrem
de dinamica. Miscarea grupurilor mici de creatori este intensa si vie. Se face teatru
in garaje, in sali mici, in baruri, sau in teatre-gazda. Se experimenteaza diverse
formule de structuri organizatorice. Si pentru ca experienta Teatrului National din
Lisabona, un teatru de repertoriu, cu trupa fixa, pare una ratata, pentru o parte a
comentatorilor vietii artistice portugheze, s-a optat, in cazul Teatrul National Sao
Jodo din Porto, la formula unei institutii de proiecte, cu o larga deschidere catre
Europa. In acelasi timp, literatura dramatica isi reclama identitatea si devine
oglinda razboiului, cu sechelele unei mentalitati arhaice, care inca domina viata
portughezului obisnuit. Si astfel, in spatele unei aparente seninatati tipic

portugheze, este de admirat determinarea cu care creatorii Si toti cei implicati,
intr-o forma sau alta, in viata teatrala isi urmaresc telurile.
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Scena din mPalermo, scenariul Emma Dante.
Teatrul Garibaldi din Palermo.

Acest prim contact cu realitatea teatrului portughez mi-a fost prilejuit de
Seminarul International pentru Tineri Critici (la care am participat la recomandarea
Biroului Sectiei Romane a AICT), seminar ce a avut loc la Porto. Conform tipicului,
intalnirile de acest fel au loc in timpul desfasurarii unui festival, care devine, astfel,
baza de discutie pentru tinerii veniti din diferite colturi ale lumii, cu propriile
experiente de teatru, de lucru, cu mentalitatea specifica dar si cu deschiderea
catre noi experiente de teatru.

Gazda anul acesta: Festivalul PONTI '04, un festival bienal organizat de catre
Teatrul National ,Sao Joao*, a carui prima editie a avut loc in 1997. Este o forma
de celebrare si prin teatru a sarbatorilor de Craciun, ne-a marturisit directorul
executiv José Luis Ferreira, sarbatoare extrem de importanta pentru portughezi.
Acest lucru era vizibil peste tot, caci Porto parea un oras ce doreste sa-si traiasca
timpul mai repede. Pe 12 noiembrie, vitrinele si strazile erau deja impodobite cu
ornamente specifice unor sarbatori ce isi intrau, firesc, in drept abia peste o luna.
Dincolo, insa, de caracterul festiv, PONTI este un festival prin care se urmareste
apropierea de teatrul european. Avand ca baza activitatea Teatrului National Sao
Jodo — care presupune, de-a lungul anului, colaborari cu regizori importanti,
proiecte internationale, precum si alte schimburi culturale, ateliere, programe
pentru tinerii regizori — festivalul nu face decat sa consolideze aceasta legatura. In
2000, Porto a fost Capitala Culturala a Europei, de aceea PoNTIl 2000 s-a
desfasurat din februarie pana in decemobrie, iar anul acesta, sub cupola lui a avut
loc, de fapt, cea de-a XllI-a editie a Festivalului Uniunii Teatrelor Europene. $i daca
deschiderea occidentala a PoNTI pare un tel nu numai urmarit dar si indeplinit,
Festivalul UTE, asa cum ne-a fost prezentat de catre Eli Malca (membru activ in
conducerea Uniunii), pare un festival de ,casta“. Uniunea Teatrelor Europene a
fost infiintata in 1990 cu sprijinul lui Jack Lang si imbratisand viziunea lui Strehler
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de arealiza o ,Europa a artei“ . Are in componenta teatre din diferite tari europene
si, in program, ,dezvoltarea unor actiuni culturale comune®, una dintre acestea
fiind si festivalul organizat, pe rand, de catre unul dintre teatrele membre. Asa cum
spunea Eli Malca, Festivalul Teatrelor Europene nu se doreste a fi un festival de
regizor, ci un festival ,de trupa“. Nu se sunt interesati de itinerarea celor mai bune
spectacole din Europa, ci doar de cele ale teatrelor componente. Senzatia fiind
astfel ca, plecand de la institutie catre valoare, ceva se poate pierde pe drum.
Sigur ca in circuit sunt teatre importante, de renume. Insa girul unor institutii de
prestigiu poate fi o conditie nesara dar, in nici un caz, suficienta pentru a
consemna valoarea. lar acest gand mi-a fost confirmat si de valoarea scazuta a
spectacolele desfasurate in primele cinci zile.

Deschiderea a fost facuta de catre Figurantes, spectacol al Teatrului National
Sao Joao din Porto, regizat de catre Ricardo Pais, directorul teatrului si al
festivalului. Pentru Jacinto Lucas Pires, unul dintre tinerii dramaturgi portughezi de
succes, crearea acestui text a reprezentat un working-progress. De-a lungul
repetitilor, pentru o distributie aleasa impreuna cu regizorul, a scris uzand de
formula teatrului absurd o piesa-metafora despre alienarea din societatea
contemporana. Trimitere pe care fiecare in parte am suprapus-o experientei de
viata traite, dar care reprezinta, in esenta, o alta imagine a atitudinii militante a
artistilor portughezi.

Asa cum angajata este si arta Paulei Rego, pictorita celebra a carei opera poate
fi considerata o fresca a universului feminin. Un pod in timp, de la seninatatea unui
univers al copilariei inconjurat de lumea fantastica, hiperdimensionata, a povestilor, la
contorsionarea interioara la care obligd maturizarea. Mai ales intr-o lume unde
violenta asupra femeii, interzicerea avortului, sclavia psihologica la care este supusa
sunt inca prezente, intr-o societate in care legile ancestrale ale superioritatii
masculine nu sunt anihilate de timpul istoric in care se traieste. Arta pictoritei a
constituit un moment de inspiratie pentru un sensibil si emotionant spectacol de dans,
realizat de coregrafa Joana Providéncia (spectacol prezentat in afara Festivalului
UTE), o montare ce da, si pe aceasta cale, implinirea operei pictoritei.

In colaborare cu Teatro de Formas Animadas de Vila Do Conde, Teatrul National
Sao Joao a prezentat in festival si un spectacol ce apeleaza la o tehnica de animatie
de mare raspéandire in secolele trecute dar foarte putin utilizatda acum: teatrul de
hartie. Intr-o aripa a foaierului in stil baroc, cu stucaturi si catifele, o miniatura a fatadei
Teatrului Sao Joao a fost scena micilor figurine. Anfitrido, text al clasicului literaturii
portugheze Antonio José da Silva, contemporan, de altfel, cu epoca de glorie a
teatrului de hartie, si care, initial, a fost scris pentru a se juca de catre teatrul de papusi,
a fost scenariul experientei primului teatru de hartie din Portugalia de astazi. O munca
ce s-a intins pe aproape doi ani. S-a imbunatatit tehnica de executie, de manuire,
papusile au fost construite din materiale mai rezistente, viteza de aparitie s-a marit,
miscarea lor fiind o glisare pe orizontala. Existenta a patru planuri a dat perspectiva
intregului, de admirat fiind performanta in manuire dar si in interpretare la care au
ajuns cei trei artisti, performanta ce a apropiat spectacolul lor de filmul de animatie,
evident, in limitele posibilitatilor reale al manuirii figurinelor.

Productiile prezentate de catre Teatro Garibaldi din Palermo si
SchauspielFrankfurt am putea spune ca au fost ,spectacole de regizor®. Si daca
italianca Emma Dante face parte din categoria directorilor de scena care merg la
radacinile artei teatrale, Armin Petras, regizorul teatrului din Frankfurt este inclinat
catre decriptarea ideatica.
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Tehnica de lucru a Emmei Dante nu este una novatoare. Ea jongleaza cu
structuri tonale, cu structuri dihotomice, alterneaza cumulul de energie cu
descarcarea energetica, staticul cu dinamicul, zgomotul cu tacerea, pe care le
introduce intr-o ecuatia estetica. mPalermo este una reusita. Pe o scena goala, cei
cinci protagonisti redau viata unui oras, atmosfera lui, exprimata printr-o gama larga
de sentimente umane, la cotele incendiare ale temperamentului Italiei de Sud.
Regizoarea merge pe opozitie si in exprimarea starilor ce construiesc povestea.
Bucuria i se opune tristetii; lacomia, parcimoniei; libertatea poate fi ingradita de
constientizarea normelor la care ne supunem ca membri ai societatii. Mecanismul
acestei alternante este acelasi: o cumulare treptata a unei stari, pentru ca un
accident sa produca momentul de ruptura si sa induca protagonistilor starea
antagonica. Se reuseste astfel o mica broderie, in care Palermo se transforma
intr-o anima mundi, gratie si calitatii actorilor. Ceea ce strica, insa, intr-o oarecare
masura, intregul este faptul ca spectrul energetic al spectacolului este realizat ca
un tablou degasian, fara inceput si sfarsit, gradarea energiei fiind totusi o
necesitate intr-un spectacol de teatru.

In aceeasi tehnica de lucru este realizat si La Scimia, un spectacol, de data
aceasta, bazat pe un text al scriitorului Tommaso Landolfi, text ce pune problema
autenticei sacralitatii intr-o lume care prin civilizatie si-a pierdut reperele. Paradoxul:
crestinismul a impus ideea de progres, ceea ce a dus la anularea esentei sale este,
deci, motivul de meditatie artistica si al Emmei Dante. Numai ca transfigurarea
scenica a acestui silogism este una absolut nereusita, atingand limitele penibilului.
Intr-o biserica in care pacatul este prezent in spatele pioseniei enoriasilor in falsa
cuviosenie a preotului patrunde La Scimia (maimuta) care devine simbol nud (si la
propriu si la figurat) al nepervertirii societatii arhaice si care incepe sa descopere
acel spatiu cu incarcatura specifica. Volutele coregrafice ale protagonistului erau de
admirat, asa cum de admirat era expresivitatea corporala si performanta
acrobatica, dar demersul estetic a fost unul de suprafata.

O interesanta asociere de piese se anunta sa fie Menajeria de sticla de
T. Williams si textul lui Sarah Kane, Blasted prezentate intr-un spectacolul-coupg,
de catre SchauspielFrankfurt. Asteptand cu nerabdare demonstratia estetica a
regizorului Armin Petras, care banuiam ca se indreapta catre decriptarea unui
element de legatura care sa sustina organic aceasta alaturare, am avut sentimentul
in final ca in binomul prezentat cele doua parti pot fi oricand inlocuite cu orice text
in care se vorbeste despre drama lipsei de identitate intr-un grup social, fie ca el se
numeste familie, fie ca nu. Chiar daca regizorul pastreaza un stil unitar, chiar daca
fiecare parte reprezinta interpretari posibile ale pieselor. Detasarea, ca modalitate
de transfigurare scenica si ironia ca stare generala sunt caracteristicile comune.
Astfel, prin distantare, dramele sunt doar enuntate, iar tensiunea este aproape
estompata. $i daca in Menajeria de sticla nu se opereaza schimbari grave in
structura dramatica, agresivitatea extrema a textului lui Sarah Kane este insa
anulata ca impact emotional, fiind doar expusa conceptual. Caci transpunerea
scenica a piesei Blasted prinde forma unui talk-show, in care protagonistii sunt, pe
rand, propriii observatori si comentatori ai faptelor ce le vor distruge viata.

In programul festivalului PONTI '04, festival care se incheia pe 4 decembrie,
mai urmau lliada, in regia lui Anatoli Vassiliev, spectacolul Teatrului Lliure din
Barcelona, Santa Joana dels Escorxados, spectacolele artistilor romani Silviu
Purcarete (Cumnata lui Pantagruel) si Alexandru Tocilescu (Oblomov), spectacolul
Teatrului Katona din Budapesta, cu Tartuffe (regia Gabor Zsambeéki).
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INTERVIURI

CaAWCoWWW
s despre viaTa poshi

Dupa trei—patru ani, sau poate mai multi, Sandu-(Pussi) Colpacci revine,
pentru o colaborare, la Oradea. Dar nu la trupa romana, cum s-ar putea crede si
cum mi s-ar parea normal, ci la Trupa Szigligeti. Bine si asa...

Invitat de actorul Meleg Vilmos, directorul artistic al trupei maghiare, Colpacci
a pus in scena o piesa noua, o premiera pe tara: Antigona din New-York de Janus
Glowacki. Un polonez, adica. El a adus piesa, el a comandat traducerea. Incep
prin a-l intreba:

Rep.: Ai o slabiciune pentru polonezi, tu, ca polonez, nu? Pe Mrozek I-ai
montat de vreo trei ori...

Al.C.: Adevarat. Ca polonez, aici? Poate. Raportul meu cu aceasta cultura e
totusi mult mai dificil de explicat. Fiindca de cand ma stiu am gandit, actionat si visat
in limba romana. Limba polona este, cum sa-ti spun... gradina mea intima... Chiar
daca primele cantece de leagan sau cele de Craciun erau cantate intr-o alta limba
decat cea a vecinilor din imobil, eu nu am avut niciodata impresia ca limba romana
e o limba straina, dupa cum, din anii cei mai fragezi am avut acces (datorita mamei
mele si, in special, bunicii Sabina) la poemele lui Mickiewicz, Pan Tadeusz mai ales,
din care recitam ori de cate ori se ivea ocazia... Mama, care era pictorita, avea un
stil bizar de a zugravi personajele ei inconfortabile. Mai tarziu, cAnd am avut ocazia
sa privesc tablourile lui Witkiewicz, asemanarea stilistica m-a socat profund...
Acelasi Witkiewicz, care dupa cum stii, a fost unul dintre avangardistii secolului XX
in teatru... E vorba numai de o coincidenta? Greu de raspuns.

Daca insa vorbim despre teatru, sunt sigur ca alta mi-ar fi fost profesia daca
nu m-as fi intalnit foarte devreme cu operele lui Caragiale, Eminescu, Calinescu,
Bacovia si atatia altii...

Chiar si acum , cand mi se intampla sa incurc pasapoartele, imi spun ca
dramaturgia poloneza e foarte interesanta si, dupa parerea mea, in Romania usor
de inteles. Ma rog, cat poate fi usor de inteles o dramaturgie complexa precum
cea poloneza... E firesc, deci, ca textele poloneze, o data cunoscute (din pacate
prea putin traduse, insa asta e un alt subiect), acest tip de literatura e o tentatie
pentru regizori, cat si pentru actori...

Rep.: Ai dreptate, recunosc. Si mai trebuie sa recunosc, ai semnat cateva
spectacole extraordinare, premiate, laudate, aplaudate: Emigrantii, Tango (tot cu
trupa maghiara, acesta din urma), Abatorul. Au jucat in spectacolele trupei
romanesti Mircea Constantinescu, regretatul Radu Vaida, lon Abrudan, Mariana
Presecan, Daniel Vulcu si allii.

Au fost nu buni, ci foarte buni toti... Chiar as dori sa vorbim putin despre actori.
Am vazut, in timp, cum lucrezi tu actorii... stii cum sa-i iei, aparent usor, nu-i stresezi,
ca altii, afisezi o anume lejeritate, in fond, esti exigent, nu lasi sa-ti scape nimic. Nu le
permiti sa improvizeze, iti urmaresti consecvent ideile cu care pleci la drum,
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lasandu-le totusi o portita deschisa pentru propriile lor idei si fantezii, dar numai daca
ele nu se abat de la linia personajului, asa cum I-ai gandit tu. Acum, sa nu ma iei peste
picior si sa spui ca uite ce bine stie ea, mai bine ca mine, de raspunde in locul meu...

AIl.C.: E firesc sa stii, de vreme ce m-ai urmarit, spre cu atentie, mai bine de
zece ani... Nu uit ca ai participat activ la mai toate aventurile teatrale oradene din
anii aceia. Daca despre caietele-program ale noastre se vorbea adesea era numai
datorita minutioasei tale pasiuni care te situa in mijlocul actului de creatie. Ma si
mir ca nu te-am luat asistent de regie, nu? Cred ca ne-am fi inteles foarte bine...

Rep.: Ei bine, nu cred, regia e o alta meserie, n-am pretentia ca ti-as fi putut
fi de mare folos. ..

Al.C.: Poate e asa cum spui, dar ai observat, probabil, ca actorii distribuiti de
mine gandeau ca mine sau apropiat de mine... asa incat ne intelegem de multe
ori din priviri, din gesturi scurte sau folosind cuvinte-cod, vorbirea codificata nefiind
inventia mea, ea exista in orice breasla de cand lumea... Ma incapatanez si astazi
sa-mi inchipui ca atunci cand actorul, regizorul, au curajul sa se puna in primejdie
tocmai pentru a impartasi idei, atunci si publicul va imparti cu noi aceasta
curiozitate si va dori sa afle ceva nou impreuna cu noi.

Rep.: As vrea sa ne intoarcem, putin inapoi, la anul 1970: pe 19 decembrie,
a avut loc, la Oradea, premiera debutantului in regie, a tanarului absolvent
Alexandru Colpacci — clasa lon Olteanu, cu piesa lui Brecht Disparitia lui
Galy Gay. In cei zece ani, aproape unsprezece, cét ai stat la Oradea, ai montat o
serie de spectacole de mare succes, marcand reintrarea teatrului romanesc de la
Oradea in randul teatrelor importante din Romania, dupa o perioada de oarecare,
sa-i spun, adormire, ce mai, o pauza, nu?...

Voi proceda ca Pristanda, le voi enumera, pe rand: Omul care... de Horia
Lovinescu, Pescarusul de Cehov, Regele gol de E. Svart, Acesti ingeri tristi de
D.R. Popescu, A sasea putere de Vincenzio di Mattia, Plosnita de Maiakovski,
Poveste de iarna de Shakespeare, Balconul de D.R. Popescu, Tangou de MrozZek,
Spre stele de Leonid Andreev, Hotaréarea de Mircea Bradu, Emigrantii de MrozZek,
Asta-seara se improvizeaza de L. Pirandello, Inima de Mircea Bradu, O scrisoare
pierduta de I.L. Caragiale, Diogene céainele de D. Solomon, Tarul lvan isi schimba
meseria de M. Bulgakov.

lata, in zece ani si jumatate, sunt optsprezece spectacole. Sunt putine, nici
doua pe stagiune, nu?, dar, cu cateva mici exceptii (ma refer aici la spectacolele
care nu ti-au iesit asa cum ti-ai fi dorit) sunt destule? Cine stie? Daca ne gandim
insa ca cele mai multe au fost adevarate sarbatori, evenimente ale orasului,
nationale chiar, a fost bine. Despre cateva se fac referiri si astazi, in cartile de
teatru sau la cursurile de arta teatrala din Bucuresti si din tara...

Al.C.: Da? Cum ar fi?

Rep.: Cum ar fi Emigrantii sau Asta-seara se improvizeaza — douad
evenimente certe ale teatrului romanesc. Iti aduci aminte ce sali am facut la
Bucuresti in turneu, ce ecouri extraordinare au urmat, cate aplauze, cronici bune,
cata bucurie, ce satisfactii am trait!

Al.C.: E adevarat, dar tu imi spuneai odata ca ti-au ramas la suflet si altele...
Mi-ar fi placut tare mult daca, de pilda, Tarul Ivan... ar fi depasit granita judetului...

Rep.: Desiguuuuuuur, si n-o spun numai eu. Ma gandesc acum la cele doua
spectacole derepopesciene: Ingerii tristi si Balconul. Intrasesi deja in gratiile, ca sa
zZic asa, celebrului nostru critic teatral, Valentin Silvestru — al carui cuvant atarna
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greu in balanta — si el, se stie, tinea mult la DeRe, dar spectacolele tale i-au mers
lainima si...

Al.C.: Si, acum imi dau seama, ce bine stia si el sa ascunda in cronicile lui
.Loombele“ pe care le trimiteam noi, subtil, dar destul de limpede pentru cine voia
sa le VADA, in spectacolele noastre.

Rep.: Ne ascundeam uneori in spatele unor citate din Ceausescu, de prin
discursurile lui, in care, vezi Doamne, el ne indemna sa fim critici si autocritici.
Altfel, multe deranjau cenzura locala si nationala, atét din textele lui D.R. Popescu
(dar nu indraznea sa-l dea ,subversiv pe presedintele Uniunii Scriitorilor Si
membru al Marii Adunari Nationale), cét si, mai ales, modul cum unii regizori
interpretau scenic aceste texte, facandu-le nu de putine ori incendiare.

Dar ma mai gandesc si la Spre stele, un spectacol foarte frumos, emotionant,
rotund, armonios, in care actorii se simteau bine, iar muzica (Florian Chelu, tanar,
inalt, slab, cu plete, avand ceva de Christ, canta undeva sus, pe acoperisul decorului)
marea emotia declansata de rafinamentul cu care era gandita fiecare scena. ..

Al.C.: Din pacate, spectacolul a avut ghinion, iti amintesti? A iesit in premiera in
seara cutremurului din martie '77 si n-a mai fost vazut cum trebuie, cu toata nebunia
de dupa, pana in iunie, iar toamna, la reluare nu mai stiu ce s-a intamplat...

Rep.: Ei, nu mai stii... Stii foarte bine, spectacolele in reluare au uneori un
destin aparte. Dar atunci, dupa nenorocirea aceea, nu-i mai ardea nimanui de
spectacole, lumea era profund marcata. .. A

Sa revenim la plecarea ta... definitiva, la fuga ta din Romania comunista. Imi
amintesc, ai pus in scena, cu regretatul scenograf Dan Jitianu, Tarul lvan a lui Bulgakov.
Piesa acestui atdt de controversat scriitor rus, interzis si pus la index, dar
cvasinecunoscut la noi, cel putin ca dramaturg, ti-a permis tie, regizor, s& comunici
o multime de lucruri despre SISTEMUL tortionar sovietic, intr-un mod subtil. Cele
doua planuri — unul ireal, altul de o actualitate foarte... apropiata noua, tuturor —
se intrepatrundeau ingenios, dar si periculos... In spectacol juca si Liviu Rozorea
care a plecat la scurta vreme in Germania, definitiv. Apoi ai plecat tu si n-ai mai
venit si spectacolul a devenit el insusi unul disident. Pacat. A fost foarte frumos si
bogat in nuante de tot felul. Tomita era si tarul si administratorul de bloc. A fost
colosal, publicul rddea manzeste la multimea de aluzii de tot felul. De altfel, actorii
jucau cu imensa placere, ca mai intotdeauna, la tine. Chiar, cum faceai, ce faceai,
de-i luai asa cu tine pe actori si te urmau cu dragoste... Care e secretul?

AI.C.: Nu-i nici un secret. Cred ca reuseam sa-i conving ca discursul nostru
e important, sincer, valabil. Altceva ce sa fie? Eram o familie, unii actori imi erau
buni prieteni, da, e posibil si in teatru! Ma credeau pe ,cuvant‘... Nu voi uita
niciodata momentele de tensiune si gratie pe care mi le-a oferit marele actor
Nicolae Toma, Eugen Harizomenov cu inteligenta sa scenica redutabila,
mestesugul lui lon Mainea, pasiunea care a pus-0 in joc Eugen Tugulea in
neuitatul rol din Balconul, entuziasmul de nestavilit al lui Abrudan, autenticitatea
personajelor la lon Martin, tehnica si disponibilitatea Simonei Constantinescu,
vitalitatea Marianei Neagu sau vehementa scenica a lui Jean Sandulescu, finetea
lui Radu Vaida, foamea de teatru a lui Mircea Constantinescu...

Rep.: Da, uite, nu de mult, am citit un interviu pe care i-l ia, intr-o carte, lon
Moldovan Ilui Daniel Vulcu. Si el te enumera printre cei patru—cinci regizori (pe mana
carora ar merge cu ochii inchisi) cu care a facut roluri bune in spectacole importante.

AL.C.: Ma bucura ce-mi spui. Fiindca lucrul cu Daniel (Oradea, postexil) s-a
petrecut la o noua rascruce a vietii mele. Piesa Abatorul (tot Mrozek, fireste) trebuia
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sa o pun in scena in Franta. Era prevazut un buget important, Mrozek imi acordase
drepturile pentru traducere si spectacol. Din pacate, si cum se intdmpla adesea,
proiectul, dupa luni de zile de pregatire si emotii, a fost in cele din urma ,améanat”.

Eu insa doream cu tot dinadinsul sa-l realizez. Mircea imi oferea aceasta
oportunitate, insa ma temeam foarte tare ca acest formidabil text nu este cel mai
potrivit pentru Romaénia.

iti amintesti, probabil. Era vorba despre muzica si politica.

Tnunghlul arta-politica-erotism. E vorba, cred, despre cea mai witkiewicz-ana
piesa a lui Mrozek, un text usor de comunicat in Franta de atunci, cvasiimposibil
in Romania ante si recent revolutionara. Lucrul cu actorii, nu doar cei francezi, dar
$i cu cei romani, se anunta anevoios. O piesa in care ideile nu trebuie incarnate
ci, din contra, abstractizate. in rolul principal, un actor... as spune Salvador Dali
tanar... nu pictor, ci violonist, nu barbat, ci un adolescent btran... Pe Daniel nu-|
cunosteam.. dar parca era singurul... Imi marturisea ca e pentru prima oara cand
se apropie de un astfel de univers... Efortul sau pentru a-si asuma acel rol temerar
a fost (nu exagerez!) enorm. Pierduti in discutii si repetitii, uitaseram amandoi ca
in teatru un loc intotdeauna inexplicabil il are talentul. lar Daniel il are cu
prisosinta. Sper sa-l foloseasca mereu la fel cum a facut-o in Abatorul. E un
prieten si prietenii intre ei nu prea se lauda. Eu insa, iata, o fac.

Rep.: As dori sa ne spui ce spectacole ai pus in Franta, unde te-ai stabilit de multi
ani, la Paris si (unde am avut placerea sa te vizitez si sa-ti cunosc noua familie, pe
Delia, sotia ta, muzician, si pe micuta Eva, o fetita care acum e deja o domnisoara si
care, mai stii, nu voia sa vorbeasca deloc romaneste, desi intelegea tot ce spuneam...

Al.C.: Da, iar in vara aceasta, venind ele in tara, am avut surpriza placuta,
de altfel, sa constatam eu si Delia ca, la Sinaia si la Bucuresti, a vorbit cursiv si
mult romaneste...

Rep.: Ej, stia ea ce stia... in Romania se vorbeste romaneste, nu? Mai ales. ..
Sd revenim la tine. Ce spectacole ai montat?

ALC.: in Franta, la Teatrele Cerisiére si De la Clepsydre am pus cateva
spectacole (Casator/a lui Gogol, Caii la fereastra de Visniec, Cenusareasa dupa
Charles Perrault, un spectacol pentru adulti, Terasa de Jean-Claude Carrierre). In
Germania si Elvetia, am pus Emigrantii, in Martinica o Antigona. Am pus si opere,
Agrippina de Handel, Diogenes, Bastien si Bastienne de la Opera din Villebone. In
Romania, dupa '90, am pus, la Bucuresti, Brasov, Oradea — cum stii — si la Targu
Mures, la trupa roméana i maghiara, Abatorul de Mrozek, Cum va place, Terasa,
Incercarea de Marivaux, Padurea de Ostrovski, lubiri neterminate de Paul Emond,
La fausse suivante (Falsa doamna de companie).

Rep.: Ai colaborat, la Bucuresti, cu Teatrul de Comedie si cu Teatrul Bulandra.

Al.C.: Da. La Comedie, am pus piesa lui Teodor Mazilu, Sentimental tango
(cu titlul schimbat, din motive de cenzura, al piesei Prostii sub clar de luna). O distri-
butie exceptionala: Stela Popescu, Vasilica Tastaman, Silviu Stanculescu. Am mai
montat un Dumitru Solomon, o piesa foarte buna, Arma secreta a lui Arhimede —
cu Stefan Tapalaga, Silviu Stanculescu, Eugenia Mirea, Aurel Giurumia, Florin
Anton, Dumitru Rucareanu. Vasilica Tastaman tocmai fugise... asa ca pe ea n-am
putut-o distribui... La Bulandra, din pacate, n-am finalizat Tarul lvan. Motivele sunt
multe. Dar ce distributie de aur facusem! Asculta: Victor Rebengiuc, Stefan Banica,
Tamara Buciuceanu, Virgil Ogasanu, Tora Vasilescu... Uneori, daca e sa nu-ti iasa
ceva, nu-ti iese, nu stii?
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Rep.: De fapt, Tarul lvan ti-a purtat noroc — si la Oradea, nu? Atunci ai plecat
si tu in Anglia si de acolo in Franta . Stiu ca si predai, in Franta..

Al.C.: Predau actorie la o scoala partlculara de teatru. in Franta se patrunde
greu in profesia noastra. E un razboi dur... Nu lucrezi permanent, ci pe proiecte.
Uneori sansa iti surade, alteori ba...

Rep.: Ce teatru se mai face azi in Franta? E asa, un fel de intrebare foarte
generala...

Al.C.: Si raspunsul va fi la fel. Se face teatru foarte bun si teatru mediocru,
ca peste tot. Lucreaza mari regizori, cu vedete, se pun autori importanti (Rabelais,
Cehov, Shakespeare, Moliere), dar $| piesute. Se face si teatru bulevardier. |l potl
vedea intr-o seara pe Bob Wilson, in alta vezi ,teatru fara cuvinte®. in general, in
Franta, cuvantul e la mare cinste, dar si imaginea. Se cauta, ca peste tot, se cauta,
se inoveaza si, uneori, nu foarte des, se strecoara si impostura... Actorii insa sunt
profesionisti suta la suta, fac orice, dar fac cu maximum de seriozitate si aplicatie.
Teatrul francez de azi? L-as numi unul al analizei $i al cartezianismului.

Rep.: in ce sens? Dacd este sd ne gandim la celebra sa METODA, ar fi doua
momente: cel al renuntarii totale la tot ce e adevar, si unul pozitiv, anume folosirea,
pentru progresul in materie de cunoastere, a criteriului claritatii si distinctiei de idei?

Intr-un frumos eseu despre Descartes, Constantin Noica observa ca ,intelectul
si vointa nu pot fi cauza erorilor noastre”, ci doar ,proasta intrebuintare a facultatilor
acestora”, Dumnezeu dand oamenilor libertatea de a se folosi cum trebuie de ele.

Dar cel mai important mi se pare ca ramane — ca sa nu lasam cumva
impresia ca am fi filosofi — acel limpede ,gandesc, deci exist“. Ar fi vorba, prin
urmare, de un teatru profund analitic, rational, nu?

Al.C.: Da, de pilda, poti vedea un spectacol cu o piesa de Corneille — care ar
putea fi destul de plicticoasa, nu? Ei bine, francezii fac spectacole pline de
imaginatie, fascinante adesea, dar in acelasi timp profund analitice. De altfel,
scolarii francezi frecventeaza teatrul, invatand, la fata locului, ce inseamna un
scriitor clasic, dar i un spectacol teatral. Lor le sunt destinate spectacole, matinee
speciale, cu scop educativ cert. In ce priveste teatrul asa-zis ,din banlieu®, poti
vedea spectacole care cocheteaza cu noul, cu modernitatea (ceea ce intr-un timp
se numea teatru experimental), cu forme teatrale obisnuite — nu demodate, sa fim
bine intelesi. E o cautare permanenta, o nevoie teribila de innoire.

Rep.: Stim ca primariile franceze subventioneaza spectacole...

Al.C.: Da, dar nu cu sume prea mari, ci destul de modeste, de moderate, dar
o fac. Nici Ministerul nu pune la dispozitie bugete indestulatoare, asa incat
creatorii cauta, cauta, identifica surse financiare, cauta sponsori sau mecenati,
cum se numesc ei la noi. Dar nu te speria, nici acolo nu se inghesuie bogatii sa
sprijine teatrul... Actorilor pasionati de profesia lor nu le ramane decat sa joace pe
bani putini si o fac, crede-ma, cu pasiune si daruire... Painea si-o castiga de multe
ori in alta parte. E si unul dintre motivele — vorbesc de bugete! — pentru care
teatrele apar si dispar cat ai zice peste. Supravietuirea e o problema. Teatrele cu
structuri mici, lejere, au sanse mai multe, dar si existenta lor depinde de durata
proiectelor. Biletele nu sunt prea scumpe, asa incat salile sunt mereu pline.
Publicului francez continua sa-i placa si spectacolele de bulevard, in care
stralucesc mari vedete...

Rep.: Dar si teatrele mignone rezista, cum e La Huchette.

Al.C.: Cel in care a debutat Eugéne lonesco, acum o jumatate de secol... cu
Cantareata cheala... Si continua sa se joace si azi.
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Rep.: Ce ne poti spune despre artistii romani din Franta? Cu cine dintre
romanii plecati ai ramas prieten sau macar in relatii bune? De fapt, cu cine te vezi?

AIL.C.: In afara de prietenii de familie, cu regizorul Petrica lonescu, cu lulian
Negulescu, cu George Banu, cu Paul Salyberger, cu Matei Visniec si artistii plastici
Doru Covrig, Sorin Haber. Cu Andrei Serban nu ma vad deloc.

Rep.: Frecventezi actiuni ale Ambasadei Romaniei la Paris?

Al.C.: Uneori. A

Rep.: Si nici tu nu te-ai dezis de Romania. In ultimii ani ai fost mereu invitat
sa pui in scena spectacole aici, ba la Bucuresti, ba la Brasov, ba la Oradea, ba la
Targu-Mures. Anul acesta ai fost si nominalizat la Gala Uniter. Te felicit. Cum se
face ca la Oradea nu cu trupa roméaneasca ai colaborat, ci cu cea maghiara?

AL.C.: Explica-ti singura. N-am fost invitat de conducerea Trupei ,losif
Vulcan®, ci de Meleg Vilmos, seful Trupei ,Szigligeti“. Si am venit.

Rep.: Ai propus si ai realizat un spectacol — dupa parerea mea foarte bun,
poate putin prea lung, dar lucrat cu grija, cu rafinament, siin care actorii, curn am
mai spus, au lucrat cu devotament, urmandu-te cu vizibil interes profesional, dar
si cu imensa prietenie. Cum te-ai inteles cu ei? Pe Fabidn Eniké si pe Acs Tibor ii
stii dinainte de plecarea ta, dar si cu ceilalti te-ai inteles excelent.

AL.C.: Am venit cu Antigona la New-York, o piesa de Janus Glowacki, un
scriitor de seama polonez — nu doar dramaturg (nascut la Poznan, in 1938). Patru
personaje, toate aproape la fel de importante, o tematica extrem de actuala, dar
nu o actualitate fortata, Doamne fereste, ci una care decurge intr-un mod firesc din
insasi metafora anticei Antigone, devenita aici o femeie portoricana. Lumea este
una a intalnirii indivizilor marginalizati, de la periferia societatii, oameni care
incearca cu mare dificultate sa-si pastreze identitatea, dar sunt pe cale sa-si
piarda o lume care se declara pe fata democrata, cea mai democrata, dar in care
mai e destul loc pentru atat de clamata ,grija pentru om*“. Este o piesa dura, grava,
profunda. Spui ca spectacolul ti s-a parut prea lung?

Rep.: Da, am si scris in cronica mea din Teatrul Azi acest lucru. Pentru mine,
care am urmarit cu un alt fel de interes, sa-i spun profesional, jocul actorilor,
tensiunea, energia pe care o emanau, crescendoul spectacolului nu a fost prea lung,
dar publicul, l-am urmarit, incepea, dupa o ora si ceva — pana la pauza — sa dea
semne de oboseala sau de nerabdare. Poate era acea parte din publicul maghiar
careia ii plac mai mult operetele si comediile muzicale, cine stie? Unii au si plecat la
pauza, nebanuind ce lucruri spectaculoase le-ati rezervat in partea a doua. ..

Ca multe alte spectacole, a caror soarta o deplang de ani si ani, si acest
spectacol a avut un destin trist si nedrept: s-a jucat de putine ori, spre tristetea
actorilor. Rar mi-a fost dat sa vad un actor ca Dimeny Levente, care a fost fericit
sa joace la tine rolul... unui mort. Si sa-1 joace cu un aplomb si cu o placere —
cuvantul nu e potrivit, dar eu asa I-am vazut — care mi I-au facut tare simpatic.
N-am sa-I uit multa vreme... Las’ ca si tu ai construit, special pentru el, in cheie
grotesca, niste scene greu de uitat.

AL.C.: Nu cumva esti sentimentala? Dupa atatia ani petrecuti in teatru...

Rep.: Ba sunt si nici nu ma sfiiesc sa arat. Mai voiam sa te intreb daca te vezi
cu George Banu. A venit la Oradea, mai stii, acum multi ani, sa-ti vada un spectacol.
Imi amintesc cu cata eleganta, dar si precizie ne-a spus succint impresiile sale.

AIl.C.: Ma vad rar, dar ma vad, cu el si cu Monique Borrie, sotia lui, o femeie
foarte inteligenta si plina de farmec, profesoara si ea, ca si el, la Universitatea
Sorbonne Nouvelle.

Rep.: Da. Sunt un cuplu foarte interesant. Tocmai i-am citit cartea, studiul
despre Artaud: dens, exceptional. Intalnirile cu George Banu, la festivalurile teatrale,
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sunt mereu instructive si placute. Apropo, stii ce spune ea ca este un artist

adevarat? ,E vocea si faclia adevarului“. ,,Vizionar, vraci...“ Tie, Sandu Colpacci, iti

multumesc pentru aceasta lunga convorbire si iti urez noroc, succes, sanatate!
AlL.C.: In fond, vorba lui Cehov: n-am facut nimic, am baut cafea (nu ceai!) si

am stat de vorba, nu?
Elirilers POD

(din volumul in pregatire,
Teatrul din interior. Teatrul din culise)

Virginia ITTA MARCU:

Ruxandra Anton: Doamna Virginia Itta Marcu, atunci cénd ,eliberati“ un
personaj dintr-un text dramatic, asteptati un impuls afectiv sau rational cu personajul?

Virginia Itta Marcu: Ambele; si logic il construiesti si afectiv.

R.A.: Constantin Paraschivescu a scris despre dumneavoastra o carte,
Patima despre teatru sau Virginia Itta Marcu. Cata dreptate are! Chiar si dintr-un
singur spectacol se vede ca sunteti o actrita care, intr-adevar, este impatimita de
teatru si care intra intr-un personaj pana la ultima fibra. Spuneti-mi, se poate
descrie drumul dumneavoastra de la text la personaj?

V.I.M.: Nu, asa ceva nu se poate descrie. Acest drum se petrece in luni de zile,
in fiecare clipa, si ar trebui sa va spun viata mea de fiecare zi, pentru ca un personaj
se construieste si cand citesti textul in teatru si cand il conturezi acasa, in gandurile
tale, Tn cautarile tale. Un personaj se construieste tot timpul. Cand faci cu totul altceva
sau citesti ceva fara nici o legatura cu personajul tau, vine un gand, vine un sunet care
iti aduce ceea ce cautai. Deci, nu poti sa spui: ,uite asa imi construiesc personajull®.
Mai mult: sunt personaje pe care le construiesti cu partea afectiva dominanta si altele
la care ajungi mai mult prin logica, dar intotdeauna existdnd ambele. De ce? Pentru
ca o piesa de teatru este gandul unui regizor, iar tu ca actor trebuie sa servesti piesa,
deci textul, si gandul regizoral. Trebuie sa mergi pe gand, piesa este stare si gand.
Starea si gandul se construiesc cu ce exista in tine, plus gandul regizoral.

R.A.: Sunt multi actori, mai ales dintre cei tineri, care folosesc numai
ambalajul regizoral. Nu intdmplator v-am intrebat. Am vrut sa ajung la adevarul
care sustine realitatile unui actor.

V.I.LM.: Daca mi s-ar intdmpla vreodata sa joc un personaj doar in ambalajul
regizoral, atunci sigur va fi un esec al meu. Trebuie sa mergi la profunzimile unui
personaj: chiar si comedia cea mai spumoasa are adancimile ei, gandurile ei care
trebuie reliefate. Comedia cea mai adevarata este o mare tragedie pentru
personaje si doar prin daruirea jocului iese comicul.

R.A.: In anul 2000, in cadrul galei UNITER, ati luat Premiul pentru cea mai
buna actrita — pentru rolurile Martha din Cui i-e frica de Virginia Wolf si Elena
Sergheevna din Santaj. Ce alte premii importante v-au incununat cariera?

V.LM.: O, am atat de multe premii ca nici nu pot sa vi le spun. Chiar sunt
multe: in 1981 am luat Premiul ATM pentru Matca de Marin Sorescu, am luat
premiu pentru Filumena Marturano, din piesa cu acelasi titlu, la festivalul nostru,
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am luat premiu pentru Moartea unui comis-voiajor... am luat premii destule, chiar nu
stiu sa vi le si spun pe toate, dar nu astea sunt importante. Ele sunt stimulente in
viata unui actor, sunt o bucurie, pentru ca inseamna o recunoastere, dar important
este sa-ti faci meseria cu cinste, asta-i cel mai important lucru, va rog sa ma credeti.

Si daca sunt trei spectatori si daca sunt doua mii de spectatori, sa joci cu
cinste, asta-i cel mai important. Meseria asta nu este o simpla meserie, este o
creatie, este un lucru aparte si daca o faci cum trebuie este minunat.

R.A.: S-o faci cu adevar.

V.I.M.: Da, cu adevar, mai ales la piese care se joaca alaturi de spectator, cum
se intimpla in Angajare de clovn — spectator pe care nu-I poti minti, nu poti trisa cu
tehnica. Sigur ca tehnica face parte din meseria de actor, dar acolo trebuie sa fie
adevar, spectatorul sa te creada si sa simta ceea ce simti tu, altfel nu este ce trebuie.

R.A.: Vis-aintimplat vreodata sa nu puteti intra intr-un personaj?

V.I.LM.: Nu cred ca am avut vreo situatie de genul acesta, poate ca au fost
personaje pe care nu am reusit eu sa le fac asa cum mi-as fi dorit, sa realizez
plinatatea personajului, dar important nu este ce credem noi, actorii, important
este ce se vede si in afara, ce transmiti spectatorului care este cerberul actului tau.

R.A.: Dar cred ca, in cele mai multe cazuri, stiti cand ati realizat un rol.

V.I.M.: Stiu cand mi-a placut extraordinar un rol si atunci cred ca simt acea
plinatate a personajului.

R.A.: Credeti ca la personajul pe care I-ati jucat dumneavoastra in Angajare
de clovn de Visniec, in care v-am vazut de curand mai conteaza identitatea Ilui
biologica sau important este doar faptul ca el intruchipeaza o idee?

V.I.LM.: El poate fi si femeie si barbat, e Pepino, e un clovn, e un simbol. El are
o identitate spirituala, are o viata, are o biografie, asa pornesti la construirea lui,
dar el devine un simbol.

R.A.: Ati mai jucat roluri in travesti: Parintele Lorenzo din Blestemul lui
Mercutio, in regia aceluiasi Claudiu Goga...

V.I.M.: Am jucat si Pandarus in Troilus si Cresida, a fost primul meu travesti.
Asa a vazut Mircea Marin personajul, un soi de eunuc care canta cu voce de cap
— deci, era un travesti ciudat intr-o lume ciudata.

R.A.: Ati fost vreodata tentata sa jucati in filme?

V.L.LM.: Orice actor este tentat. Totul este ce i se ofera, cine-l cheama si daca
este chemat. Eu nu am fost chemata sau, daca am fost, am fost chemata pentru
roluri refuzate de colegii mei din Bucuresti si atunci le-am refuzat si eu — nu joc ce
refuza altcineva. Daca cineva ma vede, daca dau o proba, atunci e altceva. Chiar
si in distributiile din teatru: daca regizorul te vede in rolul respectiv, ai si tu
incredere ca a gandit bine, ca are o motivatie vizavi de tine si atunci mergi cu totul
altfel decat atunci cand e contre coeur.

R.A.: Sunteti una dintre actritele care a jucat si drame si comedii, ceea ce
este un noroc, pentru ca avem destule actrite mari care au fost distribuite doar in
comedii sau doar in tragedii si putine actrite care au abordat ambele genuri.

V.ILM.: Eu cred ca sunt si au fost destule actrite, chiar foarte mari, care
puteau sa joace orice, dar nu li s-a dat sansa asta.

R.A.: De exemplu, Maia Morgenstern este una dintre actritele la fel de
capabile pentru ambele genuri si a avut sansa sa fie remarcata. Un actor va fi
intotdeauna mai bogat in nuante daca cele doua valente se vor intruchipa ca viata
teatrala. La dumneavoastra cum s-a intamplat, care latura a fost sesizata mai intai?

V.I.LM.: Eu am jucat ambele genuri de la inceput, inca din studentie, si cand
am terminat mi-am intrebat profesorul, pe Alexandru Finti: ,Mestere, in ce sunt eu
buna?*“,In toate Virginia, in toate!"si a avut dreptate.
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R.A:.: Care a fost primul dumneavoastra spectacol si primul rol?

V.I.M.: Luluta din Chirita in lasi. Am inlocuit-o pe Stela Popescu, pentru ca ea
pleca la Bucuresti.

R.A.: Deci, a fost un rol de comedie.

V.I.LM.: Pe care I-am facut in trei zile, un chin mare de tot, desi un rol
delicios — mi s-a dat textul si mi s-a zis: ,peste trei zile jucam la Intorsura
Buzaului®, simplu.

R.A.: In acest moment, care este pentru dumneavoastra satisfactia cea mai
mare din intreaga cariera de actrita?

V.I.M.: Satisfactia cea mai mare este ca joc. Ce satisfactie mai mare pentru
o actrita poate fi alta decat aceea ca nu sta pe tusa, ca joaca? Are sanatate, are
roluri si merge inainte. Multumirea adevarata, ca mergem pe adevar, este aceea
ca el isi poate face patima, meseria pe care o are, pentru ca daca ai aceasta
patima si nu lucrezi, este cumplit pentru un actor. Asta-i cea mai mare multumire
a momentului: joc si joc de toate si sa-mi dea Dumnezeu sanatate sa pot merge
mai departe.

R.A.: Cind ati inteles ca aveti aceasta patima?

V.LLM.: O, asta imi doresc de cind exist!

R.A.: Cum ati comunicat in acest spectacol cu regizorul?

V..LM.: Totdeauna foarte bine, cu toti regizorii eu ma inteleg bine, iar cu
Claudiu Goga ma inteleg excelent, pentru ca este un regizor deosebit, profund,
cu talent. Are niste profunzimi care sunt pentru un om de cincizeci de ani, nu
pentru un copil de douazeci si noua de ani.

R.A.: Important este ca un actor sa inteleaga ce vrea regizorul.

V.ILM.: Exact. Si sa gaseasca posibilitatea de a raspunde la ce doreste
regizorul.

R.A.: Chiar daca regizorul cere lucruri imposibile?

V.I.M.: Regizorul trebuie sa ceara orice, iar tu trebuie sa incerci sa faci
imposibilul, pentru ca numai asa te descoperi pe tine. Noi, cautand sa realizam
niste roluri, care sunt niste creatii, mergem in adancurile fiintei noastre si avem
surpriza sa gasim niste lucruri pe care nici nu credeam ca le putem face si asta-i
minunat. Regizorul trebuie sa ceara imposibilul, iar tu trebuie sa gasesti ceea ce a
cerut, altfel se ajunge la manierism.

R.A.: Deci, sunteti o actrita a imposibilului.

V.I.M.: Nu stiu daca sunt, dar daca mi se cere, caut sa realizez si im-
posibilul.

R.A.: La Festivalul de la Timisoara, acest spectacol nu a obtinut decat Premiul
pentru scenografie, desi a fost foarte bine primit. Nerasplatirea lui si cu un alt
premiu nu v-a suparat?

V.I.LM.: Nu, de ce sa ne supere? Faptul ca a placut publicului — si inca celui
de specialitate — si ca a fost inteles este esential si deosebit. Poate ca au fost
spectacole mai bune.

R.A.: Ce ati recomanda unui actor tanar?

V.I.M.: Actorului tanar, daca face aceasta meserie din patima ca si mine, ii
recomand, in primul rand, sa stea in provincie. Sa caute o provincie unde se face
teatru adevarat pentru ca in Bucuresti nu se face teatru, nu se face. Doar foarte
rar, in cate un spectacol mare la un Bulandra sau la un alt teatru. In general, lumea
merge dupa ciubuc, dupa castigat bani, dupa diverse si teatru adevarat, sa nu se
supere nimeni, se face la ora actuala in provincie, nu in provincia aia scufundata
intr-o prejudecata, ci in afara Bucurestiului.

Regamdra ANTON
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lon SAPDARU:

Ruxandra Anton: Domnule lon Sapdaru, anul acesta ati montat doua
spectacole Cehov, in care intra, de fapt, patru piese si inca ceva. Sa cred ca
sunteti un regizor al momentului sau ca va aflati intr-o relatie speciala cu autorul?

lon Sapdaru: Intdmplarea a facut sa regizez aceste doua spectacole de
Cehov in anul in care mapamondul comemoreaza 100 de ani de la moartea lui —
stim cu totii ca este anul Cehov si anul Cehov este si in Romania. Cele doua
montari s-au datorat conjuncturii, dar si dorintei Teatrului National din lasi si,
respectiv, a Teatrului ,Fani Tardini* din Galati de a face un spectacol Cehov. Sincer
sa fiu, nu m-am gandit ca anul acesta sa fac doua spectacole Cehov, asta a fost
intdmplarea, dar mi-a placut foarte mult ideea sa ma apropii inca o data de Cehov
—am mai lucrat ca actor cateva roluri in aceste piese si am mai montat o piesa de
Cehov, cu studentii mei, intr-un spectacol care se numea Doua Cehov, de fapt
erau doua vodeviluri intr-un coupé - si cred ca Livada de visini, cu actorii din
Galati, este, pentru mine, cea mai frumoasa si misterioasa calatorie sau
investigatie pe planeta Cehov.

R.A.: Pentru realizarea spectacolului Efectul daunator al nostalgiei se pare ca
ati intreprins un adevarat studiu asupra lui Cehov, pentru ca altfel nu ati fi reusit sa
alaturati cele trei intermezzo-uri ale lui fara acel fundal al intertextului de legatura.

I.S.: Cehov, inca de cand era foarte tanar, cand abia incepuse cariera lui de
scriitor, a fost interesat de teatru si a scris aceste trei vodeviluri care se regasesc
in piesa Efectul daunator al nostalgiei si, in general, cam toata viata lui de scriitor
a gravitat in jurul teatrului. Este adevarat ca am facut un studiu, mai ales in opera
epistolara care este mai putin cunoscuta in Romania — din cele peste zece mii de
scrisori care sunt adresate colegilor, prietenilor, rudelor doar cateva sunt traduse si
mi s-a parut nedrept ca spectatorul roman sa nu cunoasca si aceste scrisori. In
scrisorile adresate catre editorii sai sau catre actorii Teatrului de Arta moscovit
(MHAT), cu care a avut o prietenie strdnsa pana la moarte, sunt cateva idei
senzationale despre teatru, despre conditia actorului, a dramaturgului, a scriitorului,
care nu si-au regasit o forma artistica in opera sa. $i atunci am considerat ca intre
aceste intermezzo-uri sa creez o legatura printr-un eseu simplu, nu cu investigatii
metafizice, despre ceea ce este teatrul, despre conditia actorului de atunci si de azi,
pentru ca nu se deosebeste foarte tare — iarasi ne aflam pe o creasta a timpului.
Deci, cam asta este spectacolul: o trupa de teatru este invitata sa joace intr-un
spatiu deschis unde gaseste o scena parasita si tocmai imaginea dezolanta a
acestei scene declanseaza discutia despre conditia actorului, dar intre timp actorii
isi joaca piesele: Cererea in casatorie, Jubileul si Ursul.

R.A.: Deci, chiar Cehov v-a dat ideea ca personajele de fundal sa fie actori.

I.S.: Da. In anumite momente ale vietii sale a fost foarte vehement cu teatrul
contemporan lui si, mai ales, cand a avut loc premiera cu piesa Pescarusul — o
cadere foarte mare, de altfel, a fost si debutul lui in teatru — dupa care a scris niste
scrisori absolut dramatice: ca nu va mai face niciodata teatru, ca actorii sunt
nerecunoscatori, ca publicul este ticalos, s.a.m.d. Bineinteles ca si-a revenit foarte
curand gratie intalnirii lui cu Nemirovici-Dancenko si cu Konstantin Sergheievici
Stanislavski, stélpii MHAT-ului, unde acelasi Pescarus a stralucit la foarte putin timp
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dupa asta — si de aici a pornit era lui Cehov. in foarte multe nuvele de-ale sale, schite
si scrisori, de altfel si in piese, apar, la un moment dat, replici sau scene intregi in
care personajele isi spun o parere despre teatru, despre arta actorului — idei pe care
eu le-am extras si, sper eu, le-am asamblat intr-un mod fericit. Asa a aparut piesa.

R.A.: Cehov este un autor derutant, dar probabil ca tocmai deruta pe care o
creeaza lectura textelor lui provoaca regizorului impulsul creatiei.

I.S.: Cehov a fost un revolutionar prin faptul ca a aruncat o manusa asupra
schemei aristotelice de dezvoltare a actiunii. Pana la Cehov, evenimentele,
conflictele si naratiunea se produceau intr-un alt mod: erau situatii speciale, erau
personaje care traiau momente de catharsis, de suprem eroism, suprema tradare
sau ura extrema. lata ca Cehov nu a considerat ca trebuie sa faca o dramaturgie
unde sa investigheze corpul vietii in acele mici istorioare sau dramolete care se
consuma in viata fiecarui om. De aceea este derutant, pentru ca in piesele lui nu
se produc evenimente majore asa cum se produceau in piesele lui Shakespeare,
ale lui Moliere sau ale lui Ibsen — un autor mai apropiat de el.

R.A.: 53 aflam si altceva despre regizorul lon Sapdaru. Unde ati debutat, cu
ce spectacol?

I.S.: Prima oara cand am facut eu regie cred ca eram in clasa a opta sau a
noua, cand profesoara care se ocupa de arta, de creatie in scoala noastra m-a
numit responsabil cu teatrul — lucru nu foarte nou pentru mine pentru ca eu eram
un fel de bufon al clasei. Atunci am lucrat eu prima piesa si cred ca era Piatra din
casd, nu mai stiu exact.

R.A.: Frumoasa intamplare: primul spectacol pe care I-am vazut, la o varsta
de pana in zece ani, cred, a fost Piatra din casa si a fost montat tot intr-o scoala,
numai ca actorii erau profesori si invatatori, una dintre actrite find matusa mea.

I.S.: La Piatra din casa, imi aduc aminte, aveam nevoie de o pereche de cizme
de piele pentru tatal mirelui, ca sa para mai mosier, si noi n-am gasit pe masura lui,
asa ca s-a incaltat cu cizme de cauciuc, ceea ce nu era neobisnuit pentru coltul acela
de lume din Transnistria. In '79, am luat examenul la Facultatea de Teatru din Chisinau,
am terminat in ‘83, dar inca din '82 am fost angajat la Teatrul ,Luceafarul® ca actor —
am fost printre putinii studenti in aceasta situatie, exact ca si Cristina Uja acum, m-au
angajat ca sa nu ma piarda, spuneau ei ca eram bun. Dupa armata insa eu n-am mai
ramas, am plecat si am facut a doua facultate la Moscova. In armata am avut un
proces de constiinta: mi-am dat seama ca facultatea pe care am facut-o la Chisinau a
fost foarte buna, dar noi n-am prea avut timp de facultate, eram tineri, orasul era
superb, chiuleam, faceam tot felul de nazdravanii si am invatat pe apucatelea. Lucrul
acesta l-am realizat in armata, in acel un an si jumatate de izolare totala, aproape ca
intr-o manastire, pentru ca nu era nimeni in jurul meu, eram unicul basarabean din
unitate, si am avut mai multe momente de tacere cand mi-am dat seama ca trebuie sa
fac o facultate buna sau, cel putin, sa reiau toate etapele intr-un mod serios. La a doua
facultate am intrat la 24 de ani si am terminat-o la 28 de ani. Am avut noroc de niste
profesori foarte buni care, intr-adevar, mi-au repus toate piesele astea de puzzle —
toate calitatile sau tot ce invatasem in prima facultate — intr-o ordine, sper eu,
armonioasa. Pana atunci fusese un haos in capul meu — nici acum nu e foarte multa
limpezime — iar spectacolul meu de diploma de la prima facultate a fost Trei crai de la
Rasarit de Bogdan Petriceicu Hasdeu, care, de altfel, a s avut un succes foarte mare.
De curand, am descoperit cu stupoare ca unul dintre prietenii mei a fimat un fragment
pe pelicula de 8 mm si vreau sa spun ca m-a emotionat extraordinar aceasta
revedere, dar la premiera spectacolului, cand au rasunat acordurile de inceput eu eram
atat de emotionat incat am lesinat si m-am trezit abia la inceputul actului doi si ... asa
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am debutat. Era un spectacol lucrat cu studenti de la alte facultati, aveam muzicanti,
coristi, pentru ca aveam dreptul sa iau pe oricine dintre studenti in afara de cei de la
teatru, asta era conditia, noi faceam un fel de teatru popular.La Moscova, in anul doi,
am facut Chirita in provincie, intr-o viziune postmoderna, am luat si premiu pe facultati
si ne-au facilitat sa ne alegem, pentru deplasare, o tara, socialista bineinteles, cum era
in acele vremuri — cred ca au fost ultimele momente cand mai faceam schimburi
culturale — si ne-au spus: ,,mergeti in Bulgaria, Cehia, Germania sau in Romania?*“,
bineinteles ca noi am zis ,,in Romania“. Asta a fost in '87, prima oara cand am venit in
Romania si fiind la Ploiesti, in fata Muzeului Ceasului am jurat colegilor- atentie, era
ceva incredibil in '87! — ca eu voi reveni si voi juca intr-un teatru din Roménia — atunci
toti s-au uitat la mine ca la un nebun. Ceea ce s-a si intdmplat in '90, imediat dupa
Revolutie. Eu faceam atunci un masterat de regie la Moscova. Pe data de 18 sau 19,
cand am aflat ce se intdmpla in Roméania noi ne-am facut bagajele, am venit la
Chisinau, colegii nostri din Rusia isi luau ramas-bun pentru ca ei si-au dat seama ca
foarte repede o sa ne reunim cu Romania. N-a fost sa fie! Totusi eu am venit in regat,
cum se spune la noi, printr-un concurs, la Teatrul National din lasi. Aici m-au angajat
ca actor, dar in '94 am montat prima piesa: Lectia de Eugen lonesco si apoi am facut
la Botosani Insemnarile unui nebun. La Botosani m-au angajat si am lucrat sapte ani
ca regizor, prin cumul, timp in care am pus in scena treisprezece spectacole, pe al
treisprezecelea nu l-am terminat, pentru ca a venit un mare inspirator de teatru
dement, domnul Nelu Bordeianu, care — nu stiu de ce — a considerat ca nu trebuie
sa-mi mai prelungeasca contractul. Apoi am fost la Oradea angajat patru ani, unde am
facut patru spectacole: Erendira de Gabriel Garcia Marquez, Visul unei nopti de vara,
Medeea s D-ale carnavalului. La Teatrul National din lasi am montat noua sau
unsprezece spectacole, am regizat aici si la Constanta, Bacau, Chisinau, Galati, mai
sunt si spectacolele de la facultate — pentru ca am si predat, am avut doua clase de
actorie... cam asta pot sa va spun.

R.A.: Ce face regizorul Sapdaru cdnd un actor opune rezistenta in a-si
asuma personajul?

I.S.: Sunt mai multe metode, eu nu sunt un adept al dominarii cu orice pret si
incerc sa gasesc cauzele pentru care nu ne intelegem. Intotdeauna ma acuz pe
mine mai intdi si apoi incerc sa-l conving pe actor de necesitatea de a face
personajul in acel mod si nu in altul, insa daca actorul reuseste sa ma convinga pe
mine ca nu am dreptate, de foarte multe ori eu acceptacea varianta a lui de tratare
a personajului. Sunt si metode radicale: daca nu ne intelegem, ne despartim pe
cale amiabila — vine un moment cand spectacolul nu poate sa mai mearga din
cauza ca un actor vede altfel personajul sau si intra in contradictie cu restul viziunii
asupra spectacolului. Cea mai buna metoda pe care o aplic eu este de a incerca
sa inteleg de ce nu merge si apoi sa repar daca mai e ceva de reparat.

R.A.: Succesul va doboara inspiratia sau va incita?

I.S.: Cred ca atunci cand este un succes, bineinteles meritat, ma moleseste
putin, adica pierd vigilenta, pentru ca, de fapt, in meseria asta este important sa fii
mereu inspirat, asa cum imi spunea un profesor:,ca o vioara care sta pe un perete
si care poate sa stea si zece ani, dar atunci cand ai luat-o, cand ai tras cu arcusul pe
corzile ei trebuie sa sune la fel de armonios ca in prima zi“. Succesele vin, sunt foarte
scurte si pleaca. Ele sunt niste momente luminoase intr-un drum anevoios si sunt
niste gari placute, cu restaurant, muzica, femei, care daca te prind in capcana lor,
ramai acolo. Or, noi suntem facuti sa mergem in trenul asta metaforic fara sa stim
incotro. In orice caz, succesele sunt niste gari amagitoare in care nu trebuie sa ramai.

Rezandra ANTON
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EVENIMENT

Scena din Portretul lui Dorian Gray de ©scar Wilde.

Adrian MIHALACHE

Doridsn — M’

Romanul Portretul lui Dorian Gray de Oscar Wilde este considerat astazi
drept piatra de temelie a unei constructii simbolice ambitioase, incununate de
succes. La peste o suta de ani de la publicarea lui (in 1891), identitatea gay a
devenit — din excentrica si inavuabila — acceptabila, respectabila, chiar admirabila.
Portretul individului gay nu mai este ascuns in debara, precum cel al lui Dorian Gray,
ci expus la loc de cinste, in holul de onoare. Comunitatea homosexuala, inca
minoritara, s-a transformat, dintr-un cerc marginal, intr-unul elitar, deoarece a stiut
sa-si promoveze eficient imaginea. Portretul-robot al individului gay infatiseaza un
personaj cultivat, rafinat, politicos, original in gandire, atent la dieta si la igiena
corporala, evoluand cu gratie pe scena sociala. Trebuie sa ai o mare doza de
naivitate pentru a accepta o asemenea corelatie intre optiunea sexuala si
imaginea sociala. Statistic vorbind, printre cei gay si cei straight (hetero),
procentajul de primitivi este acelasi. Mentalul colectiv a ajuns sa perceapa insa
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identitatea gay exact in modul dorit de comunitatea respectiva. Trasaturile
secundare, presupus asociate cu homosexualitatea, sunt valorizate pozitiv, astfel
incét orice tip cool, fie si hetero, sa si le poata asuma. Salvador Dali afirma despre
sine ca difera de un nebun doar prin faptul ca nu e, de fapt, nebun, in rest avand
acelasi tumult imaginativ. Metrosexualul zilelor noastre (individul extrem de ingrijit,
uns, la propriu, cu toate alifile) poate si el sustine ca se deosebeste de un gay
doar prin faptul ca nu e gay. Este simptomatic faptul ca, in 2004, cel mai important
premiu al literaturii engleze (Booker-Man prize) a fost acordat romanului The Line
of Beauty al lui Alan Hollinghurst, care descrie anii de ucenicie ai unui tanar gay,
in Anglia represiva a lui Margaret Thatcher. Un mare capitol din istoria
mentalitatilor, inceput cu oroarea victorienilor, socati de romanul lui Wilde, se
incheie in aclamatiile unanime la adresa cartii lui Hollinghurst.

Adaptarea dramatica a Portretului lui Dorian Gray, propusa de Dragos
Galgotiu la Teatrul Odeon, este un fapt cultural apt sa redeschida dezbaterea in
jurul identitatii gay. Sa nu uitam ca evenimentul se plaseaza in mediul romanesc,
putin permeabil la cultura gay, cu care contactul este inca recent. Mai important,
transpunerea subiectului din limbajul narativ al fictiunii in cel teatral al reprezentarii
schimba in mod esential modul de receptare.

Iradierea corporala, esentiala in teatru, lipseste din roman. Corpul actorului
este o prezenta intensa, nemijlocita, invaluita doar de perdeaua de lumini, in timp
ce, in proza, personajul este invelit in perdeaua mult mai deasa a cuvintelor.
Faptul ca Dorian Gray-Razvan Mazilu se exprima doar prin postura si miscare
potentializeaza seductia pe care acesta o exercita. Mai mult, dubla etalare, pe
scena, a ,portretului“ ca nud, atat in ipostaza robustetii musculare mature, cat si
in aceea a gratiei adolescentine, transforma si radicalizeaza efectul portretului din
carte, mult mai ,cuviincios®, acesta. Seductia in fata frumusetii devine excitare in
fata nuditatii. De fapt, abia pe scena, Dorian Gray apare explicit ca Dorian Gay,
romanul raméanand, in aceasta privinta, ambiguu. Doar corelarea cu detaliile din
viata personala a autorului a facut ca eroul sa fie vazut ca un alter-ego al acestuia
din urma. Recitind cartea, facand abstractie de ideologia gay care a anexat-o, poti
gasi elemente proaspete, surprinzatoare.

Problema centrala a romanului nu este homosexualitatea, ci pericolul generat
de estetizarea, cu orice pret, a existentei. in Anglia de la sfarsitul epocii victoriene
coexistau cateva moduri de viata. Cel aristocratic priza dandy-smul impasibil si
elitist, simbolizat de Brummel, prietenul Printului de Wales. Acest mediu pretuia
afectarea si detasarea, absenta oricarei manifestari emotionale, chiar declansate
de faptul artistic. Modul de viata dominant era cel al burgheziei filistine, care punea
valorile morale deasupra celor intelectuale. Mediul intelectual credea in puterea
artei de a contribui la ameliorarea vietii sociale. In acest mediu se dezvoltase
miscarea Arts and Crafts, avandu-l pe William Morris ca reprezentant notoriu.
Ideologia miscarii era ca frumosul poate fi democratizat, pus la indemana tuturor,
prin intermediul tehnologiei societatii industriale. Or, infuzia de frumusete nu putea
decat sa contribuie la rafinarea moravurilor si la imbunatatirea calitatii vietii tuturor,
inclusiv a claselor ,de jos“. Decorul admirabil creat de Andrei Both pentru
spectacol este intru totul fidel stilului artistico-industrial al epocii.

Intre aceste medii, pozitia lui Oscar Wilde, ca si aceea a eroului sau, era
oscilanta si ambigua. Lipsit de resurse materiale care sa-i asigure independenta,
Wilde depindea de succesul literar, asigurat, acesta, de audienta in sfera claselor
mijlocii. Pentru a le fermeca, emitea paradoxuri in serie, dand publicului satisfactia



de a se crede mai inteligent decat, in realitate, era. Constient de faptul ca, in mare
masura, opera lui teatrala era manipulare, nu creatie, afirma ca-si pusese geniul
in viata si doar talentul in arta. Aspira la modelul aristocratic de dandy, dar nu-I
putea asuma pe deplin, din cauza ca, pentru el, exista, totusi, ceva care conta
intr-adevar, anume arta. Or, pentru un dandy autentic, nimic, de fapt, nu conteaza.

Dorian Gray este, poate, creatia lui cea mai autentica, desi nu cea mai pura.
Nici eroul nu este, pe deplin, un dandy, deoarece se arata capabil de entuziasm.
Prietenii 1i ironizeaza inflamarea pentru talentul lui Sibyl Vane (admirabila Oana
Cojocaru, in spectacol). Scena-cheie a cartii este aceea in care actrita isi pierde
talentul, din cauza emotiei autentice pe care o simte fata de adoratorul ei real, in
timp ce el o paraseste, pentru ca nu-i iarta abandonul artei in favoarea vietii.
Portretul lui Dorian se altereaza, nu din cauza ca eroul ar plonja in adancurile
imoralitatii (experienta gay fiind subinteleasa de comentatori), ci pentru ca el
inainteaza prea departe in stilizarea existentei. Estetizarea excesiva presupune
acceptarea rigorilor unei frumuseti aseptice, care respinge intruziunea realului
impur. Or, tocmai acesta din urma ofera sansa depasirii canoanelor, printr-un efort
creator, care sa genereze o forma noua, perceputa initial, de catre esteti, ca
barbara. Romanul trimite Tnapoi la romantici, indeosebi la Byron, deoarece
readuce in discutie tema demonismului frumusetii. Aduce insa o nuanta insolita:
aspiratia estetica obsesiva este periculoasa, pentru ca este idolatrie. Cartea
trimite insa si Tnainte, in timp, la romanele intelectualizate ale lui Aldous Huxley,
prin aceea ca sugereaza ca stilizarea estetica a existentei nu e niciodata inocenta,
deoarece inabusa creativitatea.

Preluarea romanului de curentul gay, la care contribuie si dramatizarea lui
Dragos Galgotiu, mi se pare saraca, reductiva, fata de multiplele sensuri ale cartii.
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Bogatia ei apare cu evidenta din comparatia cu un alt roman celebru, scris cu doar
sase ani mai devreme, in 1886, The Strange Case of Dr. Jekyll and
Mr. Hyde de Robert Louis Stevenson. In ambele cazuri avem de-a face cu o
dedublare de personalitate, Mr. Hyde fiind pentru Dr. Jekyll ceea ce portretul este
pentru Dorian. Spre deosebire de romanul lui Wilde, care a contrariat, cel al lui
Stevenson, intru totul similar, s-a bucurat de o primire favorabila, lipsita de
controverse. Diferenta de receptare nu se explica prin prezenta vreunui mesaj gay
codificat, ci prin faptul ca Stevenson mentine conflictul in limitele moralei, in timp
ce Wilde il extinde la nivelul estetic. Publicul accepta mai usor ca raul este fata
ascunsa a binelui, decéat ca aspiratia catre frumos ar putea fi, in sine, blamabila.
Ca binele si raul sunt inextricabil legate, era, inca la vremea aceea, un truism. Ca
vina este consubstantiala aspiratiei catre frumos este, inca astazi, un paradox.

Pe scena Teatrului Odeon il vedem indeosebi pe Dorian Gay. Eroul cartii,
insa, este mai curand Grey decat Gay sau Gray existenta lui estetizata pare
pictata in nuantele rafinate de gri ale lui Whistler, dar este la fel de cenusie ca orice
viata din care elanul creator lipseste.

Sorin LEOVEANU, Marius STANESCU si Rézvan MAZILU.
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Incremenita in splendoarea dublului nud masculin vazut din spate (Dorian
Gray si imaginea lui fidela din portret), expresia coregrafica si-a adunat in
nemiscare colosala forta emotionala a gestului intrerupt; netulburati nici de vartejul
cuvintelor ce se rostesc n jurul lor si nici de privirile focalizate ale publicului,
Razvan Mazilu si Vlad licenko sustin nemaivazuta proba de rezistenta a
coregrafiei ultraesentializate. Este dansul care (in dublul inteles al cuvantului: ca
actiune de a sluji drept model si ca actiune de a imortaliza pe pelicula fotografica
un model) pozeaza.

Coborand de pe podium, modelul strabate scena printr-o rafinata miscare
invaluitoare si incetinita, lasandu-se privit de jur-imprejur; se intdmpla ca si cum,
inzestrat cu o camera de luat vederi, spectatorul insusi ar fi acela care da roata
superbei statui insufletite pe care o intruchipeaza Razvan Mazilu. Este dansul
care filmeaza.

Lasandu-se invesmantat, cu eleganta lenesa si pretentioasa a dandy-ului,
Dorian Gray alcatuieste impreuna cu Servitorul, care il imbraca, un fascinant grup
statuar, de izbitoare originalitate prin contrastul violent dintre caracterele celor
doua personaje: gratia naturala si flexibila a lui Razvan Mazilu se opune rigiditatii
studiate si posturilor nefiresti pe care le adopta lonut Kivu, mereu altfel daltuite in
substanta intunecata a scenei de teatru. Este dansul care sculpteaza.

In culorile tari si desenele fabuloase ale costumelor Doinei Levintza, actorii
evolueaza coregrafic (depasind cu mult ceea ce indeobste, in teatru sau opera, se
numeste ,miscare scenica®), astfel incat trupurile lor sa imprime, pe reliefurile
surprinzatoare sau pe suprafetele netede si inselatoare (cand transparente, cand
reflectorizante) ale ingeniosului decor creat de Andrei Both, suita de tablouri a
unei imaginare galerii de arta. Este dansul care picteaza.

Pe masura ce eroul lui Oscar Wilde isi traieste dulcea si infricosatoarea poveste
a tineretii fara batranete, Razvan Mazilu seduce si ucide: mai intéi, intr-un duet de o
emotionanta puritate si gingasie, unde partenera ii este foarte tanara Oana Cojocaru
(inca eleva, dar de pe acum o veritabila artista — si nu doar ca balerina, ci si ca
actrita!), iar in final intr-alt duet, tragic si violent, unde ii da replica insusi loan Tugearu
(maestrul sau de altadata in arta interpretarii, ca si in aceea a creatiei coregrafice).
Este dansul care nareaza, fara a face catusi de putin apel la atat de uzitatele (si...
uzatele!) elementele de pantomima din recuzita clasica a genului.

Fara cuvinte si chiar fara gesturi, ci doar prin expresia mereu schimbatoare
a atitudinii corpului, dar mai cu seama a chipului (aproape imobil) si a privirilor
(incarcate de o tensiune exploziva), Razvan Mazilu intra cu partenerii-actori intr-o
relatie dramatica de maxima autenticitate si extrema elocventa. Este dansul care
joaca teatru.

Si pretutindeni, din expresia plasticii coregrafice pare a izvori, necontenit,
muzica: o muzica preponderent vocala, ale carei vorbe cateodata au si cateodata
nu au o legatura (directa ori aluziva) cu situatia scenica pe care o sustin, dar o
muzica ce face din Portretul lui Dorian Gray un spectacol cel putin la fel de
incantator pentru auz pe cat este pentru vaz. Este, acesta, dansul care canta.
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lon CAZABAN SPE CTACOLE
uM Mé« Ch 'w/l{»m

La teatrul din Oradea, unul dintre cele mai recente spectacole poarta un titlu
straniu, sundnd ca un dureros suspin: Shoah. Adica: genocid. Holocaust.
Auschwitz. Un singur cuvant cuprinde sute de mii, milioane de victime. Numai lista
evreilor din orasul bihorean, deportati si ucisi in lagare, publicata in programul
spectacolului, se ridica la aproape 2000. Shoah ne aminteste de suferinta, de
moartea lor, dar si de a multor altora cu numele pierdut... Un singur cuvant strange
in el mii de oameni torturati, exterminati. Ma uit pe lista tiparita: cine a fost oare
Reiss Emil? Dar Stern Lajos? Cum a murit Braun Lili? Cum s-a chinuit Adler
Herman? Ei, toti ceilalti, intr-un cuvant ca un suspin... Asemeni acestuia,
spectacolul lui Mihai Maniutiu evoca, intr-o ora, lapidar, concentrat, impresionant
tocmai pentru ca este asa (altfel decat, la Zholdak, evocarea indelunga, cumplita,
a Gulagului stalinist). Privit in suita de spectacole datorata regizorului in ultimele
stagiuni, deosebindu-se de montarea anterioara, dar contindnd si unele elemente
similare, el pastreaza tema suferintei si rezistentei umane in fata raului distrugator.
Este un spectacol emotionant si prin modul cum spune mult printr-un putin anume
ales, prin simboluri, metafore, metonimii de o solemna simplitate, despre moartea
miilor de oameni de la Auschwitz.

Pentru a-l realiza, regizorul s-a folosit de ,versiunea Primo Levi“ de inter-

viurile scriitorului italian care a cunoscut calvarul lagarului nazist (dupa unul dintre
ele — dat la Torino, la 11 aprilie 1987 — se va sinucide, aruncandu-se in gol).
Scrisul acestuia va depinde definitiv de ororile traite la Auschwitz. in acel loc, unde
— cum spunea — se intalneau, pentru a fi exterminati, ,nenorocitii“ din vestul Europei
si ,amaratii“ adunati din tarile estice. Experienta de acolo il face sa remarce —
calculata probabil, de tortionari — lipsa solidaritatii intre acei oameni de limbi
diferite, veniti din toate directiile. Levi se arata mai curdnd un sceptic, pentru care
omul nu e bun din nastere. ,Ura zoologica“ este prea vizibila in evenimentele
prezentului, ca si cum, dupa Auschwitz, n-ar fi urmat nici o schimbare. Degradarea
umana se accentueaza pentru cei care ,trudesc in noroaie“. Concis, precis, fara
frumuseti verbale, Levi se vrea eliberat de ,greutatea trupului“, de greutatea sa
pamanteasca, inaltandu-se peste ,noroiul“ ce-l inconjoara (cum zbor i-a fost si
gestul final). in spectacolul lui Maniutiu, actiunile si semnele vizuale si auditive,
completeaza — contrapunctic, prin registrul stilistic — duritatea cuvintelor, tonul
interviurilor, cu care se interfereaza.

intr-o camera dreptunghiulara, vasta, incapatoare, spectatorii — in numar
limitat, asezati de-a lungul peretilor tapetati — vor fi in contact imediat cu ceea ce
se va desfasura in mijlocul lor. Vor privi, insa, din directii diferite, vor avea alt unghi
de vedere (oarecum, asa se proceda la /oy, dar aici, fara carcasa separatoare).

Lumina, variabila, va creste sau va scadea, sustinand emotia, subliniind sem-
nificatiile. Toate derivand din decupajul interviurilor si repartizarea lor in spectacol.
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in prim plan, Marian RALEA.

Marian Ralea — Primo Levi — raspunde la intrebarile reporterilor (femei sau
barbati), dar tace, incordat launtric, cand interviul aduce, prin tonul sau, cu un
interogatoriu agresiv. Cuvintele-i sunt ale omului care nu inceteaza sa gandeasca
episodul de viata hotarator de la Auschwitz, fixat cu o precizie ingrozitoare in
mintea sa. In spatiul evocarii, semanat cu pantofi scélciati — fiecare insemnand o
victima a camerelor de gazare — Levi, in haine de lagar, se leagana cu miscari de
vals, fiind poate chiar valsul care acompania deseori drumul celor trimisi la moarte.
De asta-data, lumina scade, dupa ce, mai inainte, camera se luminase sensibil,
cand intrase, aducand cu el un pomisor, simbol al vietii. Miscarea sa are o gra-
vitate ranita, o tristete meditativa, cu rasuciri ce indica ,,noroiul” destinat detinutilor,
dar si cu vizualizari ale doritei eliberari.

Nu este usor de surprins, intr-o cronica, factura muzicala a spectacolului, care nu
trebuie redusa la corul numeros, prezent intr-o lenta alunecare, strangand la piept
pantofii dragilor disparuti — corul care intervine mereu, ca un ,memento“, admirabil in
demnitatea durerii. in compozitia sa, spectacolul contine teme si actiuni de tonalitati si
ritmuri distincte, care se vor contopi spre sfarsit. Astfel, alaturi de acest cor — pe care-l
vedem masiv, dar il simtim fragil ca o ,trestie ganditoare* — apare tema inocentilor copii,
ucisi la Auschwitz. Ei vor fi adusi de un fel de bufon diabolic (,Liliachiul“, dupa culoarea
straielor), in salturiinselatoare, vesele daca n-am sti unde ii vor duce. Fals-dulceag cu
copiii, ,Liliachiul“ va incendia copacelul Iui Levi, va trasa cu creta linii pe podea, peste
care vor fi puse linii de tren, mica locomotiva si vagonetele pentru transportul spre
lagar. Este momentul, tensionat prin sensul sau, cand Primo Levi incearca sa-i strice
Jocul®, cautand disperat, fara a reusi, sa scape copiii. ..
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Regizorul nu face teatru documentar, in intelesul curent, ci, pornind de la
declaratiile lui Primo Levi, prefera o teatralitate ludica si sugestiva, functionand in
contrapunct, care capata crescendo dramatic. Cu expresia suferintei pe fata, Levi
se roteste cu ochii la cer, dornic de zbor, dar se impleticeste de sine, pierde si el
un pantof, spunand: ,Sunt din nou in lagar®. Desigur, cuvantul ,pantof* n-are, in
scris, rezonanta emotionala a obiectului, in spectacol. Levi va adormi (sau muri)
cu capul pe pantoful cazut — ca un Chaplin ajuns la Auschwitz... Corul canta duios,
trist, apoi pe alt ritm, viguros afirmativ. Treptat, cu totii se descalta. O vioara
rasuna. De sus, coboara o coroana de frunze albe, calcinate, acoperindu-i pe toti.
Dupa o sincopa a luminii selenare, vom zari doar pantoful negru al lui Levi, printre
cei albi, risipiti, ai corului.

Teatrul de Stat Oradea — Shoah, versiunea Primo Levi, un scenariu de Mihai Maniutiu, dupa
interviuri de Primo Levi. Traducerea: Anca Maniutiu. Regia: Mihai Maniutiu. Decoruri: Valentin Codoiu.
Costume: luliana Valsan. Orchestra evreiasca: W. Vilan Gyuri, Ardelean Gavril, Boros Petre. Conducerea
muzicala: W. Vilan Gyuri. Coregrafia: Vava Stefanescu. Cu: Marian Ralea, Doru Presecan, Suzana Macovei,
Mariana Presecan, Petre Panait, lleana lurciuc, Mariana Neagu, Angela Tanko, Mirela Nita-Lupu, Corina
Cernea, Mirela Jurca, Anca Opris, Corina Szatmari, Doru Farte, George Voinese, Sebastian Lupu, Serban
Borba, Adrian Locovei, Pavel Sarghi, Sebastian Lakatos, $tefan Lakatos, Petra Szabo, Loredana Denisa
Fodor, Alexandra Ramona Fodor, Madalina Roxana Fodor, Tihamer Macovei.

Adrian MIHALACHE

Beligar foreven

in teatru, existd deseori un personaj detasat de pasiunile celorlalti, care-si
pastreaza calmul si ratiunea, in mijlocul dezlantuirii generale. El este raisonneur-ul,
care explica, dar nu se implica. Dramaturgii il utilizeaza ca pe un canal de
comunicare indirecta intre caractere: lui i se fac confesiuni, pe care le colporteaza;
lui i se supun probleme, pe care le analizeaza; lui i se cer solutii, pe care le
eludeaza. El nu spera, nici nu dispera. Isi apara linistea si isi pastreaza cumpatul.
Fiind lucid si inteligent, este considerat inuman; fiindca nu doreste nimic, este
considerat egoist...

De regula, raisonneur-ul este un personaj secundar. in piesa Egoistul (Le
nombril) a lui Jean Anouilh, jucata la Teatrul National din Bucuresti, el este chiar
protagonist. Léon Saint-Pé, autor dramatic cu succes la public, dar marginalizat de
mediile intelectuale chic, este un alter-ego al autorului. Aflat la varsta
recapitularilor (aceasta avea sa fie ultima lui piesa), Anouilh se prezinta pe sine,
asa cum ar dori sa fie: dezabuzat si detasat. Avusese o cariera lunga, de 49 de
ani. Incepuse prin a fi prizat de critici, ca un continuator al pretiozitatii lui Jean
Giraudoux, si ajunsese adorat de public, ca autor care face ca ideile complicate sa
para clare si distincte. Prinsese vantin panze cu Voyageur sans bagages, in 1937,
iar in timpul Ocupatiei, si-a continuat cariera, nedevenind nici rezistent, nici
colaborationist. in aceasta pozitie — aparent sigura, de fapt, cea mai dificila — si-a
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atras criticle ambelor tabere. Antigona Iui (marele succes din 1944) a parut
conciliatoare in raport cu Mustele lui Sartre. Aveau sa urmeze mari succese de
public, inclusiv peste Ocean si mari dezamagiri acasa. A sprijinit miscarea
innoitoare, adusa in teatru de Beckett si de lonesco, i-a ajutat pe Vitrac si pe
Adamov. Nimic nu se iarta, insa, mai greu decét facerea de bine, careia numai
limba roméana i-a gasit echivalentul adecvat... Nerecunostinta s-a combinat cu
nerecunoasterea. Succesul la cei multi se intalneste arareori cu aprobarea celor
culti. Ignorat sau ironizat de intelligentsia, Anouilh si-a gasit consolarea in succes
si satisfactia in bani. Banii nu aduc fericirea, dar procura cele mai bune substitute,
iar, dintre acestea, cel mai pretios este mijlocul de a-ti asigura linistea. Saint-Pé,
eroul lui Anouilh, castiga consistent, iar banii si-i cheltuie pentru a-i tine pe ceilalti
la distanta, lucru care i se reproseaza mereu. Doza de cinism si amoralism cu
care-si agrementeaza replicile nu este inteleasa ca reflex de aparare, ci ca insulta
la adresa sensibilitati comune.

Un om detasat de contingent, netulburat de criticile si de pasiunile celorlalti,
este taxat drept egoist. De fapt, el nu se pretuieste peste masura, are doar curajul
de a gandi cu propriul cap. In loc sa depinda de judecata altora, prefera sa
greseasca pe cont propriu. Isi asuma responsabilitatea pacii sale interioare: este
un ,sef al sectorului suflete” cu un singur client, el insusi. Doar astfel poate asista
impasibil la dezmatul fiicelor, la esecul fiului, la presiunile prietenului, la reprosurile
amantei, la resentimentele fostei sotii si, nu in ultimul rand, la dezastrele
instalatiilor menajere. Pentru a se pastra netulburat — cool, ca sa folosim un cuvant
la moda —, Saint-Pé nu recurge nici la meditatia transcendentala, nici nu se
integreaza in absolut. Are metode mai la indemana si mai eficiente: alcoolul si
tutunul. Ele nu-l1 ametesc, dimpotriva, il ajuta sa-si domine incertitudinile. Stie ca
incertitudinea este ingredientul cel mai picant al experientei. De aceea, degusta
ceea ce, pe altii, ii dezgusta.

Saint-Pé isi scrie piesa pe masura ce o joaca, deoarece stie sa sesizeze
potentialul dramatic al intamplarilor, prin care trece. Deznodamantul il obtine
punand impreuna personaje diferite, dar cu probleme similare, astfel incat ele sa
si le rezolve singure.

Maestrului Radu Beligan i se potriveste rolul lui Saint-Pé ca un costum croit
la un croitor de lux. De altfel, si-a asumat si rolul ,croitorului“, pundnd piesa in
scena. A facut o distributie de zile mari, alaturand monstri sacri de tineri cu nerv.
Este vizibil ca a cautat cu tot dinadinsul sa mentina spectacolul in limitele umorului
frantuzesc, stiind ca, pe scena, sampania frantuzeasca nu trebuie niciodata
inlocuita cu capsunica ,de buturuga“. Cu toate acestea, exista, pentru urechi
atente, mici, aproape infinitezimale, derapaje stilistice. Spectacolul, nu insa si
lectura textului, prilejuieste asocierea intre Egoistul lui Anouilh si Titanic Vals al lui
Musatescu. Ca si Saint-Pé, Spirache Necsulescu este haituit de familie; unul
trebuie s-o infrunte pe Ardeéle, celalalt pe Chiriachita; amandoi sunt constienti ca
linistea se cumpara cu bani grei.

Controlul atent al ritmului, distributia inteligenta a accentelor, punerea in
valoare a replicilor fac din acest spectacol o demonstratie de virtuozitate. Un
decalaj valoric intre ,greii“ distributiei si partenerii mai tineri este, desigur,
inevitabil. Radu Beligan, Carmen Stanescu si Mihai Fotino stralucesc de energie
si transmit publicului o stare de gratie. Din aceeasi categorie, Damian Crasmaru
isi exteriorizeaza putin prea mult temperamentul. Sanda Toma uimeste prin
“originalitatea cu care interpreteaza ,in forta“ rolul unei menajere autoritare. Mihai
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Niculescu, in rolul unui sot ,rezonabil”, face puntea intre generatii, impunandu-si o
interpretare sobra, nuantata. Aripa tanara pare putin timorata de vecinatatea ,leilor"
si Tncearca sa-si ascunda, sub o masca de vivacitate, complexele. Lamia Beligan
pune mult nerv, dar prea putin umor, in personajul unei femei aflate in cautarea
wplenitudinii“. Cesonia Postelnicu este usor stridenta in rolul unei tinere emancipate,
iar Silviu Biris este dinamic, dar vizibil dezavantajat de partitura monocorda.
Medeea Marinescu, in rolul consistent al tinerei actrite, partenera a dramaturgului,
estompeaza efectele, mai ales in scena suculenta a monologului nocturn.

Performanta acestui spectacol ar trebui imortalizata pe pelicula, pentru a
oferi celor ce vin o excelenta versiune ,Beligan forever®.

Teatrul National ,I. L. Caragiale” din Bucuresti - Egoistul de Jean Anouilh. Regia: Radu Beligan.
Scenografia: Viorica Petrovici. Coloana sonora: George Marcu. Distributia: Radu Beligan (Saint-P€),
Damian Crasmaru (Gaston), Carmen Stanescu (Ardeéle), Lamia Beligan (Lucie), Cesonia Postelnicu
(Marie-Christine), Silviu Biris (Arthur), Mihai Niculescu (Bernard), Medeea Marinescu (Jos€phine), Mihai
Fotino (Doctorul), Sanda Toma (D-na Boudard). Data reprezentatiei: 16 noiembrie 2004.

Nicolae PRELIPCEANU

Alexsndr Dd e Qelon La P[«o%

Probabil cea mai frecventata piesa a lui Cehov, alaturi de Unchiul Vania, Trei
surori ii prilejuieste lui Alexandru Dabija, la Teatrul ,Toma Caragiu“ din Ploiesti, o
creatie remarcabila, originala, fara a putea fi acuzata de iconoclastie. Fapt cu atéat
mai dificil cu cat asupra acestui text s-au incercat directori de scena de toata mana
si din toate generatile, dand uneori impresia ca resursele cehoviene sunt
epuizate. Nu si pentru un regizor ca Alexandru Dabija.

In ultima analiza — sau in prima, poate? — drama celor trei surori este una de
esenta bovarica. Visul acestora de a se intoarce intr-un ,paradis“ pierdut contine,
in subtext, si o schita a unei caricaturi a fundamentalului vis omenesc de a regasi
Paradisul initial...

Toata povestea, mai precis toata tesatura povestilor individuale care consti-
tuie marea tristete comuna, se intdmpla intr-un spatiu de trecere, intre afara si
salon, acolo unde lucrurile iau o turnura asezata, la masa, un spatiu si un timp al
stabilitatii acela. Aici, in fata ochilor nostri, Olga, Masa, Irina si cei din jurul lor sunt,
in permanenta, in trecere. Exact cum isi si inchipuie cele trei surori viata in orasul
de provincie, ca un popas in drumul spre Moscova. Alexandru Dabija a subliniat
acest lucru, esential pentru intelegerea dramei, construind o ,scena in scena“, pe
unde se perinda cu totii, surorile, fratele lor, Andrei, cei doi curtezani ai Irinei,
Tuzenbah si Soliondi, doctorul Cebutakin, cel care nu mai stie nimic, a uitat totul
si citeste numai ziare, Kulaghin, Anfisa si Ferapont, spatiu peste care, sub ochii
nostri mirati, se instapaneste Natasa, cumnata mahalagioaica a surorilor cu aer
mai aristocratic.

Exista in text mai multe niveluri ale visului, dar acesta e singurul motor al
vietii personajelor, sa zicem sus-puse. El, insa, lipseste cu totul din viata celor de
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Elena POPA, Oxana MORAVEC.

loan COMAN, Elena POPA.
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jos, a Anfisei si a lui Ferapont. Daca Versinin (loan Coman) se exalta pitigaiat la
gandul vietii celor de peste 2—-300 de ani, Soliondi isi imagineaza cum va fi si vor
trai oamenii peste 20—30 de ani. Daca ne gandim ca piesa a fost scrisa in 1900,
proiectul lui e de mult trecut in acest moment. Doar al lui Versinin mai are sanse,
e inca in stare pura, de neintamplare. Cat despre cele trei tinere femei, ele isi fac
planuri pe cateva luni (,la toamna vom pleca la Moscova*) si tocmai ele sunt cele
care raman. Ironia sortii bantuie serios prin subsolurile textelor lui Anton Pavlovici.

Cele trei tipuri feminine prilejuiesc actritelor Oana Moravec (Olga), Elena
Popa (Masa) si Ada Simionica (Irina) creatii care se retin. lronia strapunge tristetea
in vocalizele Olgai: ,,Vaaaaai! Ce obosita sunt!”, dar subliniaza si disperarea care
invaluie totul, cu toata bucuria aparenta din replicile initiale, de la ziua Irinei, care
implineste 20 de ani. Nadiana Salagean creeaza o foarte credibila Natasa, care
pune brutal stapanire pe casa; ea le traseaza chiar, printr-un ingenios efect de
scenografie-regie, calea ,cea dreapta“ personajelor, instaland un pres lung ca o si
mai lunga poteca si apoi un plastic protector. Ea este, in fond, mesagerul tristei
realitati pentru vag aristocraticele surori, pe care, din nou ironic, Cehov o opune
tuturor viselor si proiectelor celorlalti. In limbaj istoric, ea este reprezentanta
burgheziei care se instapaneste, cu obiceiurile ei semipopulare, peste domeniul
de altadata al aristocratiei. Cu presul ei, ea le traseaza, apoi, ,calea, adevarul“ si,
poate, chiar ,viata“.

Alexandru Pandele e un Ferapont care contrapuncteaza, trezind ilaritatea,
framantarile personajelor. Adrian Ancuta isi joaca rolul de personaj resemnat cu
viata sa, Mihai Calota e si el convingator in rolul baronului Tuzenbah. Tudor
Smoleanu mi s-a parut mai palid in ,evolutia“ sa in jos, ratarea lui e, de altfel, chiar
in text, mai putin spectaculoasa decat aceea a doctorului Cebutakin, excelent

Tudor SMOLEANU, Constantin COJOCARU.
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interpretat de Constantin Cojocaru. Finalmente, probabil ca acesta e spectacolul
care confirma o actrita — Elena Popa — cu mari resurse pentru tragic, dar si pentru
drama burgheza, sa-i zicem asa, cum e si pentru rolurile ce inglobeaza si
grotescul din teatrul postmodern, calitati pe care i le-a exploatat si Radu Afrim.

Scenografia, clasica, a lui Stefan Caragiu, il serveste de minune pe regizorul
Alexandru Dabija, rezultatul fiind un spectacol de mare intensitate a emotiei
dramatice si puternic tranzitiv de pe scena in public.

Teatrul ,,Toma Caragiu“ Ploiesti — Trei Surori de A.P. Cehov. Traducere: Moni Ghelerter. Consultant
versiune scenica: lzolda Virsta. Regia artistica: Alexandru Dabija. Scenografia: $tefan Caragiu. Asistent
regie: Niculae Urs. Cu: Oxana Moravec (Olga), Elena Popa (Masa), Ada Simionica (/rina), Tudor Smoleanu
(Andrei), Nadiana Salagean (Natalia), loan Coman (Versinin), Mihai Calota (Tuzenbah), Constantin
Cojocaru-Nicolae Urs (Cebutakin), Adrian Ancuta (Kulaghin), Karl Baker (Solionai), Lucian Stefanescu
(Anfisa), Alexandru Pandele (Ferapont).

Constantin PARASCHIVESCU

Mama 44 ffud, pe seena debutiloi

Prezenta Maiei Morgenstern pe afisul unui spectacol e o garantie de calitate de
afluenta. Nu mai e nevoie sa spunem de ce, palmaresul actritei e edificator in
aceasta privinta, a fost numita actrita anului, iar daca ar fi sa selectam dintre
insusirile sale pe cele cu mare rezonanta, am retine mai intai formidabilul
temperament dramatic, apoi disponibilitatea de a alterna si imbina registrele, de la
tragic la comic,inteligenta si forta vulcanica ce o caracterizeaza. Evident, o vedeta in
adevaratul inteles al cuvantului. Careia ar merita, poate, sa i se dedice chiar o piesa.

Un gand inspirat al conducerii Teatrului Evreiesc de Stat i-a oferit sansa
intalnirii cu o piesa care, daca nu i-a fost dedicata, ii reprezinta celebritatea: Tango
final (nu Tangou, cum gresit e transcris pe afis si in program) de Mario Diament.
Scriitor si ziarist, nascut la Buenos Aires in 1942, din parinti evrei polonezi, cu
piese reprezentate in America Latina si Europa, S.U.A., corespondente si articole
pentru publicatii din Miami, Madrid, New York, Geneva, Tel Aviv, Cairo. Una dintre
piese, inspirata din viata mamei sale, Cartea lui Ruth, a fost jucata si pe scena
acestui teatru in 2002, iar Tango final, reprezentata acum, evoca usor nostalgic Si
cu umor seductia pe care i-o provocau vedetele cinematografice adolescentului ce
petrecea ore intregi in fata ecranului, visand la o viata galanta si aventuroasa.
Aluzia la tangou, ,cea mai originala expresie muzicala argentiniana“, cum il
defineste, are in vedere sugestia de ,panda“, nu intre parteneri eleganti la dans
cum ne-am inchipui, ci intre pisica si soarece inainte de deznodamantul fatal. Asta
pentru ca intre Valeria Duran, fosta vedeta de cinema retrasa de 20 de ani in
anonimat, si tanarul reporter Diego Goldstei, venit sa-i ia un interviu, se insinueaza
0 cursa de identitate cu dezvaluiri si invaluiri, un joc de-a sincere marturii si
retractari, in care fosta glorie stie sa-si valorifice resursele de teatralitate si
neprevazut, iar tanarul, care a avansat totusi cam mult in iscodirea divei, risca
pretul fatal al propriei indrazneli.
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Cand, alaturi de Maia, in rolul tanarului reporter apare propriul ei fiu, Tudor
Aaron Istodor, spectacolul capata un interes in plus fata de alternantele subiectului,
privesti mai mult partenerii si relatile de joc, decat personajele, la urma urmei
conventionale. Maia domina, covarseste, e dura si nostalgica, energica si duioasa,
reprimandu-si remuscarile, solitudinea si, fireste, tanarul Tudor pare stingher, dar nu
e. Cu admiratie stapanita si lucida, stie sa-si exprime raspicat rostul, s-o infrunte pe
femeia capricioasa cand isi iese din fire, s-0 amageasca putin, detasat si ferm.
Sigur ca se resimte diferenta dintre virtuozitate si concentrarea primilor lui pasi, dar
nu in sens flagrant, ci agreabil chiar. Doar ca unele izbucniri ale interpretei, repetate
in fortissimo, ar fi trebuit nuantate si gradate de regizorul Moshe Zassur, pentru a
face mai clara ,panda“ si verosimil ritmul jocului.

Din caietul-program: ,,Dar cum este sa joci alaturi de propriul fiu?“— ,E foarte
greu — pentru ell“. Si: ,,Cum e insa sa joci cu... mama?“ — ,Tare! Tare de tot!*.
Spectacolul este interpretat in limba roméana, pe scena unde a debutat Maia
Morgenstern si urca pentru prima data in fata publicului fiul ei Tudor, student anul
Il la U.N.A.T.C., sub bune auspicii, dupa cum se vede.

Teatrul Evreiesc de Stat — Tango final de Mario Diament. Traducere: Monica Mihaescu. Regia
artistica: Moshe Zassur; scenografia: Constantin Ciubotariu; muzica: Mircea Kiraly. Distributia: Maia
Morgenstern, Tudor Aaron Istodor. Premiera: 26 noiembrie 2004.

Dite ot dednéc

Deschiderea celei de a 49-a stagiuni a teatrului ,,Victor lon Popa“ din Barlad
a coincis cu...intoarcerea acasa. Vreme de patru ani, din vara anului 2000, sala
teatrului a intrat in renovare si colectivul artistic si-a prezentat spectacolele la
Casa de Cultura si in turnee la lasi, Bacau, Galati s.a. Sala e acum eleganta, cu
fotolii confortabile, acustica buna, mai ramane de amenajat foaierul si, la a 50-a
aniversare a infiintarii teatrului in localitate, edificiul isi va primi oaspetii cu o
infatisare noua si, speram, placuta. Sdmbata 16 octombrie cortina s-a ridicat
pentru spectacolul Pelicanul de August Strindberg, in regia Irinei Popescu Boieru.

Piesa scrisa dupa 1907, cand Strindberg si-a creat la Stockholm un teatru de
camera propriu, dupa modelul lui Max Reinhardt, si a conceput pentru el cateva
drame apropiate ca factura tematica si structura, Furtuna, Casa arsa, Pelicanul,
Sonata Fantomelor. In ele, cum spune Vito Pandolfi, ,Trecutul apasa,
constrangand personajele la raporturi crude, la sacrifici neomenesti“. La
confratele nordic, Henrik Ibsen, trecutul intra in scena, cum stim, ca un personaj
real, bulversand prezentul; in drama retrospectiva a lui Strindberg, observa in
exemplarul sau studiu lon Vartic, ,,«apare o noutate fata de aceea ibseniana; aici
personajul incearca, prin varii subterfugii, sa se derobeze din fata trecutului sau.
Fie printr-o « inertie somnambulica », asemenea eroilor din Pelicanul. Fie printr-o
fuga de sine...“ (Ibsen si «Teatrul invizibil»). Fapt confirmat de marturia
personajului principal in cazul nostru, Mama Elise: ,Da, ma trezesc ca dintr-un
somn lung, lung! E ingrozitor! Oare de ce nu m-a trezit nimeni pana acum?*.

Sugestia titlului are in vedere o particularitate a pelicanului de a-si hrani puii
cu propriul sange. Ceea ce aici se exprima ca un vehement repros la adresa Elisei,
mama lui Fredrik si a Gerdei, care si-a crescut copiii in foame si frig, inclinata



Scena din Pelicanul de Strindberg.

numai spre satisfacerea propriilor sale placeri. Cu Axel, amantul pe care si |-a facut
ginere, ca sa-i fie aproape. Sotul a murit in conditi misterioase, prezenta lui
obsedeaza insa prin cautarea insistenta a unui testament sau unei sume de bani si
prin balansul repetat al fotoliului gol, care i-a apartinut, datator de fiori. Atmosfera
stranie, apasatoare, personaje care se pandesc, se acuza, se haituiesc, rascolesc
sertare, executori judecatoresti care inventariaza bunurile mobile, pentru ca familia
n-are cu ce-si achita datoriile. Prilej de repros din partea Iui Axel, ademenit cu o
mostenire iluzorie, din partea copiilor, lipsiti de caldura dragostei si de afectiune. In
cele din urma, gasesc doar o scrisoare care o incrimineaza pe Elise. Pe buna
dreptate, regizoarea considera ca ,golirea spatiului si a sufletelor evolueaza treptat
ca o simfonie a pierderii si a zadarniciei“ si incearca in final ,,0 recuperare a mitului
mamei... care se va dovedi, totusi, Pelicanul®.

In decor rece si translucid, din folii de plastic (Axenti Marfa), evolueaza
Eudoxia Volbea (Margret, slujnica), martor si acuzator indirect prin gesturi furisate
si priviri ostentative, Marcel Anghel (Axel, ginerele), masiv si insinuant, amagit si
imprevizibil, Oana Pavalache si George Sobolevschi (Gerda si Fredrik), fiica si fiul
cu aripi frante, suflete ranite in care drama a atins paroxismul. Lily Popa Alexiu
(Mama Elise) joaca bine o fateta a personajului, tocmai cea care i se reproseaza,
nu insa si aceea marturisita, de inertie somnambulica.

Pentru stagiunea jubiliara conducerea teatrului promite reluarea Colocviului
regizorilor din teatrele dramatice, manifestare de prestigiu teoretic si practic,
intrerupta in 1983 la a 13-a editie.

Teatrul ,Victor lon Popa“ Barlad - Pelicanul de August Strindberg. Regia: Irina Popescu Boieru.
Scenografia: Axenti Marfa. Distributia: Lily Popa Alexiu (Mama Elise), George Sobolevschi (Fredrik), Oana
Pavalache (Gerda), Marcel Anghel (Axel), Eudoxia Volbea (Margret), Dan Narcis, Simon Salca jr., Catalin
Scutaru, Vasile Vranceanu (in alte roluri). Data reprezentatiei: 16 octombrie 2004.
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De L dorinti Lo putininntz

Leonce si Lena este un text ce obliga la relecturi. Nu pentru ca I-ar pune pe
cititor in imposibilitatea de a-l descifra, ci pentru ca o singura lectura |-ar plasa pe
o pista unica si nu intotdeauna adecvata. Textul e incitant, generator de speculatii,
cu nise nenumarate, provocand mereu senzatia ca nu se lasa dezvaluit integral, ca
nu-si epuizeaza sensurile, ca mai contine ceva fascinant, tainuitor de abisuri
ascunse in alte abisuri ce ti-au scapat printre degete. Relecturile confirma judecata
de valoare initiala. E vorba despre o piesa buna si cat se poate de surprinzatoare,
mai cu seama daca avem in vedere ca e scrisa de dramaturgul consacrat mai ales
prin viziunea sumbra asupra istoriei si a existentei umane, asa cum apare ea in
Moartea lui Danton sau Woyzeck. E textul unei adolescente pierdute, al unei vieti
terminate prematur, la numai 24 de ani, si care prin bucuria, ingenuitatea,
prospetimea, perfectiunea de dantelarie fina in care nimic nu lipseste si nimic nu
prisoseste nu poate decat sa incante. Numai ca in ciuda aerului sau sagalnic, a
romantiozitatii sale, a tensiunii vietii si a tineretii care tulbura si cucereste, piesa
aceasta scrisa de Georg Buchner la inceputul secolului al XIX-lea, pierduta spre a
fi regasita in primii ani ai veacului, surprinde prin inventivitatea si plurisemantismul
lingvistic, insusiri ce fac din autorul ei un precursor deopotriva al suprarealismului,
existentialismului, absurdului. De aici, dificultatea despre care vorbeam la inceput
Si care justifica soarta, in acelasi timp buna si rea, pe care Leonce si Lena a avut-o

Bogdan FLOREA si loana CALOTA.

Foto: Flarin Biolan
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pe scenele romanesti. Sa ne reamintim ca piesa a fost introdusa in circuitul
autohton in 1970 de un antologic spectacol semnat Liviu Ciulei, de care toti cei
ce au avut privilegiul de a-| fi vazut isi amintesc ca fiind un amestec perfect de
poezie si haz. Piesa a mai fost montata de cateva ori la noi, semnatarul acestor
randuri avand stiinta doar despre un spectacol infaptuit in stagiunea 1983/1984 la
Teatrul Dramatic din Baia Mare de Radu Dinulescu, de un altul, produs in stagiunea
1994/1995 de Teatrul Maghiar de Stat din Cluj prin care isi facea intrarea in profesie
regizoarea Barabas Olga, de cel de la Teatrul ,Toma Caragiu“ din Ploiesti
(stagiunea 1998/1999), montat de Andreea Vulpe si de Cristian Juncu si, in sfarsit,
de montarea de la ,Odeon® a lui Alexandru Dabija. Toate, mai mult, mai putin sau
deloc izbutite, au fost primite cu interes, comentate cu asiduitate, concluzia fiind
insa ca nici unul nu a atins nivelul editiei princeps de la ,Bulandra“.

lata de ce pariul lui Felix Alexa, care a montat piesa la Sala ,George
Constantin®“ (Studio) a Teatrului ,Nottara“ se arata de la inceput unul considerabil.
Sunt semne ca regizorul si-a dorit un spectacol-eseu, dar si un spectacol subtil,
de rafinament poetic, expus intr-o grafie fluenta si inzestrat cu o eleganta usor
calofila. Ca nu a pregetat sa intinda cateva capcane spectatorului, facandu-l sa
creada ca asista la ceva usor, la o gluma buna. De aceea, unele personaje,
precum cel al Regelui jucat fara probleme de Alexandru Repan, imaginat ca o
paiata ilara, decrepita, ce apare insotit de o masinuta de jucarie teleghidata, ori
cel al Maestrului de Ceremonii, conturat de Alexandru Jitea ca un conformist batos
se situeaza indubitabil pe un plan deopotriva al comicului si al grotescului. Ei
anunta amestecul de stiluri in care e gandit spectacolul. Caci Regele pare a fi
imprumutat din Ghelderode, iar Maestrul de Ceremonii din Moliére. lar citatele se
vor inmulti pe masura ce spectacolul curge. Valerio e, in excelenta interpretare a
lui Razvan Vasilescu, un personaj pe care |-as numi de sinteza ori de interval, de
trecere, de cumpana. El isi poarta pranzul intr-un carucior de copil, primeste ori ia
tot ceea ce se afla la indemana. E viclean precum Scapin si profund ca Sganarelle
din Dom Juan. Tine la distinctia categoriala dintre nebun si bufon. Felul in care isi
concepe rolul Razvan Vasilescu isi afla un remarcabil pandant in jocul sclipitor,
fara cusur al Adei Navrot, o Doica plina de nerv si spontaneitate. E foarte bine ca
e asa, numai ca ar fi fost si mai bine daca nu numai personajele secundare ar fi
avut substanta, ci si protagonistii. Or, lucrul acesta, cel putin in cazul lui Leonce,
nu se intdmpla, cu urmari in echilibrul montarii.

Spuneam ca Valerio e un personaj de interval pentru ca sunt sigur ca,
dincolo de glume si de haz, Felix Alexa a vrut sa fie autorul unei montari profund
reflexive. Aici i-a sarit in ajutor Diana Ruxandra lon a carei scenografie stabileste
cel mai limpede atitudinea filosofica si stilistica spre care a aspirat montarea.
Metafora-cheie, subliniata de clepsidra din care se scurge nisip pe toata durata
reprezentatiei, e cea a timpului. Un timp din care, la inceput, pare sa fie abstras
Leonce, aflat intr-o stare de oboseala, de lassitude, cum zic francezii, specifica
sfarsitului unei iubiri. ,O dragoste care moare e mai frumoasa decéat una care se
naste“, zice personajul spre a-si justifica nostalgia. Incheindu-si conturile cu
Rosetta (loana Calota), Leonce hamletizeaza (un nou citat), pdna a cadea prada
surprizei dragostei, jocului dragostei si intamplarii, marivaudage-ului de pe urma
caruia se va indragosti de Lena. Bogdan Florea i-a Tmprumutat personajului
pletele blonde, silueta fragila, privirea melancolica, dar mai are pana sa ajunga la
substanta rolului. In Lena evolueaza, cu candoarea pe care i-o remarcasem in
Romantism de la Piatra- -Neamt, Gabriela Crisu. Cei doi au sarcina de a crea
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spectacolul iubirii asupra caruia pluteste o vraja asemanatoare celei din Visul unei
nopti de vara. Reusesc doar partial.

Liedurile ce mustesc de ironie si de umor negru ale Adei Milea sunt menite
sa completeze dimensiunea filosofica a montarii, rolurile de menestreli fiind
asumate de Gabriel Spahiu si de Romulus Chiciuc.

E sigur ca spectacolul cu Leonce si Lena de la ,Nottara“ incorporeaza
segmente ce degaja energii $i arderi superioare, asupra carora am insistat in
aceste insemnari. Insa la fel de sigur pentru mine e ca, dincolo de lucrurile bune
ce se pot spune (si pe care nu am ezitat sa le spun) despre montare, ar mai fi fost
loc pentru ceva mai multa profunzime, un plus de poezie, un pic mai multa si mai
autentica lucrare regizorala, nitelus mai multa concentrare actoriceasca pentru
ca spectacolul sa ajunga la anvergura la care aspira. Asta insemnand ca nici de
data asta modelul Ciulei nu a putut fi egalat si ca drumul de la dorinta la putirinta
e greu si incomplet parcurs.

Teatrul ,Nottara“ din Bucuresti — Leonce si Lena de Georg Biichner. Traducerea: Nina Cassian.
Regia: Felix Alexa. Scenografia: Diana Ruxandra lon. Muzica: Ada Milea. Cu: Razvan Vasilescu, Alexandru
Repan, Bogdan Florea, Gabriela Crisu, Ada Navrot, Alexandru Jitea, loana Calota, Gabriel Spahiu,
Romulus Chiciuc. Data premierei: 5 noiembrie 2004

Antoaneta IORDACHE

Din fragmentele destept legate a sase piese de teatru noi, apartinand de
sfera in urcare a tinerei generatii de dramaturgi romani, Ana Margineanu a
construit un scenariu convingator (intitulat 8.9 8.9...fierbinte dupa ’'89) si care
sporeste miza controversei — cand fierbinte, cand mocnita — despre textul
autohton. Nu se poate, din nici un motiv, face abstractie la acest spectacol de
intrebari ce tin de contextul imediat si carora si alte institutii ori companii de teatru
incearca, sa le gaseasca raspunsul. Mi-ar placea sa cred ca tanara regizoare ce
vine sa propuna ,dintr-un condei* cinci nume pe afisul teatrului (desi ,Foarte Mic*,
central) nu e ,singurul investitor al bunei idei repertoriale, ci avem de-a face cu —
in sfarsit — o programatica ridicare de cortina.

Ca si losif Naghiu, cu nu mai putin candida staruinta si eu am imaginat solutii,
ori daca vrem, coperte intrebarilor ce ne preocupau dupa '89, privitor |la dramaturgia
romaneasca. Fel de fel de ipoteze capabile sa verifice cvadratura subiectelor,
personajelor, replicilor intre arlechini au fost concretizate ca proiecte si avansate
»celor in drept®. (Ma refer la insistenta fostului secretar al Asociatiei Scriitorilor din
Bucuresti, fiindca imi e cunoscuta in detaliu.) Dintre diversele mele ,aplicatii“ de
gen, doar volumele de dramaturgie D.R.Popescu — O batista in Dunare, Naghiu —
Executia nu va fiamanata si Visniec (,integrala“ pe care-am preluat-o in manuscris
de la lasi) au dat o oarecare vizibilitate unghiului (zic si azi) profesional, in care
intelesesem sa ma plasez, fata de febrilitatea fenomenului de reconsiderare a
scrisului pentru scena. Am avut avantajul de a fi, o perioada, redactor de carte al
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Editurii ,Cartea Roméaneasca“ si de a relansa, cu autorii mentionati si piesele lor
respectabile (de nu si cateva deosebite), colectia de carte de teatru a editurii. Or,
lasand deoparte amanuntele particulare, fara o sustinere serioasa, sistematica si
provocator productiva, dramaturgia romaneasca (reprezentata de componentii
recentului afis, de grupul dramAcum, de alte coagulari din perimetrul generatiei) are
toate sansele sa ramana o aproximare, o valenta culturala periodic invocata in
seminarii festivaliere, un subiect pentru provizorii turbioane de opinie in breasla.
Desi sunt motive sa se incurajeze o deslusire clar articulata, ceea ce se vede cu
ochiul liber si ,azi*, in productia supravegheata de Ana Margineanu. Este, insa,
elementar ca nici aplaudabila ei initiativa, cum nici frecventele actiuni de promovare
UNITER, UNITEXT etc., nu se pot substitui unei configurari — ca — sistem. Ca si alte
proiecte focalizate, unul menit sa sustina cu adevarat piesa romaneasca si
spectacolul ei isi are locul in scenografiile economiei de piata libera...

Obisnuita sa fructifice oferta spatiilor netraditionale, regizoarea Ana
Margineanu reuseste sa creeze un echilibru intre planul abordarii directe — ,in real”
— a spectatorului si momentele ,,in oglinda“. Sala e si teatru, personajele si publicul
sunt, secvential, si actorii intamplarilor, spatiul este cel al memoriei colective.
Regizoarea nu forteaza, ci mai degraba ademeneste publicul la starea de
participare. Un exercitiu de integrare a perceptiilor in aperceptiv ne dezvaluie, la un
nivel, montarea. Poate si autorii invita la asemenea solutie spectaculara. In orice
caz, prins intre surpriza si emotie, extras din conditia protectoare de martor-
meditativ, publicul intelege — parca — mai in amanunt lucrurile, faptul ca ele vin din
propria-i realitate. Decupajul textual da fiecaruia dintre actori posibilitatea sa se
evidentieze intr-o ipostaza sau alta din paleta de tipologii. Coca Bloos — langa o
distributie inspirat inchegata si care construieste scene de efect — imbina cu
acuratete, pe cand trece relaxat prin indescriptibil de hazosul ei rol, planurile, de
altfel separate (sala / scena), si face, deci, sa functioneze conventia regizorala
potrivit careia Teatrul si Lumea s-au suprapus. De finete — monologul confesiv al
Mariei Ploae. Dezinvolte — schimbarile de registru (ironic / dramatic / comic) ale
Izabelei Neamtu, deosebit de iuti si de sigure. De asemenea, foarte activi, in cuplu comic,
Cristian lacob—Gheorghe Visu. Un spectacol placut, bun, modern, despre vicleniile
actualitatii, aceea...fierbinte dupa '89. Cine poate sti cu mai multa exactitate decat
dramaturgul roméan Stefan Caraman sau Peca $tefan, Petre Barbu, Paul Cilianu ori
Calin Blaga ce iluzie, ce dezamagiri, cat rasu-plansu, cate alte costisitoare bunuri
personale ar vrea omul din stal sa-i fie ,achitate, in schimbul biletului de teatru?...

Teatrul Mic — 8.9 8.9...fierbinte dupa '89, scenariu de Ana Margineanu pe texte de Stefan Caraman,
Peca Stefan, Petre Barbu, Paul Cilianu, Calin Blaga. Regia: Ana Margineanu. Muzica: Petre Margineanu.
Miscarea scenica: Florin Fieroiu. Cu: Coca Bloos, Maria Ploae, Cristian lacob, Isabela Neamtu,
Cristian Radu.

fMMWGMWA}

Daca intri in sala unde se prezinta adaptarea Nonei Ciobanu dupa Chaucer
urmarit de ideea ca scena va cuprinde tot raftul de biblioteca despre acest Boccaccio
englez si ca o dramaturgie a Povestirilor din Canterbury trebuie, obligatoriu, sa
parcurga textul de la A la Zet, desigur spectacolul te va dezamagi. Nu e ,marea
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montare®, nu tinde sa satisfaca ori sa reinventeze asenrtiuni privitoare la autor sau la
contextul beletristic. Tinde numai sa rasfoiasca albumul cu fete in cautarea acelor
trasaturi ce, in mod ciudat, trec granita timpului si sunt inca prezente, pilduitoare.
Exista un palier didactic al scenariului: care se ,citeste” si in neabatuta secventialitate,
dar si in modalitatea plastica, contand pe light design si proiectii. Captive in decor,
proiectiile ,spun“ de la inceput ca ecuatia montarii nu va fi una complicata, ci una
Loarte la vedere®: personaje drapate si lume din holul teatrului se intersecteaza si se
suprapun. De fapt, locul desfasurarii intdamplarilor este si el o proiectie, o ,cautare,
cum marturiseste regizoarea, un ,drum care se merge pe sine“ incontinuu, fara
oprire. Sapte pelerini, in postura de naratori si, totodata, de personaje active restituie,
in regim comico-parodic, inflexiunile actiunii (din Flandra, Siria, Cetatea Atenei...).
Uneori bine controlat de interpreti, alteori mentinut cu efort demonstrativ, registrul
parodic ,convine“ — in principiu — viziunii regizorale, problema fiind a dozajului si
omogenitatii tonale in scena, de la o reprezentatie la alta.

Actualizarile dinspre final, ,desenate” apasat chiar de regizoare, i
mobilizeaza la a fi prea expozitivi si pe actori. Altminteri, per total, trupa se achita
cu profesionalism, iar in cateva momente, Claudiu Istodor, Radu Zetu, Vitalie
Bantas, Liliana Pana ies evident in prim-plan, fara a forta portanta la public a
detaliilor comice. $Si Ada Simionica, Bogdan Talasman, Mihaela Radescu au bune
prestatii, de parcurs.

Teatrul Mic — Povestiri din Canterbury, dupa Geoffrey Chauseer. Adaptare, dramatizare, regie: Nona
Ciobanu. Scenografie, light design, proiectii: lulian Baltatescu. Muzica: Cristian Tarnovetchi. In distributie:
Claudiu Istodor, Mihaela Radescu, Liliana Pana, Vitalie Bantas, Radu Zetu, Bogdan Talasman, Ada
Simionica. Premiera:

Ce 12 vede La firal...

Undeva, candva...parteneriatul dintre Teatrul Fara frontiere si Teatrul Foarte
Mic va fi avand un rost, o motivatie. Ambele bune. E o intrebare daca si rezultatul
scenic — spectacolul — trebuie sa ,raspunda“ si de intentionalitatea acestei
colaborari de fiecare data, la fiece premiera. Pesemne ca da, pesemne ca nu,
fiindca viata teatrala nu-si croieste calendarele doar din zile faste, de duminica.
Mai e si cate o fila nesemnificativa in top. Piesa Yasminei Reza (Trei versiuni ale
vietii) are o constructie simpla, imediat descifrabila la nivelul vietii teatrale. Asistam
la intalnirea repetata a doua cupluri de personaje din clasa mijlocie (oameni relativ
realizati), in acelasi spatiu, aproape in aceleasi replici, descoperim insa, la
reluare, caracterul si relatiile insilor modificate — iar efectul este hazos, comic.
Mediul e developat cu acuitate de text. Din cand in cand, montarea, sau mai exact
actorii exploateaza mai mult sau mai putin fericit substanta comica a piesei.
Problema e ca prestatiile actoricesti nu capata relevanta, nu sunt ,duse” nicaieri,
se petrec, trec, raman exerciti de moment care nu pot salva intregul de la deriva
in nesemnificatv. La finalul spectacolului se vede asta foarte clar.Restul e teorie...
Sau intentionalitate. Sau o alta montare, cu aceeasi piesa simpatica, ofertanta.

Teatrul Fara Frontiere in parteneriat cu Teatrul Foarte Mic — Trei versiuni ale vietii de Yasmina Reza.

Traducerea: Violeta Popa. Regia: Monica Teodorescu; scenografia: Dana Istrate. in distributie: Alina
Berzunteanu, Gabriel Spahiu, Glanina Corondan, Claudlu Istodor. Premiera: 2 decembrie 2004.
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Alina MANG

Niata ca o pradi”

Madalina si Bogdan se intalnesc intr-un avion ce paraseste Romania cu
destinatia Irlanda. Ea, minora si entuziasmata de gandul inceperii unei noi
vieti, intr-o tara ,cool” alaturi de prietenul ei, Voicu, om cu relatii care se afla
deja acolo si-i pregateste lansarea intr-o cariera artistica; el, nu tocmai
increzator in viitorul pe care i-l ofera bursa de studii obtinuta la o facultate de
arte din Dublin. Se revad cateva luni mai tarziu, cand Voicu, un ,peste“
insistent si convingator in a racola clienti, ii aranjeaza lui Bogdan o intalnire
cu  fetita® lui, cu Madalina. Banii pe care ea ii cistiga lucrand intr-un fast-food,
la pregatirea kebabului, s-au dovedit a nu fi suficienti pentru a le asigura
traiul, asa incat Voicu i-a propus prietenei lui un ,job* perfect la care nu va mai
fi nevoita sa stea atat de multe ore in picioare si din care va castiga bani
adevarati: sa se prostitueze. Bogdan si Madalina ii ascund lui Voicu faptul ca
se cunosc, il lasa sa creada ca Bogdan este un client fidel, pentru ca ei sa se
poata intalni in continuare, iar Mady sa il ajute la realizarea unui film despre
lumea prostituatelor cu care el urma sa-si incheie studiile de masterat. Vor fi,
insa, descoperiti, Bogdan devenind si el victima lui Voicu, prins in acest
triunghi vicios din care nu se va mai putea desprinde. Ajutati de cunostintele
lui Bogdan, specialist in multimedia, ei pun pe picioare o afacere cu site-uri
obscene pentru a-si diversifica ,activitatea“. Acest joc murdar in care se lasa

Madalina GHITESCU, Razvan OPREA si Rolando MATSANGOS.
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antrenati, pentru ca nu au puterea sa-si analizeze si sa-si defineasca
optiunile, le distruge vietile, si-i duce la crima. Bogdan si Madalina se
indragostesc, ea ramane insarcinata, devenind astfel inutila si chiar un
pericol pentru afacerea lui Voicu. Impins de acesta, Bogdan savéarseste crima.
Povestea nu se sfarseste aici. Voicu va mai gasi in Roméania o Madalina
visatoare, gata sa lase totul pentru a pleca in Irlanda sa devina vedeta.

Mai multe despre aceasta istorie si eroii ei nu veti afla accesand site-ul
mady-baby.edu. Este titlul piesei scrisa de Gianina Carbunariu si al
spectacolului ce se joaca la Teatrul Foarte Mic. Textul propune un subiect dur,
limbajul folosit este si el astfel. Se spun cuvinte care ii pot soca pe spectatorii
pudici (daca mai sunt..., avand in vedere invazia de mesaje necenzurate Si
stiri deocheate prezente in presa si pe toate canalele audiovizualului la ore
de maxima audienta) sau pe acei care au venit la teatru tocmai pentru a cauta
o iluzie, pentru a se implica intr-o alta lume, fictiva, dar mai buna, si nu pentru
a fi partasii unui protest social, chiar daca el se face cu mijloacele artei.
Indiferent de motivul pentru care te-ai afla in sala, asisti la o reprezentatie de
teatru, de buna calitate, care nu te poate lasa indiferent. Spectacolul vorbeste
despre o realitate, pe care chiar daca o ignori, exista; el nu ofera iluzii, ci te
indeamna sa meditezi sau sa iei atitudine. Poti sa accepti aceasta propunere
sau nu. Poti sa urmaresti reprezentatia pana la final, sa te intristezi, sa te
amuzi, sa te induiosezi, pentru ca apoi sa aplauzi sau sa pleci trantind usa
(ceea ce a si facut un spectator dupa primele zece minute, in seara pre-
mierei). Nu cred ca exista un raspuns corect si nici nu-l caut. Ma intereseaza
aceasta propunere ca spectacol, ca forma de arta, pentru ca are un mesaj de
impact social. O generatie de artisti tineri aduc in discutie problemele pe care
le au unii dintre cei apropiati de ei ca varsta, dezorientati in lipsa unor repere
clare. Scenariul contureaza caractere, este construit dinamic, din replici vii.
Fiecare dintre cei trei actori are momentul sau pe care il sustine cu
convingere in fata publicului. Madalina Ghitescu in Mady joaca inocenta si
naivitatea unei fete simple ce devine apoi o vampa cu remuscarile si
sentimentele ei contradictorii, Razvan Oprea este ,adevarat‘ in rolul
proxenetului fara scrupule, Rolando Matsangos ne face cunostinta cu
Bogdan, un baiat bun in fond, dar extrem de vulnerabil. In cele doua ore, cat
dureaza spectacolul, decorul simplu, compus doar din cateva panouri Si
practicabile, se schimba in ritm alert si la vedere, se demonteaza si se
monteaza iar, sub o alta forma, pentru a redefini spatiul, pentru a fixa un nou
loc de desfasurare a actiunii. Gianina Carbunariu, care semneaza si regia, isi
compune spectacolul din scene ce se succed uneori cinematografic,
foloseste proiectii care fie dau dimensiune spatiului (de exemplu o
autostrada), fie maresc sau multiplica imagini obsedante si definitorii pentru
cele trei personaje si povestea lor (cum ar fi, de pilda, o pereche de buze
rujate strident, apetisante, aproape frivole). Toate aceste momente sunt
impletite ingenios si cu efect intr-un spectacol ce intriga, ce poate deveni
obositor prin agresivitate, dar care este sincer si curat, totodata.

Teatrul Foarte Mic - mady-baby.edu de Gianina Carbunariu. Regia: Gianina Carbunariu.
Scenografia: Alina Herescu. Proiectii multimedia: Maria Draghici, Tudor Petre. Miscarea scenica: Carmen
Cotofana. Producitor: Liviu Pavel. in distributle: Madalina Ghitescu. Razvan Oprea, Rolando Matsangos.
Data premierei: 5 noiembrie 2004.
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Tcilogis bui Berkoff

Steven Berkoff? Actorul englez cu ochii de un albastru intens, cu o privire
patrunzatoare si o expresie a fetei deosebit de mobila, pe care cei nu foarte
interesati de lumea teatrului, dar atrasi de cinematografie l-au putut vedea in filme
precum Beverly Hills Cop, Rambo sau Octopussy. Nascut in 1937 in Stepney, East
London, Berkoff, un actor important al generatiei sale, a studiat Teatrul la Londra
si Paris, a jucat mult, a scris si regizat piese de teatru. Primul sau text dramatic
Eastafostreprezentat la Festivalul de la Edinburgh in 1975. I-au urmat apoi altele:
West, Acapulco, Greek, Harry’s Christmas, Messiah... A adaptat pentru scena si
regizat opere cunoscute precum Metamorfoza si Procesul ale lui Franz Kafka,
Agamemnon, dupa Eschil, si Caderea Casei Usher a lui E.A. Poe. A semnat regia
spectacolelor Hamlet, Macbeth, Richard Il, Coriolan de W. Shakespeare,
Salomeea de Oscar Wilde si multe altele, cu care a realizat turnee in orase din
diferite colturi ale lumii. A si recunoscut, de altfel, public, placerea sa de a calatori.
Urmarindu-i fisa biografica aflu si de cartile pe care le-a publicat — jurnale de
creatie (I Am Hamlet, Meditations on Metamorphosis, Coriolanus in Deutschland,
The Theatre of Steven Berkoff...), culegeri de scurte povestiri (Gross Intrusion,
Graft: Tales of An Actor...). A primit aplauze si cronici elogioase din partea celor
care i-au urmarit one-man-show-urile: One man, Shakespeare’s Villain, Requiem
for Ground Zero.

Unul dintre acestea, Shakespeare’s Villain a fost prezentat la Bucuresti, la
Teatrul Mic, ca parte a festivalului UK_RO 2004. A fost prima oara cand |-am vazut
pe Steven Berkoff. Singur, imbracat simplu si lejer intr-o bluza neagra si o pereche
de pantaloni de aceeasi culoare, fara a fi ajutat de vreun element de recuzita, a
captat atentia intregii sali timp de mai de bine de o ora, vorbind publicului despre
ticalosii lui Shakespeare, despre Macbeth, Richard al lll-lea, lago, Shylock... Si-a
construit discursul scenic intr-un mod inedit, complet diferit fata de celelalte
reprezentatii solo la care am mai luat parte ca spectator. A fost o lectie de actorie,
o lectie despre cum poate fi compus cu inteligenta scenica un astfel de moment.
De la inceput a marturisit publicului ca nu exista un scenariu, ca fiecare dintre cei
prezenti contribuie la realizarea spectacolului, care se creeaza atunci, pe loc. Am
stiut ca nu este asa, ca acele vorbe faceau deja parte dintr-un text pregatit
dinainte, dar jocul sau m-a determinat sa ma indoiesc de acest lucru. Am trait
senzatia ca improvizeaza permanent. Experienta adunata din reprezentatiile
anterioare |-au facut sa fie pregatit si sa aiba replicile potrivite pentru fiecare
situatie. De pilda, in timpul spectacolului a sunat telefonul unuia dintre spectatori.
Reactia sa a fost fireasca si spontana, a spus cu umor: ,pe mine ma cauta, trebuie
sa fie managerul meu“. Probabil ca i s-a mai intamplat asta si a avut aceeasi
replica, dar iti lasa impresia ca era pentru prima oara.

Ticalosii lui Shakespeare nu este alcatuit din monoloage ale personajelor
amintite mai sus, ci este o analiza a acestor caractere ,rele”, a starilor conflictuale
care le conduc spre fapte reprobabile, atat din perspectiva literara, cat si din cea
a actorului pus in situatia de a interpreta un asemenea rol. Steven Berkoff ii
priveste cu detasare pe acesti eroi negativi ai lui Shakespeare, isi introduce
spectatorii in atmosfera de lucru a artistului care cauta solutia ideala de abordare
a unui personaj. Comenteaza relatia autor—regizor—actor.
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Foloseste ironia, anecdota, face trimitere la alti celebri interpreti ai lui
Shakespeare, la Sir Laurence Olivier, lan McKellen, Peter Hall, la eroii negativi din
filmele contemporane. Patrunde incisiv in psihologia ,ticalosului“ si propune un alt
mod de a-i privi pe ticalosii Marelui Will. Este de acord ca ei fac rau in mod
deliberat. Dar, spune el, exista mai multe tipuri de ticalosi: cei care sunt astfel prin
natura firii lor, cei care devin ticalosi, pusi in diverse situatii si cei care sunt pro-
dusul unei societati aspre si neinduratoare. Imaginea generala asupra lui Macbeth
este una ingaduitoare, Lady Macbeth fiind considerata adevarata ticaloasa. In
schimb, Berkoff o absolva de orice vina si-I prezinta pe Macbeth drept singurul
mare ticalos din piesa. Priveste aceste personaje ale lui Shakespeare drept niste
Llicalosi necesari“, elemente cruciale ale structurii conflictuale, adesea mai inte-
resanti decat eroii pozitivi si care starnesc uneori chiar simpatia si mila publicului.

In one-man-show-ul sau, Steven Berkoff este lago, Othello, dar si
Desdemona, Hamlet, dar si Gertrude, Macbeth, dar si Lady Macbeth. Coboara
scari inexistente, pe care insa te face sa le ,vezi“, ,simti“ taisul unei sabii invizibile,
»=auzi“ zgomotul unei usi trantite. Trece cu usurinta de la un rol la altul. Este un
excelent vorbitor. Vocea si corpul ii sunt partenerii perfecti si a dovedit ca sunt si
singurii de care are nevoie pentru a face un spectacol de teatru de buna calitate.

British Council in parteneriat cu Teatrul Mic — Ticalosii lui Shakespeare. One-man-show de Steven
Berkoff. Data reprezentatiei: 7 octombrie 2004.

Adrian PALCU

i ’ o0 ’ ’
whe Ientil 4 nealigare
/ /

William Hazlitt remarca odinioara ca ,Furtuna e una dintre cele mai originale
si mai perfecte piese ale lui Shakespeare [...]. Este plina de gratie si de grandoare.
Personaje umane si imaginare, dramaticul si grotescul sunt amestecate impreuna
cu cea mai inalta arta, fara ca aceasta sa fie ostentativa.”

Sunt observatii pertinente ce si-au gasit ecou la numerosii directori de scena
care, de-a lungul anilor, laséndu-se sedusi de farmecul poetic al acestei
piese-testament, au incercat sa ridice in trei dimensiuni nu numai imaginile —
fabuloase, in sine — dar mai ales télcurile si metaforele povestii. Cu mai multa sau
mai putina inspiratie. Cu mai mult sau mai putin succes, dupa caz. Pentru ca piesa
(bogata in simboluri si semnificatii), propunand o generoasa diversitate a situatiilor
si un evantai larg al tipologiilor, lasa camp de manevra — practic, nelimitat —
imaginatiei regizorului. Dar, in acelasi timp, si acopera cu frunzisul unei luxuriante
teatralitati — nelimitata si ea, fiind vorba de Marele Will — capcana adanca si
periculoasa a diluarii coerentei. Fundul acestei capcane poate fi atins prin caderea
in neinteresant, fastidios si incalcit.

E vorba, deci, de un echilibru subtil (la nivelul constructiei dramatice si al
replicii) intre concretetea lumii reale si magia plasmuirilor imaginatiei. Un balans
permanent. (Pseudo) conflictul intre teluric si apolinic e rezolvat in maniera poetica
tipic shakespeariana prin afirmarea binelui si restaurarea ordinii morale in lume,
iar translarea pe scena a acestui sambure narativ invelit in tul poetic reclama o
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viziune regizorala ferma si limpede, o acoperire stralucitoare a rolurilor si — de ce
nu? — un dram de nebunie (magie?) scenica. Desigur, nu toate montarile acestui
text pot beneficia de minunata trupa din perioada de glorie a Teatrului ,Bulandra®
sau de ochiul format si mintea clara ale lui Liviu Ciulei. Dar aceasta evidenta nu
trebuie sa functioneze ca impuls inhibitor. Dimpotriva, cred eu, ar trebui sa
amplifice ambitiile artistice (in sensul bun al sintagmei) spre atingerea unei
performante care sa ridice — macar intr-un mod onorabil si onest — manusa unei
asemenea provocari, ramasa etalon de maiestrie al vietii teatrale romanesti, iata,
la aproape trei decenii de la ,,comitere®.

Radu Dinulescu se afla la prima lui intalnire, ca regizor-creator, cu universul
shakespearian. Fascinatia textului lucreaza asupra directorului de scena, i
alimenteaza (nu pana la capacitatea maxima, totusi) rezervorul inspiratiei, fi
potenteaza reflexul narativ, dar ea se opreste undeva la jumatatea drumului dintre
concretizarea scenica si seductia (obligatorie in cazul adevaratelor izbanzi
teatrale) care era de asteptat sa se transmita asupra spectatorului. Din pacate,
sala abandoneaza foarte repede filonul asa-zicand serios al mizanscenei, devenit
prea putin atractiv, si urmeaza o directie mai facila (cumva la prima mana),
reactioneaza mai cu seama la aparitile pitoresti (la limita vulgaritatii, uneori
dincolo de ea) ale lui Trinculo si Stephano (schitati in cheie apasat burlesca de
Florin Covalciuc si Doru Nica), sau la gemetele si gesturile ilare ale lui Caliban
(Nicu Mihoc, aici cu o turatie a motoarelor peste turatia de ansamblu a trupei, dar
fara a putea modifica in bine impresia de ansamblu).

Si totusi, unde se voaleaza imaginea de ansamblu? Cum de tocmai filonul
poetic al povestii ramane undeva intr-o zona neinteresanta pentru spectator? De
ce emotia nu ia in stapanire stalul si lojile? Intrebari-obsesie ce isi gasesc partial
elucidarea, pentru ca premisele sunt asezate bine, povestea e depanata inteligibil,
actorii rostesc corect (poate nu intru totul convingi/convingatori), luminile cad unde
si cand trebuie, acrobatii trupei Urania au o plastica eficienta, se misca asemenea
unor spiridusi omniprezenti cum cere povestea.

Cred ca explicatia trebuie cautata in faptul ca toate aceste calitati, suficiente
in spectacole obisnuite, fie si insumate fac prea putin cand e vorba de Furtuna.

Pentru un actor de anvergura lui Valentin Voicila, a spune ca el face aici o
mare creatie inseamna a-i jigni forta artistica si simtul critic. EI compune un
Prospero ponderat, cu alunecari bine controlate intre cele doua lumi, cam
monoton si solemn, dar complet lipsit de mister. Acelasi repros |-as formula si in
cazul lui Ariel. Spiridusul schitat de Carmen Vlaga e lipsit de apetit ludic. Actrita
compenseaza intr-o anumita masura, printr-o mobilitate fizica remarcabila si prin
relationarea cu partenerii in scenele in care se amesteca, fara a fi vazuta, printre
fapturile umane naufragiate. Alexandra Didilescu (Miranda) si Sorin Calota
(Ferdinand) aduc un plus de prospetime, repede dizolvata in context. lulian
Copacea (Gonzalo), dupa o pauza de céativa ani de pe scena, revine intr-un rol
vizibil, inventariat (in consecutia unei pauze atat de lungi) la capitolul surprize
placute.

Un personaj rupe totusi monotonia, se singularizeaza in peisaj, te starneste
si te face sa-l urmaresti cu maxima atentie. E Alonso, ducele Neapolelui, singurul
personaj la care am remarcat o evolutie, o motivare de o anume adancime a
gestului, un ,ceva“ dincolo de cuvinte si de priviri. Un parcurs (psiho)logic, o
incarcatura de gand care trece rampa. Meritele revin interpretului acestui rol, loan
Pctcr, care s-a ostenit sa configureze o hingrafie, un trecut.
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Produce reala placere (estetica) elegantul caiet-program al spectacolului.
Prin design-ul ingrijit si aspectuos (Mihai Pacurar), prin eficienta si inspiratia
selectarii textelor (Ovidiu Cornea), el ar trece cu brio examenul exigentelor, chiar
si ale unui teatru cu staif, precum mai-sus-pomenitul ,Bulandra“. Spectacolul, din
pacate, deocamdata nu. E de sperat ca reprezentatiile urmatoare sa-i netezeasca
asperitatile, sa-i dea o0 mai buna instalare in zona artisticului si sa-l centreze
oarecum pe traiectoria lui catre public.

Teatrul de Stat ,loan Slavici“ Arad (Sala Mare) & Furtuna de William Shakespeare. Regia: Radu
Dinulescu. Decor: Doru Pacurar. Costume: S. Mitache. design: Lucian Moga. Muzica: Cristian
Tarnovetchi, Constantin Fleancu. Distributia: Valentin Voicila (Prospero), loan Peter (Alonso), Costin
Gavaza (Sebastian), Bogdan Costea (Antonio), Nicu Mihoc (Caliban), Carmen Vlaga (Ariel), Sorin Calota
(Ferdinand), Alexandra Didilescu (Miranda), lulian Copacea (Gonzalo), Florin Covalciuc (Trinculo), Doru
Nica (Stephano), Claudiu Oblea (Adrian), lonel Bulbuc (Francisco), Calin Stanciu (Seful de echipaj),
Mariana Tofan (Iris), Mariana Danila (Ceres), Angela Petrean (Junona), Trupa ,,Urania“ (nimfe si duhuri).
Data reprezentatiei: 20 noiembrie 2004.

e

Prea mic pestr o intorie 41a1 de manre

Niciodata parca tema individului aruncat fara scrupule in universala
masinarie de tocat carne a razboiului — demers intotdeauna implinit in numele
unor necesitati istorice ori sub stindardul unor idealuri (de cele mai multe ori
nebuloase pentru spiritele lucide) — nu a fost mai acuta decat acum, in con-
temporaneitatea confluentei dintre milenii. Pentru ca niciodata omul nu a fost
mai minimalizat, ca individualitate irepetabila, decat acum, cand cu totii, la
scara planetara, am devenit niste simple procente statistice, milioane de
locuitori ai unor teritorii, majoritati sau minoritati, grupuri sociale, profesionale,
electorale, sexuale, confesionale. Ori — cel mai frecvent — consumatori (de
rangul 1, 2, 3...)

Traim in plina postistorie (dupa unii). Am consumat experiente
socio-culturale fascinante, judecam totul prin grila postmodernitati si ne
intrebam, de la Beckett si lonesco incoace, ce mai poate urma dupa absurd?
Postabsurdul, evident. Descartes a murit cu mult Tnainte, iar trestia lui Pascal nu
se simte, nici ea, prea bine. Ea presimte dureros sezonul treieratului care se
anunta devastator.

Textul lui Visniec, Caii la fereastra, sondeaza un sol mustind de paradoxuri.
Lumina nu mai e orbitoare, dar vocile cauta inca explicatile ultime ale raului care
potenteaza fiara din om. Se incearca explicarea inexplicabilul prin demontarea
mecanismului pana la nivelul ultim, acela al chimiei relatiilor dintre barbat si femeie,
dintre tata si fiica, dintre mama si fiu, respectiv dintre femeia supravietuitoare si
reprezentantul autoritatii statale. Familia versus istoria. Visniec pune corect
microscopul deasupra esantionului studiat, creeaza premisele unei meditatii (triste, in
esenta) despre destinul — inevitabil — razboinic al omului. Spalarea de creier a avut
loc deja. Frumusetea si inocenta au fost refuzate in aceasta lume. Ele mai pot aparea
doar sporadic si pe termen limitat, prin ceea ce, indeobste, numim miracol. Regizorul
— aici, la cel mai inspirat demers al sau pe scena aradeana — regleaza acordul fin
al analizei. Focalizeaza discursul. Adauga o lentila foarte importanta investigatiei,
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care sa faca instrumentul mai performant si detalille studiate mai clare. Numai
ca ceea ce se vede e terifiant — si e terifiant pentru ca are aspect de normalitate.
Am mai auzit ganditori care afirmau ca razboiul e o functie sociala naturala. Asa
pot parea lucrurile privite dinspre ,masinarie“. Sau dinspre imperturbabila
eternitate. Dinspre ,beneficiarul“ acestei ,functii naturale®, dinspre individul viu
care — incapatanandu-se sa ramana o entitate distincta — nu mai are alta sansa
decéat nebunia (cu varianta ei blanda - autismul), lucrurile se vad mult mai
dramatic. Apa e mereu neagra, nu mai are capacitatea de limpezire. Ea doar
curge. Ca si sangele. Ceea ce ni se propune de dincolo de ,fereastra“ (mereu
murdara pe dinafara), prin ochelarii de cal ai istoriei (sau ai postistoriei, tot aia e)
nu e prea comod. Nu e nici macar igienic. De la macrocosmosul razboiului
coboram — in plina miopie — la microcosmosul constiintei, pe calea unei
tulburatoare intimitati cu suferinta cea mai intensa (despre care manualele de
istorie nu vorbesc, sau o fac in treacat, la modul numeric-contabilicesc). Poate
cizmele cazone, aduse de mesager in finalul spectacolului, ar fi trebuit sa-i
impresoare si pe spectatori, nu numai pe eroina. Efectul ar fi fost coplesitor,
socul constiintelor somnolente violent.

Ca actor stapan pe meserie, frisonat si in alte ocazii de impulsul artei de
autentica factura, loan Peter gaseste cheia unui realism fantast, tulburator, prin
care aduce foarte aproape de spectator aceasta degradare a mentalului si a
raporturilor individului marcat de razboi cu cei din jurul lui. Devine clar ca orice tip
de inregimentare subrezeste mintea. Impresioneazé demersul lui interpretativ prin
finetea cu care amanuntul (in gestica si in rostire, in evolutia in crescendo de la o
ipostaza la alta), are relevanta pentru sensul mesajului transmis. In ultima |postaza
(Hans) actorul atinge pragul virtuozitatii si da plusul de stralucire de care orice
piesa (cat de profunda ar fi) are nevoie pentru a trece rampa.

Dereglarea fizicului disloca echilibrul psihic si invers. La nivel individual.
Specia, insa, se autoregleaza. Femeia detine acest rol regenerator, ea traver-
seaza cu un soi de resemnare tragediile, fara a oculta — in cele mai variate im-
prejurari — speranta. Angela Petrean isi diferentiaza corect cele trei ipostaze ce
i s-au incredintat. Suporta cu stoicism tirania unui tata mutilat, e suficient de
tampa pentru a face pereche cu un militar decerebrat, iar ca mama da expresie
tragica disperarii in fata pierderii feciorului in lupta (sau, pe langa lupta). Numai
ca istoria (cea dintai carte..., nu-i asa?) e implacabila si se ocupa, intr-o
asurzitoare liniste sapientiala, cu harti colorate, cu locuri si date ale glorioaselor
batalii, cu cuceriri si anexari de teritorii, cu revolutii si exoduri, cu lovituri de stat
si cu diplomatia sterila a cancelariilor. Cu interpretari savante, cu teoretizarea
motivatiilor. Cam monoton, desi incearca sa individualizeze aparitiile
mesagerului, sa distinga cele trei moduri de a aduce vestea nenorocirii, Sorin
Calota nu face risipa de fantezie in creionarea personajului sau arhetipal. Ce
procent din aceasta monotonie revine viziunii regizorului, cat propunerii actorului
— e de cercetat inca.

Avem Carlowitz, Breslau... si cate or mai fi. Avem multe paci in istorie, dar
asta inseamna automat mai multa pace? Cu céat pacile sunt mai multe, cu atat
pare ca lipseste mai abitir PACEA. E singurul bun de consum pe care abundenta
il ucide. Raportul calitate—pret nu mai intereseaza pe nimeni. Plateste, copios de
fiecare data, individul devenit intre timp o simpla placuta de identificare si nimic
mai mult.
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Imaginea-simbol a spectacolului — atat de percutant prinsa in solutia
regizorala — e de o simplitate tulburatoare. Spre final, in scena penultima, sotia da
nastere unei caschete militare. E concluzia, de un firesc absolut, a intregului
spectacol. Hans s-a perpetuat, piesa poate sa reinceapa.

Teatrul de Stat ,loan Slavici* Arad (Sala Studio) - Caii la fereastra de Matei Visniec. Regia artistica:
Radu Dinulescu. Decor: Doru Pacurar. Costume: Oana Varan-Goia. Distributia: Sorin Calota (Mesagerul),
Angela Petrean (Mama, fiica, sofia), 1oan Peter (Fiul, tatal, soful). Data reprezentatiei: 15 octombrie 2004.

\_-_/_—\

Mircea MORARIU

Pledosrie pertrn paces 4 binigtes mondiali

In confortabila Sala Studio a Teatrului aradean, teatru care de putina
vreme |-a ales, drept patron spiritual pe loan Slavici, se joaca un izbutit
spectacol cu piesa Caiila fereastra de Matei Visniec. Piesa de tinerete a unuia
dintre liderii generatiei optzeciste (o generatie care, din pacate, s-a ilustrat firav
si cu multa timiditate in spatiul literaturii dramatice), Caii la fereastra a avut
parte de premiera absoluta doar in stagiunea 1993-1994 la Teatrul Mic. Multi
isi amintesc ca premiera, care ar fi insemnat debutul scenic al lui Visniec, ar fi
trebuit sa se petreaca in 1986, la Teatrul ,Nottara“, dar faptul a devenit imposibil
din pricina exilarii in Franta a autorului. Versiunea de la Teatrul Mic, realizata de
Nicolae Scarlat, — cel ce multa vreme a fost principalul si eficientul promotor al
lui Matei Visniec in spatiul teatral roménesc, a devenit posibila datorita unui
premiu acordat de o societate comerciala particulara si de revista Teatrul azi si
care a constat Tn finantarea costurilor montarii. Asa a avut atunci Nicolae
Scarlat sansa de a-si continua fidela si fertila investigatie scenica a teatrului lui
Visniec.

La Arad, regizorul Radu Dinulescu s-a apropiat de piesa dintr-o nevoie
interioara determinata de propria sa experienta de viata. Dupa cum bine se stie,
Caii la fereastra se ataseaza unor preocupari de larga circulatie in literatura
postbelica (dramatica si nu numai), concentrate asupra dezvaluirii traumatismelor
provocate omenirii i psihicului uman de mereu repetata experienta a razboiului.
Or, dupa cum marturiseste Radu Dinulescu in elegantul caiet de sala redactat de
Ovidiu Cornea si conceput grafic de Mihai Pacurar, petrecand lungi perioade in
tari grav afectate de razboi (Israel si Serbia), regizorul a putut constata de visu ca
,oamenii sunt adanc insemnati in constiinta de imaginea mortii, de absurditatea
momentului fatal in care trecerea in nefiinta nu are nici o logica“. lata de ce Radu
Dinulescu a proiectat o montare ce se doreste ,,0 pledoarie pentru pacea mondiala
si linistea individuala“. Regizorul gaseste tonul potrivit pentru a releva gravitatea
situatiei de criza istorica si morala reprezentata de starea de razboi, perceputa ca
o aberatie a istoriei si care aduce cu sine ceea ce Radu Dinulescu numeste
,deviatia psihicului in masa“.

Piesa e alcatuita din trei episoade ,familiale, plasate in trei momente istorice
diferite, desprinsc dintr-un razboi mai mult sau mai putin celebru, surprinzand
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efectele tragice si grotesti ale expansiunii spiritului belicos. Sub privirile ingrijorate
ale Mamei, Sotiei, Fiicei, vedem trecerea spre dementa a Fiului, Tatalui si,
respectiv, Sotului marcati de realitatea sordida si grea in costuri umane
reprezentata de macelul organizat.

Spectacolul lui Radu Dinulescu are forta, e dinamic, exploateaza arta
contrastelor, nu cade in patetism si izbuteste sa puna eficient intre paranteze
tezismul de care e marcat textul. Cei trei interpreti — Angela Petrean (Mama, Fiica,
Sotia), loan Peter (Fiul, Tatal, Sotul) si Sorin Calota (Mesagerul) au evolutii sigure,
atent diferentiate stilistic in fiecare secventa in parte, astfel incat reprezentatia
inseamna o izbanda inteleasa ca rezultat al elaborarii si al disciplinei profesionale.
Izbanda la care contribuie in mare masura decorul semnat de Doru Pacurar si
costumele Oanei Varan-Goia. Indiscutabil, montarea simpla, de o eleganta
austeritate de la Teatrul aradean reprezinta ceea ce se cheama ,un succes de
echipa“.

Teatrul ,loan Slavici* din Arad - Caii /a fereastra de Matei Visniec. Regia artistica: Radu Dinulescu.
Decorul: Doru Pacurar. Costumele: Oana Varan-Goia. Cu: Sorin Calota, Angela Petrean, loan Peter.
Data reprezentatiei: 15 octombrie 2004.

Angela PETREAN si loan PETER.
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E cat se poate de firesc ca tinerii directori de scena sa aiba in setul lor de
prioritati promovarea literaturii dramatice ce se concentreaza asupra problemelor
generatiei din care fac parte ori de care ii despart doar foarte putini ani. Norway,
today e un astfel de text. Scrisa in 2001 la comanda unui teatru din Disseldorf,
aceasta presa despre tinerete, iubire si sinucidere, despre internet si influentele
sale, i-a adus dramaturgului Igor Bauersima, nascut la Praga in 1964, Premiul
pentru ,,cel mai bun autor in devenire* decernat de revista ,Theater Heute“ ca si
un premiu al publicului acordat cu ocazia Zilelor Teatrului din Mulhein. Un site creat
pentru sus-numita piesa e, din cate se pare, vizitat cu asiduitate. Piesa se joaca in
multe teatre europene, iar traducerea ei in limba romana i se datoreaza lui Victor
Scoradet si i-a servit unei prime montari regizate de Andreea Valean in stagiunea
2002/2003, la Teatrul ,Odeon* din Bucuresti.

Norway, today e un text cu si despre tineri, despre incredere si disperare,
despre jocul sentimentelor, despre teribilism si autenticitate, despre viata si
sinucidere. Piesa e fundamentata pe un fapt real. La 9 februarie 2001, un tanar,
satul ori care doar credea ca e satul de viata, cauta pe internet oameni ce nutresc
aceleasi ganduri suicidare, intra in dialog cu o fata cu care apoi se intalneste, iar
10 zile mai tarziu se arunca impreuna de pe stanca Prokestolen. Cat de profund
sunt animate cele doua personaje ale piesei de gandul sinuciderii si cat e facatura
si teribilism adolescentin, cat de adanc resimt ei acuitatea faptului ca adesea in
viata te incearca sentimentul ca nu mai ai nevoie de tine insuti, cum poate
sentimentul mortii sa se metamorfozeze in dovada a existentei umane, cata
luciditate dar si cata vanitate ori lasitate se afla in spatele deciziei celor doi de a-si
pune capat zilelor sunt temele esentiale ale acestui text prin care Igor Bauersima
a conferit un nou sens conceptului de teatru-film.

Sunt numeroase si convingatoare indiciile ca tanarul regizor Radu-Alexandru
Nica a intuit plurisemantismul textului, si-a pus numeroase intrebari pe marginea
lui, l-a iscodit inteligent si cu folos, cu delicatete si intelegere, dar si cu justa
masura. Intrat in profesie printr-un remarcabil spectacol intitulat Am angajat ucigas
profesionist, oferind apoi o reusita montare a Norei lui Ibsen in care era de
observat efortul de reconstruire si esentializare a partiturii, pendularea printre
meandrele unei lumi cu o existenta labirintica, Radu Alexandru Nica realizeaza
acum la Teatrul ,Radu Stanca“ din Sibiu un experiment inedit. Acelasi spectacol e
jucat cu aceiasi actori atéat in limba roména cét si in limba germana. Nu am vazut
decét varianta in romaneste, despre care pot sa spun ca e clara, echilibrata, deloc
lacrimogena, insa cat se poate de sensibila. Carmencita Brojboiu a realizat o
scenografie inteligenta, corpuri geometrice transparente sugerand inaltimile
muntilor Tn care se refugiaza Julie si August, cei doi internauti cu intentii suicidare.
E clar ca Radu-Alexandru Nica s-a concentrat asupra lucrului cu actorii, doi
debutanti, de curand cooptati in colectivul Teatrului sibian. E vorba despre lonela
Acasandrei, absolventa a tinerei scoli de actorie de la Timisoara si de Bogdan
Alexandru Saratean, absolvent al UNATC, pe care I-am mai vazut in Badaranii lui
Goldoni, productie studenteasca regizata de Adrian Pintea. Amestecul de
inocenta, puritate, teribilism, dezamagire prematura, plictis presarat cu numeroase
prefabricate lingvistice isi gasesc in cei doi actori doi foarte buni exponenti. Radu-
Alexandru Nica le-a exploatat datele fizice, a vegheat asupra bunei coordonari a
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jocului, a asigurat armonizarea stilistica, atent sa nu cada in uniformizare si
platitudine, a potentat jocul in oglinda dar si cel in parteneriat practicat de cei doi
actori. Se poate spune ca, in pofida tineretii regizorului si a interpretilor, montarea
sibiana e un exemplu in ceea ce se numeste ,spectacolul de actori®.

Sunt convins ca dupa ce vor vedea spectacolul, tinerii, cei carora el li se
adreseaza cu precadere, vor spune ca e cool. In argoul pustimii, al adolescentilor,
cool:,marfa“, ,meserie“, excelent. Dar in engleza cool inseamna, inainte de toate,
srece”. Or, spectacolul Teatrului ,Radu Stanca“ are mai cu seama insusirea de a
nu fi deloc rece, de a nu cadea nici o clipa in vulgaritate, in pofida faptului ca pe
scena se rostesc si cuvinte nu tocmai ortodoxe. Norway, today le place tinerilor,
dar, dupa cum se vede, place si acelor critici care, spre regretul lor, au trecut cam
de multisor de prima tinerete.

Teatrul ,,Radu Stanca“ din Sibiu - Norway, today de Igor Bauersima. Adaptare dupa traducerea lui
Victor Scoradet. Regia: Radu Alexandru Nica. Scenografia: Carmencita Brojboiu. Cu: lonela Acasandrei
si Bogdan loan Saratean. Data premierei: 26 noiembrie 2004.
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U Tandemn inapinat

Pe scena Teatrului ,,Radu Stanca“ s-au perindat in ultimii ani numerosi
regizori si scenografi dintre cei valorosi, aceasta deschidere spre colaborari de
cert prestigiu facdndu-se nu o data simtita si in distributia unor spectacole la care
au participat si actori ca Marian Ralea, llie Gheorghe, Valer Dellakeza, Angel
Rababoc, Bogdan Zsolt, Adrian Titieni s.a. Desigur, faptul de a lucra cu diferiti
directori de scena cu o apreciata carte de vizita, ca Silviu Purcarete, Mihai
Maniutiu, Tompa Gabor, Alexander Hausvater sau Andriy Zholdak, a insemnat
mult pentru acest colectiv care si-a vazut inscris numele in palmaresul unor
numeroase festivaluri din tara si din lume, iar astazi face pasi importanti pe drumul
unei frumoase cariere internationale.

lata, insa, ca in acest an, sibienii ne-au oferit si o0 alta ,experienta®, aflata la
polul opus, dar nu mai putin benefica pentru nazuinta trupei de a-si apropia
meritele performantei. Mai precis, trei spectacole realizate in acelasi ,tandem®
foarte tanarul regizor Radu-Alexandru Nica si scenografa Carmencita Brojboiu,
impreuna cu cétiva actori din generatii diferite, dar reuniti prin aceeasi optiune
manifesta pentru un teatru ferit atat de cliseele si cosmetizarile vetuste, céat si de
ispita provocarii aplauzelor prin solutii de la periferia artei.

Mai intai a fost Am angajat un ucigas profesionist, de Akki Kaurismaki, piesa
pusa in scena la sectia germana, spectacol selectionat si in Festivalul National
. L. Caragiale“, unde s-a bucurat de o vie apreciere din partea publicului si a
criticilor. Au impresionat placut mariajul dintre impulsurile dramatice si cele
comice, inlantuite uneori in chip cinematografic, jocul modern, economicos, dar
viu colorat al unor interpreti, vioiciunea parodica aplicata ,telenovelomaniei® si
fragilitatii unor retete ale filmelor ,de actiune®, totul desfasurandu-se intr-un cadru
scenografic de o surprinzatoare simplitate si binevenita mobilitate, unde
sconventia“ este asimilata imediat si permite o lesnicioasa concentrare a
interesului spectatorilor in jurul personajelor piesei. Succesul spectacolului,
succes al tineretii de spirit si, nu mai putin, al spiritului de echipa, avea sa anunte
un parcurs interesant pentru aceasta colaborare, fapt confirmat cateva luni mai
tarziu, prin doua premiere cu care s-a deschis stagiunea sibiana 2004—-2005.

Prima dintre ele, cu piesa Norway, today, de |gor Bauersima, tradusa din
limba germana de Victor Scoradet, ne face martorii unei fulgeratoare ,,iubiri la
prima vedere* intre doi tineri, Julie si August, care hotarasc sa se sinucida. ,Ea“
este motorul si factorul de consecventa pe acest drum in care ,EI* va descoperi
gustul fericirii depline, de o clipa, tocmai in vecinatatea mortii, clipa cand toata
platitudinea si mizeriile vietii cotidiene sunt date uitarii, impreuna cu insusi
absurdul conditiei umane, ce isi pregateste aneantizarea inca de la nastere. De
aceasta data, Tintr-un decor minimalist si transparent, realizat de Carmencita
Brojboiu, dar cu vadite valente simbolice si metaforice, regasim iscusinta
regizorului Radu-Alexandru Nica de a pune in valoare tineretea interpretilor lonela
Acasandrei si Bogdan loan Saratean, ingenuitatea lor si voluptatea jocului
adolescentin, delicatele ,harjoneli“ sentimentale dincolo de care se ghicesc, insa,
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cand si cand, delicate si tragice premonitii. Intregul dialog dintre clipa intalnirii si
aceea a iesirii de pe scena vietii se desfasoara coerent, credibil si emotionant,
chiar daca, la premiera, din emotia interpretilor, s-au nascut si unele momente
usor trenante.

Cea de-a doua premierd, cu Nora, de Henrik Ibsen, prilejuieste aceluiasi
tandem, Radu-Alexandru Nica si Carmencita Brojboiu, ambitiosul proiect al
restituirii unui foarte cunoscut si dificil text clasic intr-o expresie scenica
nontraditionalista, in care cuvantul este adeseori completat in chip sugestiv ori
inlocuit de gestul si miscarile concepute de doi valorosi colaboratori, coregrafii
Florin Fieroiu si Hugo Wolf. In distributie, alaturi de Pali Vecsei (Nils Krogstad) si
Gelu Potzzoli (doctorul Rank), principalii performeri din Am angajat un ucigas
profesionist, isi fac aparitia tinerele Diana Fufezan (Nora), Ofelia Popii (Kristine
Linde) si Tania Anastasof (Emmy, fiica Norei, personaj inventat cu deplin succes
de regizor si implinit cu edificatoare semnificatii de foarte ténara interpreta),
impreuna cu Adrian Matioc (Torvald Helmer). Tulburator prin ruperile de ritm, prin
laconismul si prin momentele sale de o nedisimulata tensiune dramatica,
circumscrise unui imens vid de comunicare si de comprehensiune in care sunt
cuprinse, ca in plasa unui nevazut paianjen, si personajele si elanurile sau
rabufnirile lor, si reactiile de o surprinzatoare sangvinitate ori tacerile abisale ale
eroilor, spectacolul isi dobandeste o indiscutabila personalitate atat in planul
semnificantului scenic, cat si al semnificatilor, mai apropiate de spiritul si de
sensibilitatea publicului de astazi. Caruselul incompatibilitatilor dintre protagonisti
este gazduit de un imens spatiu alb, o incapere ca o uriasa colivie, ai carei pereti
poarta urmele unor zgarieturi ale disperarii. Exista in acest demers si semnele
unor ezitari la nivelul interpretarii, momente de diluare a tensiunii dramatice fie prin
repetarea excesiva si explicativa a unor atitudini (mai ales la inceputul specta-
colului), fie prin mici inadecvari la tonalitatea vesel-amara a unor scene (noaptea
de carnaval), ce atenteaza la subtilitatea de ansamblu a lecturii regizorale. Usor
retusabile, ele nu impieteaza asupra sinceritatii, cutezantei si profunzimii acestei
lecturi scenice care, impreuna cu celelalte doua spectacole, da seama de virtutile
spiritului de echipa si ale tineretii intelectuale ce si-au pus amprenta lor binevenita
pe productiile creatorilor Radu-Alexandru Nica si Carmencita Brojboiu, in cadrul
unei colaborari pilduitoare, daca nu chiar providentiale.

Marinela TEPUS

JNera st enl”

Asa cum fiecare adolescenta cuprinde in sine o ipotetica actrita, fiecare
femeie o ascunde pe... Nora. O farama din acest personaj ramane pitita in fiinta
noastra intima; de cele mai multe ori, nici nu apucam sa ne dam seama de asta.
Doar atunci cand se intampla sa constientizam se isca drama. Ce inseamna
sindromul ,Nora“? Prin ce se defineste? Primele ,simptome* pot fi chiar micile
taine ale copilariei, care, in timp, se completeaza cu cele ale adolescentei si se
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accentueaza cu cele ale tineretii. Micul secret al Norei-eroina sunt pralinele. Pe
care le ascunde de sotul sau. Pe care, probabil, le-a ascuns de tatal sau. Din
dragoste. Din respect. Din supunere. Si din ne-supunere. Fiecare pralina rontaita
in ascuns inseamna — nu-i asa? — (si) un act de revolta, (si) o mica razvratire. Si
viata ar fi putut continua asa, banal, fara probleme majore, péna la adanci
batraneti. Numai ca ea (viata) are — din fericire, sau din nefericire —, propria
strategie, prin care ne trezeste subit din amorteala, obligdndu-ne sa alegem. De la
micul secret: pralinele, Nora ajunge la marele secret: polita de asigurare semnata
in alb. Pentru a-si putea salva sotul. Un gest remarcabil, facut, insa, cu
inconstienta. Urmarea? Santajul. Spaimele. Deceptia. Alienarea. Cuvintele incep
sa doara i sa instraineze. Dar viata abia de-acum incepe sa fie autentica. Te
obliga sa optezi. Intre praline si toate cele enumerate inainte.

Spectacolul Teatrului ,Radu Stanca“ din Sibiu, cu Nora de Henrik Ibsen, in
regia lui Radu-Alexandru Nica, de aici porneste. Si merge mai departe, punand /
raspunzand (la) o seama de intrebari. Despre viata. Despre cuplu. Despre nevoi.
Despre aspiratii. Despre limite. Vedem, la inceput, pe unul dintre peretii decorului,
un reportaj care incearca sa ne puna in tema. Apoi, spectacolul propriu-zis incepe
intr-un spatiu alb, aseptic, o cusca foarte eleganta sau un salon de spital, in care
exista doar un minuscul luminator, aproape de tavan, asezat in asa fel incat mai
mult sa putem banui existenta cerului, decat sa-l si vedem, si o cutie postala,
asezata la indemana, la vedere, loc al amenintarii absolute, pentru ca acolo ar
urma sa ajunga polita incriminatoare. Personajele se misca, fara speranta,
concentric. Apoi, alearga (presupus) dezordonat, de colo pana colo, dupa o
coregrafie savant alcatuita (Florin Fieroiu, Hugo Wolf); ies si intra prin usile din
fundal, niste gauri negre, dreptunghiulare. O vanzoleala fara rost a unei lumi ce
nu-si mai gaseste echilibrul. Lipseste comunicarea. Lipseste toleranta. Eroii nu se
ating decét rareori, si atunci, accidental. Nu se privesc aproape niciodata. Vorbesc,
dar cuvintele trec pe alaturi, se lovesc de pereti. Exista numai cateva momente in
care unul simte prezenta celuilalt, a celorlalti. Dar, in general, aceasta
constientizare a existentei aproapelui nu face pe nimeni mai fericit. In acest
context, sexualitatea pare a deveni un liant. O punte de comunicare. Dar repede
ne dam seama ca e numai o defulare rapida si fara urmari. O oprire de-o clipa,
dupa care se reia goana bezmetica spre niciunde. Este vorba, in montarea lui
Nica, despre o marunta drama cotidiana: fisurarea vietii unui cuplu oarecare $i,
mai apoi, ruperea definitiva a acesteia. Verdictul e banal: nepotrivire de caracter.
Nora incearca sa-si salveze casnicia, apoi sa salveze macar aparentele, apoi sa
se salveze pe sine... Din aceasta lupta, neinsemnata in fond, cineva este totusi,
cu adevarat, salvat. Surprinzator, tocmai omul de nimic, santajistul ordinar. El este
convins, pana la urma, sa returneze polita. Devine generos. Se umanizeaza.
Lucrurile par sa se aseze in fagasul obisnuit. Sotul, dupa ce o repudiaza, e chiar
in stare sa o ierte pe Nora. Devine si el... generos. Fals generos.

Din substanta piesei ibseniene, regizorul (re)construieste un spectacol al
zilelor noastre, cu meandre si profunzimi nebanuite sub coaja groasa a
derizoriului. Actualizeaza mult, dar mereu in limitele impuse de text. Doar cateva
artificii (justificate in economia reprezentatiei, dar neesentiale) — Nora imbraca,
pentru bal, o rochie ca a Madonnei si pregateste un dans ca al acesteia; Doctorul
Rank moare de SIDA, nu de cancer — ne fac sa zambim ingaduitor, nu sa le
refuzam cu obstinatie.
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Actorii sunt performanti, in acest joc subtil dintre aparenta si esenta. Ei sunt
obligati sa joace ,singuri®, neintrand in relatii directe unii cu altii. Totul e gandit
matematic, executat matematic. Nora (Diana Fufezan) este, in prima parte a
spectacolului, o femeie frumoasa, usuratica, seducatoare, superficiala, castigand,
pe parcurs, noi dimensiuni afective, autenticitate. Torvald Helmer — sotul (Adrian
Matioc) este (doar) obtuz, blazat, marcat de cariera si principii — un burghez
oarecare. Nils Krogstad — ,santajistul* (Pali Vecsei) e imprevizibil, alunecos ca un
sarpe, disperat, dezamagit, ajungand, spre final, sa ne impresioneze prin calitati
profund umane. Doctorul Rank (Gelu Potzolli) isi asteapta moartea
resemnat-ironic si se bucura, in asteptarea acesteia, de prietenia neconditionata
a Norei. Kristine Linde (Ofelia Popii) este o luptatoare (vrea cu orice chip s-0
salveze pe Nora; ii impune acesteia sa-i marturiseasca lui Helmer greseala,
reinvie in Nils Krogstad o iubire pierduta pentru a obtine polita, dar si ca o
incercare tarzie de justificare a unui gest de tinerete). Fetita (Tania Anastasof) e
deja o mica Nora, dar si mai marcata de alienare. Este pervers si induiosator
totodata jocul ei erotic cu papusile. E micul sau secret. Evoluam, nu-i asa? Acestia
sunt eroii ibsenieni asa cum i-a vazut Radu-Alexandru Nica. Se recunoaste, insa,
in fiecare rol, identitatea actorului care-l interpreteaza, propriul talent, propriile
valente dramatice.

In totul, a rezultat o productie-eveniment, cu care sibienii au de ce se mandri
si care ne face sa credem ca regizorul va fi curdnd de tot unul dintre cei mai buni
ai generatiei tinere. Este la a treilea spectacol. Nu a ratat nici unul. Are multa
imaginatie si o uimitoare putere de (re)creare a unor lumi pe orice fel de partituri.
Nu are inhibitii. Are talent si masura.

Teatrul ,,Radu Stanca“ din Sibiu — Nora de Henrik Ibsen. Regia: Radu- Alexandru Nica. Scenografia:
Carmencita Brojboiu. Coregrafia: Florin Fieroiu si Hugo Wolf. Reportaj: Radu Nechit. Operator: Octavian
Moldovan. Montaj: Adrian Matioc. Cu: Diana Fufezan, Ofelia Popii, Tania Anastasof, Adrian Matioc, Gelu
Potzolli, Pali Vecsei. Data reprezentatiei: 27 noiembrie 2004.

Andreea DUMITRU

TURANDOT — MW I hf sl

Opera a fascinatiei si a excesului, Turandot pretinde din partea creatorilor
care o sondeaza, temeritatea si lipsa de masura a printului Calaf. Cifrul acestui
basm enigmatic pare sa se deschida doar celor care tenteaza limitele,
exploratorilor care se abandoneaza adancurilor, indiferenti la controversele iscate
de incursiunile lor extravagante. Asa cum se intampla in 1974, cand Lucian Pintilie
imagina, la Théatre National de Chaillot, o viziune baroca a subconstientului
uman, asa cum se intampla in 2000, pe scena de la ,Bulandra®, cand Catalina
Buzoianu analiza fascinata aglutinarea culturilor si a stilurilor teatrale din basmul
lui Gozzi. In aceasta familie s-ar putea inscrie, fara indoiala, Victor loan Frunza si
Adriana Grand, creatori cu simt scenic hiperbolic, staruitori in dezvoltarea
propriilor obsesii. Turandot, spectacolul pe care cei doi il semneaza la Teatrul
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»1ony Bulandra“ din Targoviste, sta sub semnul uneia dintre temele lor de reflectie
predilecte, pe care as rezuma-o astfel: omenescul poate destabiliza mecanismele
puterii in aceeasi masura in care puterea poate corupe omenescul. Intr-adevar,
fascinatia ,diabolica“ pe care fiica lui Altoum o exercita asupra celor din jur pare a
fi echivalentul metaforic al orbirii in masa provocate de orice dictatura (si daca ne
gandim la costumul rosu purtat in spectacol de interpreta lui Turandot ori la covorul
de aceeasi culoare pe care isi inscrie edictele, imaginea devine inconfortabil de
familiara). Simbolurile intretin cultul personalitatii: ,,Cum e cu putinta ca un simplu
portret sa detina atata putere?, intreaba naiv noul pretendent, inainte de a fi el
insusi absorbit in sistem. In acelasi timp, haosul care domneste la curtea din Pekin
(ordinele se contrazic, eunucii si sclavele lui Turandot isi disputa sferele de
influenta) tradeaza criza aparatului de propaganda, de fapt, insasi criza autoritatii.
Evenimentele se precipita, semnele unei uriase schimbari plutesc in aer.
Optiunea de a monta basmul lui Gozzi intr-un spatiu teatral atat de recent ca
cel de la Targoviste, cu o trupa si un public in formare, ii determina pe Victor loan
Frunza si pe Adriana Grand sa-si traduca mesajul in limbajul noilor generatii de
spectatori. Poate de aceea, in prologul montarii (una dintre putinele concesii facute
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originalului, adica basmului conceput de Carlo Gozzi in spiritul Commediei dell' Arte),
actorii vin la rampa pentru a ne avertiza pe un ton jucaus-parodic: ,Nu, n-ati vrea sa
auziti o poveste atat de cumplita!“ Definitia ,ororii* s-a schimbat astazi. Nu mai
tremuram de groaza la vederea unui anumit ,portret®, ci suntem terorizati de ceea
ce numim cu un termen ambiguu Si pervers, ,imagine“. Subtile actualizari se
observa, de la bun inceput, in designul costumelor. Actorii poarta vesminte
extravagante, confectionate din piele, coifuri cu corn si accesorii metalice (piroane,
lanturi, tinte) care creeaza iluzia optica a unui regn brutal, uniform, asexuat. Turandot
isi face aparitia in chip de printesa razboinica, inarmata, insa, cu... aparate de
fotografiat pentru a imortaliza ca o adevarata profesionista in domeniu, expresiile
victimelor amenintate de satarul calaului. Decorul imaginat de Adriana Grand este,
in acelasi timp, functional si spectaculos. Pe planul inclinat al scenei, un dispozitiv
semanand cu rotativa unei tipografii, dar si cu cea a unei imprimerii de matasuri
(sunt sugerate, astfel, marile inventii ale civilizatiei chineze antice), desfasoara lungi
covoare de hartie imprimate cu edictele lui Turandot sau cu portretul-robot al
nefericitilor sai pretendenti. In proscenium, la o apropiere care starneste fiori de
groaza spectatorilor din primele randuri, o ghilotina metalica decupeaza postere cu

Laura VASILI
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chipurile celor sacrificati. Si totusi, treptat, autoritatea cladita pe regimul terorii se
clatina, asemenea muntilor de maculatura care trebuie maturati in afara spatiului de
joc. Emotia se infiltreaza in imperiul penumbrei, al insecuritatii, al groazei: Turandot
ii cedeaza lui Calaf (Sorin lonescu), cei doi fotografindu-se reciproc, pana cand
femeia orgolioasa ajunge sa pozeze ea insasi in postura de victima.

In ciuda efectelor de apropiere, spectacolul se retine doar in plan vizual si
muzical (partitura lui Cari Tibor, colaborator perfect integrat de-acum echipei Victor
loan Frunza—-Adriana Grand, intrerupe cumva traditia citatelor pucciniene). Ce fi
lipseste lui Turandot, pe scena Teatrului din Targoviste? In primul rdnd, o interpreta
pentru acest rol, ceea ce inseamna mai mult decat prezenta agreabila a Laurei
Vasiliu. Trupa pare inca usor nesigura, tentata de aproximari si indiferenta la un
anume ritm al spectacolului, pe care — de bine, de rau — muzica I-ar fi putut implini.
Asa incat, Turandot ramane numai ebosa unui gand incarcat de promisiuni. De
data aceasta, creatorii sai nu au mai gasit, poate, ragazul necesar pentru a
converti in echilibru inspirata lor lipsa de masura.

Teatrul ,Tony Bulandra“ Targoviste — Turandot de Carlo Gozzi. Directia de scena: Victor loan
Frunza. Decorul si costumele: Adriana Grand. Muzica: Cari Tibor. Light design: Victor loan Frunza.
Distributia: Laura Vasiliu, Sorin lonescu, George Corneanu, Liviu Cheloiu, Stefan Cepoi, Georgiana
Mazilescu, Adina Stan, Simona $aiu, Irina Melnic, Ferkin Elias, Liviu Vlad, Silvia Gasca, Radita Rosu, Radu
Ciobanasu. Cu participarea sopranei: Heliana Munteanu. Corul: Angelica Dragoi, Rebeca Pelmus, Mihai
Vladareanu, Florin Sandu, Bogdan Hrestic, loan lulian Cordus. Solista: Stefania Chitulescu. Orchestra:
Sabin Verbovski, Marin Lodrin, Constantin Aurel, Laurentiu Zmau, Marcel Licsandru, Ramona Paunescu,
Cari Tibor. Data reprezentatiei: 21 iunie 2004.

Crenguta MANEA

E .z’a :44\ z. . Mv

Povestea bunelor intentii este un text dramatic scris la sfirsitul anilor '60
de cunoscutul critic britanic de teatru John Elsom si face parte din trilogia Cum
am facut fata. Dupa afirmatia autorului intr-o declaratie consemnata in
caietul-program al spectacolului, ideea elaborarii piesei Povestea... a
imprumutat-o de la Boris Vian — dramaturg, conform Emmanuel C. Jacquart in
Le Thééatre de la Deérision (Editura Gallimard, 1974, Paris), aflat ,mai mult sau mai
putin® in marja acestei miscari teatrale. De altfel, nu numai anecdotica (istoria
femeii care cheama un constructor pentru a rezolva pata de igrasie de pe un
perete al casei sale, constructor care pana la urma ii va darima casa, incetul cu
incetul), ci si tema incomunicarii, a singuratatii si a izolarii la care este condamnat
omul, prin conditia sa metafizica, apartine teatrului absurdului si sunt elemente pe
care este construita aceasta piesa de teatru. (Sigur, nu doar atat cuprinde si nu
doar acestea sunt coordonatele care definesc estetica amintitului curent teatral!).
Dar aceste date, folosite corect in exercitiul dramaturgic, nu sunt suficiente pentru
a avea drept rezultat un text de anvergura.

Parabola spatiului/casei care tine prizoniera o fiinta umana trimite la un loc
comun din istoria dramaturgiei si a teatrului pe care regizoarea premierei de la
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Nationalul craiovean, Anca-Maria Colteanu, nu avea cum sa-l evite. Din pacate,
chiar daca spatiul de joc a fost gandit pertinent, expresia lui plastica este una
precara, cu module realizate butucanos, urate de-a dreptul!

Povestea bunelor intentii este povestea Femeii ce cauta cu disperare sa-si
impace trecutul — amintiri si fantome care o bantuie fara incetare, prezenta lor
scenica tinand de inventivitatea demersului regizoral — cu un prezent searbad,
care se cere inviorat, iar aparitia Constructorului ofera un motiv de concentrare a
eforturilor pentru a depasi criza, fie intr-un sens, fie in celalalt. Bine distribuita,
Gabriela Baciu sustine centrul de greutate al spectacolului- cu o dezvoltare
dramatica studiata cu grija, cuplul alcatuit cu Adrian Andone neajutand-o prea
mult, dimpotriva, acesta din urma achitandu-se de partitura incredintata cu inertie.
Prezenta celorlalti actori este una de culoare, pe care acestia o realizeaza in
termeni de onestitate profesionala — in cazul Tamarei Popescu, totusi excesele
gestuale si de voce ar fi nimerit sa se mai tempereze. Trebuie remarcat finalul, o
imagine puternica, produsa printr-un ecleraj izbutit, a unei spirale in miscare,
sugestie a unei deveniri continue.

Chiar daca aceasta intalnire a Ancai-Maria Colteanu cu o parte din trupa
Teatrului National din Craiova a stat sub semnul unui exercitiu in cheie minora, cu
reusitele si rezervele mentionate, cred ca experienta ar trebui reluata, regizoarea
avand o voce afirmata in spatiul teatral roménesc.

Teatrul National Craiova — Povestea bunelor intentiide John Elsom. Traducerea: Andra Radu. Regia:
Anca-Maria Colteanu. Scenografia: V. Penisoara-Stegaru. Distributia: Gabriela Baciu (femeia), Adrian
Andone (constructorul), Tamara Popescu (mama), Valeriu Dogaru (tatal), Adela Minae (femeia-copil),
Angel Rababoc (martorul). Data reprezentatiei: 17 noiembrie 2004.

Adela MINAE si Gabriela BACIU.
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(ine are nevore de Teatn” . . .
e Repit?

E destul de usor sa desfiintezi fara sa stii. Se poarta la romani! E mai
simplu sa te intrebi (la Bucuresti) de ce ne trebuie teatru la Resita, la
Petrosani, la Botosani sau la Baia Mare, decat sa mergi 500, 600, 700 de
kilometri cu trenul pentru a vedea de ce /e trebuie /lor (resitenilor,
petrosanenilor, botosanenilor...) si nu (neaparat) noua teatru! Se face inca o
aspra diferentiere intre provincie si capitala, chiar daca avem, in tara, orase
mai occidentale (adica mai civilizate) decat Bucurestiul. Cat despre teatru, se
stie ca cele din Craiova, Piatra Neamt (la un moment dat), Sibiu, Cluj (Teatrul
Maghiar de Stat), Oradea, Ploiesti, Braila (acum) au avut / au o activitate
perfect coordonata managerial si artistic, cu succese la nivel national si
(unele) chiar international.

Imi recunosc subiectivitatea, cand e vorba de Teatrul ,G.A. Petculescu“ din
Resita. Sunt un ,produs” al acestuia! Cum, dar, as putea spune ca acolo nu e
nevoie de teatru?! Sigur ca, fiind de acolo, mi-e mai simplu sa ajung la
premiere. Ma duc ,acasa"! Si mergadnd mai des spre acele meleaguri, am putut
observa evolutia unui asa-zis teatru de provincie in ansamblu si pot spune c3,
in anii din urma, a fost spectaculoasa. O directoare tanara, Malina Petre, cu o
trupa, de asemenea, tanara (formata doar din vreo cincisprezece actori, cu
varste pana-n treizeci de ani), a pornit la treaba, avand mereu alaturi pe Sorin
Frunzaverde (acum, Presedintele Consiliului Judetean Caras-Severin), care-i
ajuta cat poate (fie cu un autobuz, cand e vorba de o plecare la vreun festival,
fie cu rezolvarea unei cazari mai ieftine, cand e vorba de vreun turneu la
Bucuresti). Totusi, nevoile unui teatru de ,provincie” sunt mai multe si mai mari
decét ale celor bucurestene. Banii sunt foarte putini, asa incat cu greu poti
aduce regizori cu nume consacrat (e nevoie de abilitate manageriala deosebita
si chiar de farmec personal, cum e cazul Malinei Petre), drumul pana la Resita
e lung si nici macar nu exista un sediu adecvat (se repeta si se joaca pe scena
Casei de Cultura a Sindicatelor). Insa, dorinta de a face si tenacitatea pot duce
la rezultate deosebite.

Nu de mult, am fost invitati (si unii dintre noi chiar am fost prezenti) la
LZilele Teatrului Resitean“, manifestare organizata anual. Vreme de doua zile,
am vazut patru spectacole: Nopti albe (titlul original: Matrioska) de Tuncer
Cucenoglu, regia: Mihai Lungeanu, scenografia: Florica Zamfira; lluzia optica
de Dumitru Solomon, regia: Mihai Lungeanu, scenografia: Florica Zamfira;
Bucataria de Arnold Wesker, regia: Ada Lupu, scenografia Ana-lulia Popov,
coregrafia: Angela Suiu; Ganduri catre Edeta, un spectacol de Mihai Vantu.
Toate, de tinuta. /lluzia optica si Nopti albe au fost prezentate in cadrul unor
festivaluri de prestigiu (cel dintai la Festivalul Dramaturgiei Roméanesti de la
Timisoara, al doilea la Festivalul de Dramaturgie Contemporana de la Brasov).
Bucataria abia avusese premiera, iar recitalul, alcatuit dupa scrisorile si
versurile lui Blaga, realizat cu onestitate si decenta de catre actorul Mihai
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Bucataria de Arnold WESKER.
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Vantu, se joaca de ceva vreme, aducand in sala adolescenti care asculta
dumnezeieste.

O paleta variata, din care musai ca fiecare dintre noi sa fi ramas cu ceva (ori
cu mai mult!).

Si pentru ca am scris despre celelalte spectacole, la vremea aparitiei lor,
ma voi opri, acum, la Bucataria. Constituie un pas important in evolutia teatrului
resitean. Dupa prezenta constanta, pe parcursul mai multor stagiuni, a unor
regizori-pedagogi, precum Mihai Lungeanu si lon Mircioaga, artisti care au reusit
sa omogenizeze trupa, sa-i dea identitate, pregatind-o pentru performanta,
facand cateva spectacole prestigioase (vezi: Fernando Krapp mi-a scris aceasta
scrisoare de Tankred Dorst, regia: lon Mircioaga sau Sinucigasul de Nikolai
Erdman, Vizita batranei doamne de DlUrrenmatt, Nopti albe si lluzia optica, toate
in regia lui Mihai Lungeanu), a venit vremea unei noi experiente. O regizoare din
aceeasi generatie cu artistii resiteni, talentata, temperamentala — Ada Lupu,
o coregrafa — Angela Suiu si 0 scenografa — Ana-lulia Popov, de asemenea,
foarte tinere, au realizat un spectacol de anvergura, bazat pe miscare, gest,
imagine. O piesa, pe care o credeam depasita, a prins contur intr-o varianta
moderna, atragatoare pentru publicul de orice varsta. Multa muzica, ritmuri
debordante, personaje care se incheaga din franturi de replica si o coregrafie
sofisticata, toate ca-ntr-un complicat joc de puzzle. Risipa de imaginatie!
Intdmplari marunte capata amploare prin implicarea totala a interpretilor, ce,
pentru vreun ceas si ceva, devin si excelenti dansatori. Drame (oarecare) se
consuma in bucataria unui restaurant, nestiute, printre farfurii murdare si rafinate
feluri de mancare, pana la explozia finala: distrugerea localului, care nu aduce
nimanui fericire. Poate doar domnisoarei Marango, proprietara-felina, cu mici
gesturi insinuant erotice, usor lasciva, care-si trateaza angajatii ca pe niste
catelusi de apartament (rol interpretat cu gratie si maturitate artistica de catre
Malina Petre).

Este un spectacol de echipa, construit matematic si in care fiecare membru
se defineste pe sine prin actiuni minuscule desavarsit executate. La toate se
adauga decorul reprezentdnd o bucatarie autentica, dotata cu toate ustensilele
necesare. Costumele — foarte reusite.

Dar, in afara spectacolelor, la Resita, exista, prin sarguinta aceleiasi
directoare, precum si a secretarei literare, Iconia Tomita, si 0 mica revista, ce
apare o data la doua luni si care incearca sa atraga atentia spectatorilor cu
ajutorul unor mici interviuri luate creatorilor invitati (regizori, scenografi,
dramaturgi), declaratii ale criticilor prezenti la premiere, eseuri scrise chiar de
actori, citate din presa nationala, care certifica prezenta teatrului resitean in cadrul
unor festivaluri. E o mica brosura, foarte utila, profesionist facuta, cu grija pentru
detaliu si care se ofera gratuit spectatorilor. Mai trebuie spus ca, tot aici, fiecare
premiera este insotita de materiale publicitare excelent realizate grafic si
cuprinzand informatie adecvata fiecarui eveniment.

Toate acestea fac dovada faptului ca, la Resita, adica tocmai la capatul liniei
de cale ferata, lucrurile se petrec sub o zodie fericita, artistii isi vad cu seriozitate
de-ale lor, muncesc pe rupte si cu daruire. Rezultatul? Sunt montari care se joaca
si de 20—-30 de ori intr-o stagiune, adica normal. Chiar daca, acolo, oamenii o duc
greu, rata somajului e mare, pentru ca industria a murit de ceva timp si nimeni nu
baga de seama.
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A fi director de teatru, manager al unei astfel de institutii bugetare, pentru o
femeie nu este un lucru atat de simplu, chiar daca, se. spune, femeile pot
administra mai bine ca barbatii. Noianul de probleme, de griji se revarsa ca o
avalansa si trebuie sa ai forta de a rezista. Putinele doamne care detin in teatrul
romanesc functia de director par a se descurca, si deloc rau. Una dintre ele —
Malina Petre —, cea care a preluat acum cinci ani conducerea Teatrului
G.A.Petculescu din Resita, administreaza financiar si artistic. Mi-am dat seama ca
are motive sa scoata din anonimat acest teatru, in primul rénd fiindca este actrita,
iar dorinta de a juca ramane primordiala pentru un artist, dincolo de orice functie
pe care o detine. Apoi, vrea ca teatrul pentru care traieste sa fie unul onorabil, sa
poata realiza productii, daca se poate, memorabile, sa mearga in turneu, la
festivaluri. Vrea sa aduca regizori importanti, poate chiar si actori-vedeta. Pentru
ca toate acestea sa devina realitate, directoarea alearga mult — cauta bani,
sponsori, scoate revista teatrului, Replica, mai e si ,sofer” al teatrului, pe masina
proprie. lar seara — joaca pe scena. Gandeste mereu si la o realizare foarte
importanta: de a obtine un sediu care sa apartina numai teatrului, pentru ca acum
spectacolele se joaca in sala imprumutata.

Am vazut-o pe Malina Petre in ,exercitiul functiunii“ la editia din acest an a
»Zilelor Teatrului Resitean“. Am admirat-o in tot ce facea: era pasiune pentru arta
scenica, era respect pentru trupa si pentru public. Un public ,nou“ as spune, caci
la cele patru spectacole programate majoritatea spectatorilor aveau varste
cuprinse intre 17-25 de ani. E un pariu, cred, castigat. Publicul poate fi cucerit,
daca simte dragostea celor raspunzatori de teatru.

Am identificat publicul resitean cu noul spectacol, -Bucataria, de Arnold
Wesker, in regia Adei Lupu, in care sunt antrenati toti cei 15 actori ai teatrului. Un
impact spectaculos. O rezonanta din ambele parti (spectatori tineri — interpreti
tineri), ce da nastere la placerea de a trai prin teatru. Am constatat, cu acest prilej,
ca evenimentul de la Resita a avut ca noutate promovarea unui teatru modern
solicitat de public, iar bucuria directorului este cu atat mai mare cu cat spectatorii
tineri accepta un asemenea produs teatral modern.

Manifestarea ,Zilele Teatrului Resitean“ a inceput sa intre in constiinta
publicului, ca necesara, sa fie receptata ca un adevarat act artistic. Pare a fi o
solutie care sa obisnuiasca spectatorii cu evenimentul teatral, chiar si de mica
amploare, dar si in speranta ca aici vor fi si spectacole-eveniment. Oare ce 1si mai
poate dori un director de teatru, un actor? Evident, spectacole de calitate
exceptionala, ,dublate de aportul unui colectiv preocupat de respect pentru a
evidentia adevaratele valori, respect pentru institutie, dar si seriozitate, maturitate
in gandire si in modul de a judeca lucrurile, dupa cum sustine Malina Petre.

Unele spectacole din repertoriu au fani, acestia vazand de patru, cinci sau
chiar sase ori aceeasi montare. Fani in randul tinerilor, multi dintre ei cunoscand
bine replicile, rostindu-le, in soapta, la unison cu actorii, fapt observat la
spectacolele din cadrul ,Zilelor Teatrului Resitean“ — Nopti albe (Matrioska) de
Tunger Clcenoglu, regia Mihai Lungeanu, Bucataria de Arnold Wesker, regia Ada
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Lupu, Ganduri catre Edera — spectacol realizat de Mihai Vantu pe baza
manuscriselor si scrisorilor lui Lucian Blaga puse la dispozitie de Muzeul Literaturii
Romane din Bucuresti, si lluzia optica de Dumitru Solomon, regia Mihai Lungeanu.
De aceea, publicul nu trebuie dezamagit, nu trebuie plictisit, obligatia teatrului fiind
de a realiza spectacole bune, de valoare.

lon CAZABAN

Tot R%

Cunoscusem céteva dintre spectacolele teatrului resitean — e drept, putine — in
turneu la Bucuresti sau la Festivalul timisorean al dramaturgiei originale. Dar cand
mergi acasa la cei care au realizat aceste spectacole, cand urci alaturi de ei pe
scena (pentru ca doua montari mi-au dat prilejul), cand poti discuta cu acestia
despre problemele si proiectele ce-i framanta, simti si vezi altfel. Nu ca un
spectator, obisnuit sau avizat doar, ci ca unul implicat. In micul teatru resitean
merita apreciate rezultatele unui efort interpretativ si regizoral, care trebuie
continuate. O data cu experienta rolurilor jucate si ,scoala“ presupusa de
colaborarea cu regizori de prima mana, talentele actoricesti, usor de remarcat intr-o
echipa majoritar tanara, capata claritate si siguranta. De la spectacolul Nopti albe,
angrenand numai doi interpreti, pana la Bucataria, in care am putut pretui aproape
intreaga echipa a teatrului, calitatile actoricesti se impun indiscuabil. Fireste, nu
vom omite necesitatea desavarsirii, evitarea plafonarii. Tot ce inseamna stabilirea
relatiei cu partenerul, caracterizarea rolului in cateva trasaturi precise, capacitatea
de a emotiona publicul, de a-l face sa prinda ironia, umorul sau partea serioasa a
glumei, sunt calitati vizibile in spectacole ca Nopti albe sau lluzia optica. In stadiul
de astazi al teatrului resitean, prezenta regizorului-pedagog este esentiala.
Rezultatele obtinute alaturi de regizorul Mihai Lungeanu sunt mai mult decat
meritorii. Dincolo de rezonanta la public, ele includ, din repetitii, o pregatire temeinica
a vorbirii scenice — claritatea intentiilor, sugerarea subtextului, expresivitatea
timbrului vocal — pentru care competenta regizorului de teatru radiofonic este de
real folos. Ceea ce s-a vazut si in spectacolul conceput din versurile si corespon-
denta lui Lucian Blaga, o pledoarie pentru sensibilitate si frumusetea sentimen-
telor. Observatii ar fi de facut la scenariul sau si, nu numai aici, la scenografia
paupera, improvizata, cu exceptia celei semnate de lulia Popov pentru Bucataria
de Wesker. Acest spectacol, unul dintre cele mai bune realizate de Ada Lupu, ne-a
aratat diversitatea posibilitatilor interpretative. Bucataria este o opera destul de
dificila, dar regizoarea si toti actorii ei au reusit un spectacol-parabola, in care se
concentreaza o lume, cu contradictile multiple (sociale, etnice), cu mentalitati,
dorinte legitime, neputinte manifestate nervos, izbucniri de revolta. Modalitatea
muzical-dansantd, de un dinamism coplesitor, extenuant, este inca una posibila,
dupa cum se vede (cu decenii in urma, loan leremia a ales o alta cale). Este o
modalitate de aparenta buna dispozitie — cum |li se pretinde personajelor — in
contrapunct atent urmarit, pentru ca, in final, cazanul nemultumirilor adunate sa
explodeze. Actiunea scenica este deosebit de expresiva, ritmata pana la dezlan-
tuire nebuna, stransa in tarcul de plite si cuptoare, din bucataria unde toate sunt
in fierbere...
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Scena din /luzia optica de Dumitru Solomon.
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Scena din Ganduri cétre Edeta, un spectacol de Mihai Vantu.
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Neos olet pecnmma

Pascu Balaci este un autor excentric ( nu numai pentru ca locuieste la
Oradea unde practica, nu fara succes, avocatura, fiind, poate, prin pasiunea
pentru literatura, o figura aparte a baroului bihorean), dar si pentru ca trece cu
usurinta de la drama la comedia istorica. El debuteaza, dupa indelungate
amanari si ocoluri, pe scena Teatrului National din lasi, gratie directorului loan
Holban si a regizorului Ovidiu Lazar, care, nu de putine ori, au atras atentia,
prin Studioul de dramaturgie romaneasca, asupra literaturii dramatice
contemporane. Teatrul National din lasi a ales din opera dramatica a lui Pascu
Balaci comedia Banii n-au miros. Preferam Victima si Calaul, cel mai concis
dintre textele dramatice ale lui Pascu Balaci, o piesa speculativa in care isi
expune calitatile de dialectician. Fecioara din piesa s-a aparat de un viol cu
pretul crimei. Condamnata la moarte, nu poate fi executata in stare de
virginitate, iar calaul refuza sa o violeze, fascinat de miracolul acestei castitati
asasine. Dar, Banii n-au miros a atras atentia, pe buna dreptate, ca spectacol-
lectura la Colocviul National de dramaturgie de la Sinaia—Busteni din mai 2004.
Pascu Balaci porneste, ingenios si bine dispus, in cautarea unui subiect de
comedie si il descopera in istoria Romei Antice. Titus Flavius Vespasianus,
intemeietorul dinastiei Flaviilor, a ramas celebru in istorie nu numai prin faptul
ca a inceput constructia celebrului amfiteatru roman Colosseum, ci si pentru ca
a ,inventat closetele care, o vreme, erau cunoscute chiar sub numele sau:
vespasiene. Punand o taxa imperiala pentru utilizarea cabinelor, Vespasianus a
redresat, se pare, finantele subrezite dupa campania din ludeea. Din Colosseum
au ramas doar maretele ruine, vespasianele s-au dezvoltat si, beneficiind de
apa curenta, au fost numite watter closed... Din viata si opera lui Vespasianus
s-a pastrat intacta doar expresia non olet pecunia/banii n-au miros. Pe
aceste premise, Pascu Balaci, inarmat cu o cultura solida a imprejurarilor
istorice dar si cu arta perfida a trimiterii in actualitate, scrie o0 comedie satirica
de o extrema duplicitate a iTmprumuturilor dintre prezent si istorie. Pentru crizele
de reumatism ale lui Vespasianus, autorul recomanda, apa termala de la Baile
Felix. Replica lui Vespasianus (,Dacia nu am cucerit-o inca“) ne poate da o idee
despre energia comica a anacronismelor in textul lui Pascu Balaci. De fapt,
Vespasianus, in viziunea lui Ovidiu Lazar, isi trateaza toate bolile cu ajutorul lui
Servus, vesnicul Servitor, un _simpatic gay compus de Calin Chjrila. Intr-un
spectacol simplu (decoruri si costume, Rodica ar dens, Ovidiu Lazar
adanceste tema centrala din text, care nu este nici viata lui Vespasianus, nici
,banii n-au miros“ ci, repetam, imprumuturile reciproce dintre prezent si istorie.
Interpretul soldatului roman Herba (Catalin Tudor-Manea) nu mai poate iesi din
rol: vorbeste cu Ferz%eiig_e&viciu a teatrului ( Pusa Darie) in latina populara
si se inteleg satisfacator. Scena dintre Tatalin Tudor Manea si Pusa Darie ( o
moldoveanca harnica si cicalitoare cu darul bauturii) este pe cat de
semnificativa pe atat de comica. Senatorii Opinius si Tribunus, care propun o
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motiune de cenzura si atata cetatenii romani la revolta impotriva ,imparatului
vespasianelor, sunt asemanatori senatorilor nostri, fara a inceta sa fie ai Romei
antice. Aici sta secretul actualizarii. Vespasianus este silit sa-i puna in situatia de
a avea nevoie de o vespasiana, pentru ai face sa renunte la demnitatea lor, prost
inteleasa, de romani. Scena in care Opinius si Tribunus se ghiftuiesc la masa
imparateasca, apoi cersesc o cabina, nu este numai pitoreasca ci i relevanta:
te obliga sa meditezi la demnitate in interiorul conditiei umane, nu in afara ei.
Doru Aftanasiu si Daniel Busuioc compun doua caricaturi senatoriale destul de
apasate in .perimetrul unui tandem de tip Farfuridi-Branzovenescu. Ovidiu
Lazar organizeaza spectacolul respectand textul: asistam la repetitia unei piese
cu subiect roman si nu la spectacolul cu aceasta piesa. Formula, deloc noua —
pirandelliana, ai zice, daca nu ar fi folosit-o si Corneille, cu mult inainte, in
lluzia comica — permite miscarea libera a actorilor intre prezent si trecut. Florin
Mircea este si omul, si actorul care il interpreteaza pe Vespasianus, iritat de
greva pentru marirea salariilor, dar si autorul piesei, pe care il descopera Ovidiu
Lazar in final. Speculand biografia imparatului roman care se tragea din tarani,
Pascu Balaci scrie un monolog in care omul simplu, legat de natura, care a fost
Vespasianus, seamana cu taranul etern, cu gustul naturii, al ierbii si al paman-
tului care este Pascu Balaci insusi. Un final neasteptat care intoarce comedia
spre poezie, dar Ovidiu Lazar nu o lasa sa se opreasca acolo, ci o aduce din
nou in comedie. in timp ce Florin Mircea rosteste cu patos liric monologul sau
testamentar despre naturalete si simplitate, coboara pe palmele lui o mica
vespasiana asemanatoare bisericilor ctitorite de voievozii romani din frescele
religioase. Vespasianus, ctitorul de toalete... Astfel conceput, spectacolul este
burlesc, fara a fi simplist, caricatural fara a fi neted. Are cele mai mari sanse sa
devina un reper pentru publicul iesean. Actorii se joaca frumos cu rolurile, ceea
ce inseamna ca le plac. Cand vor asimila seriozitatea comediei, trucurile se vor
fixa si partiturile se vor constitui pe coordonate invariabile.

Teatrul National ,,Vasile Alecsandri* lasi, Studioul de dramaturgie romaneasca - Banii n-au miros de
Pascu Balaci. Regia: Ovidiu Lazar. Scenografia: Rodica Arghir. Distributia: Florin Mircea — Vespasianus,
Calin Chirila - Servus, Bogdan Matei - Titus, Mihai Smarandache — Domitianus, Doru Aftanasiu — Opinius,
Daniel Busuioc — Tribunus, Cata llanea — Herba, Pusa Darie — Femeia de serviciu, Diana Ignat
Chirila — Fata. Premiega’s decembrie 2094.

Teatril ,Elvira Godedrns”

Patru mari actrite au avut sansa unei posteritati prelungite prin cateva
teatre care le poarta numele: Lucia Sturdza Bulandra, la Bucuresti, Maria
Filotti, la Braila, Fani Tardini, la Galati si, din 1993, Elvira Godeanu, la Targu
Jiu. Teatrul ,Elvira Godeanu® din Targu Jiu nu este unul dintre acele teatre pe
hartie care au aparut dupa 1990, ci un absurd triumf cultural in epoca libertatii
de a fi incult. Desi se declara ,teatru de proiecte®, este un veritabil teatru de
repertoriu, cu un sediu modern, o sala de spectacole agreabila, o trupa
permanenta si pasionata si un public mereu mai curios. Este, probabil,
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singurul teatru construit in Romania dupa 1990; ,un obiect de lux®, o aparitie
inexplicabila pe harta oraselor romanesti, unde se construiesc de regula banci
si biserici. Marian Negrescu, actor craiovean cu profilul aspru al lui Sean
Connery, aflat la capatul proiectului care se pierde undeva prin anii 1993, s-a
inseninat. Are in ochi blandetea omului care si-a indeplinit un vis: un teatru
adevarat la Targu Jiu. Proiectul pe care il urmareste de mai bine de un deceniu
are astazi contururi certe, un repertoriu demn de institutii similare cu mare
traditie si o cadenta demna de invidiat: sase premiere pe stagiune. Intre timp,
actorul Marian Negrescu s-a multiplicat fara a inceta sa ramana actor, fiind cu
dezinvoltura si simt al masurii director de teatru si regizor. Un spectacol patetic
pe texte ale lui Marin Sorescu (Dropia, un scenariu scris de lon Cepoi dupa
texte dramatice si poetice de Marin Sorescu) este fastuos ca un oratoriu
religios si il tradeaza pe discipolul lui Silviu Purcarete, pentru care Marian
Negrescu are un adevarat cult. Acel stil al lui Silviu Purcarete de a implica
toata suflarea de pe scena in subiectul spectacolului, de a face, din drama
individuala, o tragedie prin intermediul acelui personaj colectiv pe care il
presupune teatrul de grup, rumorile, vociferarile, repetitile de replici, dau
spectacolului un suflu comunitar care impresioneaza. Dropia este un
spectacol religios care porneste din nevoia de credinta a personajului titular
din monodrama Paracliserul. Doar ca lon Cepoi a combinat credinta cu
indoiala in Dumnezeu. Acea indoiala care face credinta si mai pretioasa. Este
un spectacol al controversei dintre om si divinitate, un spectacol de Pasti si de
Craciun, cand omul se afla mai aproape de Dumnezeu... Actorii se supun unui
ritual al marturisirii si apostaziei, asumat cu sinceritate si pasiune. Nu este
important ca lon Cepoi si Marian Negrescu au modificat datele textului de
baza, incat Paznicul surd este personajul principal si nu Paracliserul (lon
Alexandrescu are profilul de damnat al celui ce repeta destinul Mantuitorului),
ci aceasta respiratie religioasa comuna pe care o transmite spectacolul.
Paracliserul, a carui indeletnicire este, cum stim din piesa lui Sorescu, sa
afume peretii catedralei cu flacara credintei, s-a multiplicat in cinsprezece.
Asadar, toti suntem sau putem fi martiri ai credintei, toti tindem catre sfintenie,
sau, cum spune Marin Sorescu, sa fim printre sfinti ,macar ca figuranti“. Sigur,
regretam disparitia lui Marin Sorescu din propria piesa. Pentru ca, in definitiv
acest ciudat Paracliser este autorul insusi care isi transcrie starile sale de
fervoare si indoiala. In repertoriul greu al Teatrului ,Elvira Godeanu“ (exista
si o parte lejera, alcatuita din_comedii usoare ca Floare de cactus de
Pierre Barillet si Pierre Gredy, Indragostitii din Ancona de Vajda Katalin,
apoi, Si ministrii calca stramb de Ray Cooney ) sunt inscrise texte de
referinta, repere ale culturii teatrale européene: Visul unei nopti de vara de
Shakespeare, Steaua fara nume de Mihail Sebastian, Antigona de Sofocle si
Dom Juan de Moliére, ultimele doua in regia lui Gelu Badea, elev al lui Mihai
Maniutiu si admirator, deopotriva, al lui Silviu Purcarete. Spectacolele lui Gelu
Badea sunt, de regula, ecuatii intelectuale rezultate din lectura neconventionala
a textelor. Este un bun cititor, pregatit cu referinte critice care sa justifice
propria lectura, dar deviza este nonconformismul. Astfel, Dom Juan de
Moliére este un rezumat invers al piesei: un spectacol facut cu creionul pe
hartie, in care devine imperios necesar sa demonstrezi ca autorul nu are
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dreptate. Atitudinea este a criticului nascut sa caute nod in papura pentru a
dovedi ca exista si altceva dincolo de ceea ce se vede si nu a artistului care
sporeste expresivitatea imaginii. Etapa in care se afla Gelu Badea (vazuta prin
spectacolele de la Targu Jiu) este a cititorului curajos care incearca sa devina
artist. Mihai Maniutiu, cu un plus de experienta culturala, a inceput la fel:
Persii de Eschil, Labirintul de Arrabal de la inceputul carierei sale, erau
spectacole de expunere a memoriei culturale in care ,se vedeau cusaturile®.
Dar nu si controversa cu textul pe care mizeaza Gelu Badea. El este de parere
ca nu Dom Juan este personajul principal din piesa lui Moliére, ci valetul
Sganarelle care asista mustrator la insatiabila pofta sexuala a stapanului sau.
Pune in scena pedepsirea lui Dom Juan si nu semnificatia lui. Problema, in
Dom Juan, nu este a sexului, ci a eliberarii de constrangeri, a libertatii, aceeasi
$i pentru femei si pentru barbati. intre timp, s-au scris mai multe Dona Juana
care pun aceeasi problema din perspectiva feminina. in Dona Juana de Radu
Stanca, Dona Elvira isi manifesta libertatea de a ramane virgina ( ciudat raport
intre campioana virginitatii si Don Juan, campion al cantitatii), iar in L’ atroce
fin du Seducteur de Anca Visdei, Dona Elvira este o tdnara mondena, mai
libera chiar decat Don Juan. Ceea ce reuseste cu adevarat Gelu Badea in
spectacolul de la Targu Jiu este transpunerea unei comedii clasice in sistem
teatral expresionist. Nu intelegi de ce apar si niste scolari cu ghiozdane pe
umeri, dar cel putin iti pui intrebarea. Un studiu teatral si un examen de actorie
pe care trupa de la Targu Jiu il sustine cu autoritate dar, in acest transfer,
comedia mistica a lui Moliére a disparut. Valer Dellakeza, in caruciorul cu rotile
in care I-a fixat Gelu Badea joaca foarte bine imputarea muta, Eugen Titu are
stil in Gusman, servitorul Donei Elvira, Luminita Sorop are feminitate distinsa
in Dona Elvira , lonut Stoica pune o demnitate tacita in Statuia Comandorului
care il va tari in infern pe Don Juan, Mariana Ghitulescu are temperament in
Mathurine, Pompiliu Ciochia (Don Carlos), George Draghescu (Don Alonso),
Valeriu Bazu (Don Luis), Sorin Giurca (Pierrot) sunt acolo unde trebuie sa fie
dar toti acesti actori se sacrifica pentru un studiu teatral si nu pentru un
spectacol de teatru. Ca antrenament, nimic mai potrivit... Tot intr-un carucior
cu rotile se prezintd si noua Antigona. incercim sa intelegem ca marii
idealisti de tipul Sganarelle si Antigona sunt mari handicapati... Aici , textul lui
Sofocle nu mai este simplificat, ci adnotat. Asemenea lui Silviu Purcarete, in
Danaidele, Gelu Badea implica zeii Eladei in desfasurarea actiunii. Zeus
(Constantin Eremia), Dionysos (Dan Calota), Atena (Simona Urs), Afrodita
(Cornelia Diaconu), un cvartet ce dubleaza Corul condus de Luminita Sorop,
excelent pus la punct ca personaj colectiv, intervine adesea cu replici alogene
ce strica atmosfera de ritual pe care a reusit sa o creeze regizorul. Si aici este
clara controversa cu textul. Gelu Badea refuza tragedia Antigonei pentru
ritualul pedepsirii lui Creon. Antigona nu mai este Antigona, ci Chinurile
regelui Creon. lar acest Creon care va sfarsi... pe scaunul electric, are in
interpretarea lui Marian Negrescu valoarea unei creatii. Cu un relief autonom,
decorurile semnate de Vioara Bara ne puteau scuti de indraznelile tip play
boy din Dom Juan. Pentru un public incepator deviatiile de la text pe care le
propune Gelu Badea sunt dificultati in plus. Dar nelinistea pe care o implica
poale fi creatoare.
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Violeta ZONTE

Ml derses rentosncers o WM
Cleopatra o 1aptea”

Textul cunoscutului dramaturg contemporan Horea Garbea dobandeste prin
regizorul Bogdan Ulmu o remarcabila ,convertire spectaculara“, capatand noi
sensuri si semnificatii. Domnul Ulmu isi construieste cu subtilitate si rafinament
arhitectura regizorala, pornind de la o meditatie originala asupra dialecticii istoriei.
Prin ignoranta si inconstienta lor, oamenii transforma istoria in acelasi cogsmar
repetat la infinit. In aceasta dimensiune, timpul istoric ilustreaza in aeternitas,
mitul ,eternei reintoarceri® postulat de Fr. Nietzsche. Spectacolul Nationalului
timisorean debuteaza cu imaginea broastei testoase, care traverseaza scena.
Acest semn teatral cunoaste o simetrie regizorala, in sensul ca si finalul
spectacolului este marcat de drumul aceleiasi broaste; dar de data aceasta cu o
lumanare aprinsa, amplasata in mijlocul carapacei. Dovedind o reala cultura
filosofica, regizorul reactualizeaza scenic tezele lui Zenon din Elea. Scoala eleata
se remarca in istoria filosofiei prin metafizica Unului, prin aparenta miscarii si
devenirii si prin aporiile sale celebre. Expresie a cugetarii metafizice, cea mai
cunoscuta aporie sustine ca: Ahile cel iute de picior nu poate ajunge broasca
testoasa. Preludnd aceste motive, regizorul isi construieste spectacolul pe
mselatoarea paradigma Traditie / Inovatie. In realitate, istoria nu cunoaste nici o
schimbare sau evolutie — idee ilustrata scenic prin lumanarea aprinsa de pe
carapacea broastei testoase. Decorul spectacolului ilustreaza si el acest principiu,
prin existenta unui pat mare asezat in mijlocul scenei; subtextul regizoral fiind unul
singur: de secole soarta lumii se hotaraste in alcovuri sau in budoare. Mai marii
lumii, indiferent de timp sau de spatiu, sunt dominati de aceeasi slabiciune a
simturilor, de aceeasi pagubitoare senzualitate. O alta trasatura comuna, este
teama atavica de a nu fi detronati si ucisi. Dialectica trecut—prezent este sugerata
si de videoproiectia din fundalul scenei, cu imagini din filmul Cleopatra in
interpretarea lui Elizabeth Taylor si Richard Burton. Regizorul fiind interesat de
problematica etern-umana, din spatele personajelor istorice. De aceea, Cleopatra
a Saptea este una dintre reginele ,exemplar-identice“, ce au domnit asupra
Egiptului (si toate s-au sinucis lasdndu-se muscate la san de vipere). Simbolul
pisicii, ca animal sacru al Egiptului, este prezent langa patul desfatarilor. Eleganta
si gratia felinei evidentiaza metafizica egipteana in opozitie cu mercantilismul
civilizatiei romane. La care se adauga fantezia regizorala — metamorfozarii si
ascunderii presupusului amant in forma unei pisici. Aducerea lui Cassius asemeni
unei mumii pe o targa improvizata ilustreaza intr-o cheie tragicomica, amurgul
spiritului. Actorii Luminita Stoianovici si Cristian Szekeres interpreteaza celebrul
cuplu: Cleopatra—Cezar. Remarcam o valoare artistica egala, ceea ce le permite
sincronizarea si chiar telepatia gesturilor scenice. Predominanta regizorala spre
evaziunea ludica, transfigureaza creator jocul actorilor. Patul nu e spatiul
frematarilor erotice, ci terenul de joaca a celor doi suverani reintorsi in perioada
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de copilarie a omenirii. Se mai remarca libertatea si fantezia debordanta a
actorilor, dispusi sa se lase in voia improvizatiei scenice. Spectacolul este definit
printr-un comic subtil si rafinat, adresat prin excelenta spiritelor cultivate. Ca o
expresie a ironiei istoriei, actorii caricaturizeaza ipostazele regale clasice prin
miscari si atitudini corporale. Peste tot spatiul scenic se revarsa ,parfumul
omenescului“, a normalitatii bunului-simt. Este tot ce ramane din om peste secole
si peste gloria apusa a marilor imperii. Lectura regizorala ne trimite cu gandul la
maxima ecleziastica: ,Ceea ce sta va mai fi. /Nu e nimic nou sub soare*. Demn de
retinut este pastrarea unui remarcabil ritm scenic interior si valoric, fara de care
spectacolul nu si-ar putea mentine unitatea si organicitatea. Figuratia realizata de
studentii anului Il ai sectiei de Actorie a Universitatii de Vest din Timisoara este
rezultatul fanteziei si generozitatii regizorale. Studentii-actori: Silviu Vacarescu,
Claudiu Dogaru, Bianca Fodor, Anastasia Suru isi asuma sarcinile si indicatiile
primite. Le remarcam seriozitatea si inovatia jocului in cheie comica, la care se
adauga si o promitatoare plasticitate scenica. Dansurile interpretate ,se
decupeaza“ atat in ritmuri clasice (egiptene), cat si in cele contemporane. Silviu
Vacarescu interpreteaza un Antoniu lamentabil de somnoros, si ,incremenit in
proiect’. Muzica compusa de Zsélt Barabasi, aduce un surplus important
constructiei scenice. Muzica reda dialectica Traditie / Inovatie, printr-o eclectica
impletire a motivelor orientale cu ritmurile moderne. Finalul ne indeamna inca o
data la o stoica meditatie asupra ireversibilitatii timpului — nuanta redata de regizor
prin mortiile succesive si printr-o ultima proiectie de un alb imaculat. Pustiul si
indefinirea culorii, sugerand nisiparea destinelor umane intr-un veritabil desert al
timpului.

Teatrul National Timisoara — Cleopatra a saptea de Horia Garbea. Regia: Bogdan Uimu. Scenografia:
Krisztina Nagy. Muzica: Zsolt Barabasi. Distributia: Luminita Stoianovici (Cleopatra), Cristian Szekeres
(Cezar), Silviu Vacarescu (Antoniu), Bianca Fodor (Doamna de companie 1), Claudiu Dogaru (Brutus),
Anastasia Suru (Doamna de companie Il). Data premierei: 27 noiembrie 2004.
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Radu SLOBODEANU

Visud Doenudins

,Caci in tramvai doar astepti. Caci timpul nu

exista acolo decat pentru parcurgerea drumu-

lui, nu si pentru cei care il parcurg... Drumul

fara drum al tramvaiului nu are capat. Pe sine
nu poate raméne nici o urma."

(Cristian Popescu, ,,Cuvant inainte”,

Idile despre Bucuresti, 1988)

Poemele lui Cristian Popescu sunt texte care ,aproape ca nu mai suporta
sa aiba cititori“, ele ,dorindu-si prieteni“. Visul oricarui poem este ,de a fi
discutie la crasma, la un pahar de vin, cu amicii“ sau, la fel de bine, ,de afi o
privire prelungita in ochii femeii“. Visul poetului Cristian Popescu este ,sa nu
mai coboare la prima“ din aceasta ,sala de asteptare pe sine, sa-si petreaca
Llimpul“ (suspendat), in tramvaiul 26 impreuna cu toti prietenii, alaturi de
nevasta lui si de familia Popescu. Visul volumului ,Cuvént inainte“ (Ed. Cartea
Roméneasca, 1988), nimic altceva decéat ,o idila despre Bucuresti si despre
tramvaiele ui®, este de ,a fi pus pe sine®. Asa cum planuise, de fapt, autorul,
impreuna cu prietenul lui, regizorul Gavriil Pinte. La aproape noua ani de la
moartea poetului, reprezentatia Un tramvai numit Popescu', manifesta tocmai
aceasta sete de imediat, de concret, de cotidian a scriiturii sale poetice. In
acelasi timp, o ,casa memoriala“ itineranta si efemera, cea mai potrivita, poate,
pentru Popescu.

Intr-o duminica dupa-amiaza, nici noi n-am mai coborat la prima, odata suiti
intr-un tramvai alb, inscriptionat cu numele Popescu. Pe parbriz, doua manechine:
mire si mireasa. Alaiul anuntatei ,calatorii de nunta“ era unul pestrit, de copii
alergand si strigand ,tramvaiul cu actori, uite tramvaiul cu actori“. Dus—intors, pe
Calea Mosilor si Soseaua Colentina, am fost ,vitrine care se invartesc pe strazi,
cu manechinele lor cu tot“, pentru ca, daca ,in somn semanam unii cu altii, in
tramvai semanam si mai mult ..."

Spectatori — priviti de alti spectatori (trecatori uluiti, sau amuzati, sau
fascinati) — am parcurs, in vagonul-restaurant, un adevarat ,labirint“ imaginar (ori
imaginal, din imagini) si emotional. De la anuntul initial ,Nasteti-va pe 1 iunie
1959, la ora 12! Oferta unica! Viata lunga bani si bucurii! Nasteti-va cu numele de
Popescu Cristian. Dar nimeni, cu nici un chip, nu a vrut*, la imaginea mortului
intins in sicriul fara capac ,care Eu sunt, caruia ii siroiesc lacrimile pentru ca e
felul lui de a putrezi®, punctul initial si cel final al ,labirintului* se situeaza mereu
fata in fata: ,Bineinteles, certificatul meu de nastere nu va deveni legal decat
cand va ajunge certificat de deces“. Suntem astfel inscrisi, pe o traiectorie
imperturbabila, aidoma tramvaiului, intre un (altfel de) simt ludic si unul
.escatologic“. Am avut de cateva ori in timpul spectacolului sentimentul unei
candori comice totale, dar si cel de a fi in fata unei bombe dezamorsate liric,
sectionata in fata mea, dar nu mai putin infioratoare.
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Intre aceste ,coperte“ ale spectacolului, marcate muzical de Ciaccona
de Bach si de céantecele ,de mahala® interpretate /ive de violonistul
Gheorghe Draghici, este prezentata o ,materie poetica“ extrem de densa ce
se disimuleaza ludic in tonul conversatiei curente, uneori triviale. Din acest
punct de vedere registrul incantatoriu al frazarii actorilor a parut uneori
inadecvat.

Temele popesciene ,jucate“ pe culoarul tramvaiului sunt, in mare: idilele
despre Bucuresti si tramvaie (op. cit.), textele de debut cuprinse in Familia
Popescu si o selectie din volumul Arta Popescu (,Teatrul — un psalm al lui
Popescu®, ,Circul, ,Filmul artistic*, ,Despre Muza*“, ,In Rai“, ,Moartea mea din
flori“, ,Apocalipsa, dragostea mea“ etc.). La acestea se adauga, spre final,
.Fragmente de Jurnal“, parte care, desprinsa de registrul anterior, rastoarna
abrupt perspectiva spectacolului.

O forta scenica (plastica si expresiv-dramatica) aparte au scenele inspirate
de Familia Popescu. Fragmentul ales spre a fi plasat la inceput (,Pentru pastrarea
aparentelor a fost inventat Popescu de jucarie, care traieste in Bucuresti de
jucarie, ... si a decedat deja vreo 3—-4 decese de jucarie ...“), anunta tema
,marionetei“, conectata deopotriva la ludic si la escatologic si dezvoltata prin
asocierea fiecarui membru al familiei cu ,manechinul sau“. Astfel, cate o
instalatie cu forma unei siluete, compusa din obiecte ale idiosincraziilor
personajelor, poetic recuperate, serveste drept alter ego al fiecarui erou: péinile
bandajate si parfumate ale mamei, laolalta cu viorile; sticlele bunicului cu pozele
bunicii drept eticheta; cizmele soldatesti ale tatei, avand infipte direct in ele
picioarele unui scaun pe care troneaza un cap de cal; fluturii matusii Adina etc.
Sunt realizate in acest fel, adevarate ,planse ale anatomiei sufletesti“, asociate
unui ,metabolism poetic“ coerent si riguros surprins de autor. Arta Popescu
este aparitie cu chip de bronz (in contrast cu fardul alb-livid al celorlalte
personaje). Liliana Pana, interpreta rolului, are forta sa imparta prim-planul cu
personajul Poetului (Mihai Marinescu). Asa cum reusita este i secventa de
teatru-in-teatru, construita pe baza poemului /n Rai, parodie poetica dupa Conul
Leonida .... Aici este folosit chiar cadrul circular inclus in ,manechinul® Artei
Popescu, cadru din care se detaseaza marioneta miniaturala a Poetului, pe care
acesta o va purta la gat tot restul spectacolului.

Daca atenta urmarire a temei ,marionetei“ si savoarea parodica a multora
dintre fragmentele textului sunt articulate cu ,spatiul scenic* si reusesc sa dea
cheia ,ludicului escatologic’, marca C.P, plasarea in final a wunor
cutremuratoare pasaje de Jurnal dejoaca aceasta articulare. Caci ofera, in loc
de sugestia bolii, certitudinea suferintei poetului, ,prilej pentru o atare
invecinare cu moartea — motiv arhiprezent in intregul spectacol si in intreaga
opera, de altfel. ,Marioneta“ este fortata sa se ,demaste“. Nu doar ,joaca“
creeaza papusi, ci si boala ii transforma pe batranii anchilozati in posibile
,marionete®, trase de sfori de insusi Dumnezeu, ca in Teatrul — un psalm al lui
Popescu. In perspectiva mortii (asezata ca ,un ghimpe in carnea“ celui bolnav)
totul pare ,de jucarie” si libertatea de miscare este la fel de restransa ca a unei
biete papusi. Copilaria si moartea se intalnesc aiuritor: ,.... nu-i pe lumea asta
mormant mai bun ca-n Cismigiu, la leagane. Numai de la atata si atata joaca ti
se pot odihni bine pacatele®.

.Marturisirea“ cuprinsa in fiecare dintre textele sale ne face, prin acest
spectacol o data in plus, sa simtim ca in opera lui C.P. nu realitatea comuna si
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anesteziata se viseaza, ca o Cenusareasa, Poezie, ci Poezia insasi viseaza prin
C.P, la realitatea imediata, la voluptatea rasului sanatos cu amicii, la privirea in
ochii iubitei, la cuvintele cele simple ale rugaciunii, ... ori la o simpla plimbare cu
tramvaiul.

' Care reia parte din spectacolul-lectura la comemorarea a 9 ani de |la moartea poetului. (21 februarie
2004, Teatrul Odeon).
? Fragmente de Jurnal, Luceafarul”, nr. 8, martie 1995.

Un tramvai numit Popescu, spectacol de teatru dupa opera poetului Cristian Popescu. Scenariul si
regia: Gavriil Pinte. Scenografia: Roxana lonescu. Distributia: Mihai Marinescu, Liliana Pan3, Silvia
Codreanu, Bogdana Darie, Anne-Marie Ziegler, Simona Popescu, Catalin Panaite, Adrian Anghel si
violonistul Gheorghe Draghici.

Constantin PARASCHIVESCU

Pentru 26 de bucuresteni (echivalentul numarului de locuri si al liniei), ziua de
duminica 28 noiembrie 2004 n-a fost numai data alegerilor parlamentare si
prezidentiale, ci si prilejul unei agreabile participari la un spectacol inedit, intr-un
tramvai. Nu stiu sa se mai fi incercat asta pe undeva, dar initiativa care apartine
Teatrului National Radiofonic s-a dovedit ingenioasa si de un real efect cultural.,
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Alcatuind un scenariu dupa opera poetului Cristian Popescu, regizorul Gavriil
Pinte a realizat, cu opt actori si un violonist, un spectacol intr-un tramvai inchiriat
de la R.A.T.B,, intitulat Un tramvai numit Popescu. Cu doua manechine in fata,
reprezentand o mireasa si un mire si in loc de numar denumirea din titlu, starneste
curiozitatea trecatorilor, surprinsi de replicile pe care le aud dinauntru, urmarindu-I
cu zambete amuzate. Pornind de la Kilometrul Zero, din Piata Sfantul Gheorghe,
vehiculul strabate orasul pe diferite trasee aproximativ o ora jumatate.

De la un capat la altul al vagonului, pe un interval mai larg decét cel obisnuit,
evolueaza actorii, cu fetele machiate si vesminte de nunta. Sunt membrii familiei
Popescu, care ni se confeseaza in stilul inconfundabil al scriitorului, ce Tmbina
ironia, autoironia si sentimentalismul: Poetul — Mihai Marinescu, Mama — Anne
Marie Ziegler, Tatal— Catalin Panaite, Sora — Simona Popescu, Bunica— Bogdana
Darie, Bunicul — Adrian Anghel, Matusa — Silvia Codreanu, Sotia — Liliana Pana.
.Nasteti-va cu numele de Popescu Cristian“, spune Poetul, amintim ca pe 1 iunie
1959 cand trebuia sa se nasca, in locul lui a aparut, paradoxal, o papusa cu
indemnul de mai sus inscris pe piept, garantie de viata lunga, bani si bucurii. Dar
»nimeni, cu nici un chip, n-a vrut®.

Tramvaiul merge, noi privim personajele, mai privim pe geam, vedem lumea
uitdndu-se lung dupa aceasta aparitie nastrusnica pe sine, lungind urechile,
razand, si realizam ca suntem cu familia Popescu in alt univers, poetic, in care visul
coboara in suflet si ramane inchis acolo, unde, cand nunta s-a terminat si afara
ninge, dansam mahmuri dupa cum canta fulgii la tambal. O clipa, macar o clipa
daca simtim asta, a meritat plimbarea. Si frumoasa initiativa a realizatorilor —
scenografia Roxana lonescu, regia tehnica Milica Creiniceanu, sonorizare Catalin
Coman si Nicolae Subotin, redactor Crenguta Manea, coordonatori de proiect
Magda Dutu, Simona Hodos.

‘ ".' ﬁ "

LA
Bogdana DARIE si Mihai MARINESCU
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Infloreste teatrul ,de tudic”

Nu de mult, Teatrul ,Anton Pann“ din Ramnicu Vélcea a oferit publicului
doua premiere, in actuala stagiune, cu Omul de zapada de Lia Bugnar, si
Nebuni de familie de Dana Dorian. Amandoua spectacolele se joaca in formu-
la ,studio®, cu publicul pe scena, fapt consacrat aici, unde sala uriasei Case de
Cultura a Sindicatelor este si mai rece, mai neprimitoare iarna, dar trebuie sa
recunoastem ca aceeasi formula a fost imbratisata cu sarg si in teatrele
bucurestene sau la Craiova, Cluj-Napoca, Brasov, Oradea, Timisoara, Targu
Mures, Ploiesti, s.a.m.d.

Primul text, lansat cu succes la Teatrul ,Luni®, de la Green Hours, in regia
lui Alexandru Dabija, este pus in scena acum de Adrian Roman (regizor i
directorul institutiei), in cadrul unui spectacol in doua parti, dintre care prima
este in totalitate fidela piesei concepute de autoare, iar cea de-a doua,
transforma acelasi dialog dintre tanarul si tanara aflati undeva, la inaltime,
survoland mizeria strazii si a vietii ce ,aici nu se simte®, in ,pielea“ unor
personaje feminine. Faptul largeste aria reflectiilor, a neimplinirilor si, implicit,
a nevoii personajelor de comprehensiune si tandrete, schimbarea antrenand
dupa sine inca o modificare, caci locul unei ,sotii“ care nu iubeste cdinii,
evocata de ,EI“ in prima parte, va fi luat de ,sotul” usor obtuz, descris cu
nedisimulata mahnire, dar si cu umor, de catre una dintre cele doua tinere
femei, in partea a doua a spectacolului. Intrupata cu notabil firesc si
credibilitate de Alina Mangra si Remus Vlasceanu, in cea dintéi versiune, chiar
daca pe alocuri spectacolul mai pierde din ritm, apoi cu sporit aplomb si
accentele unui umor contagios, dar neostentativ, in versiunea cu doua
interprete, Ramona Dragulescu si Raluca Paun, piesa Liei Bugnar isi verifica
inca o data, in chip convingator, viabilitatea si priza la public, mai ales in cazul
spectatorilor tineri, care nu ezita sa-i inconjoare pe protagonisti cu manifesta
simpatie si sa le rasplateasca efortul cu binemeritate aplauze.

Celalalt spectacol, cu piesa unei autoare cunoscute si ca editor, actrita si
interpreta de muzica usoara, este dedicat eternei ,povesti“ a cuplului ce se
destrama sub actiunea ,coroziva“ a timpului si a crizei de comunicare, de
indata ce pasiunile se potolesc, iar ,aventura“ cunoasterii reciproce inceteaza.
El este regizat de actorul Corneliu Jipa, astazi apreciat si pentru evolutiile sale
pe scena de la Targoviste, sub bagheta lui Mihai Maniutiu, alaturi de care o
reintalnim pe Alexandra loachim, din trupa valceana. Reprezentatia
impresioneaza la inceput prin ritmul ei alert, modificat in functie de situatie si
de repozitionarea mobilierului (marcand totodata scurgerea timpului), cu
accente de violenta verbala si gesturi aflate foarte aproape de agresiunea
fizica, apoi cu un moment (prelungit in chip nefericit) de ,betie“, in care
comicul se dilueaza prin repetare si exagerare, finalul aflandu-i pe cei doi
intr-un ,duel” ireconciliabil, dar parca mai potolit de replici (de monoloage), ce
induce acel sentiment al rupturii inevitabile. Fara sa ne reveleze o certa
noutate din zona acestei drame a destramarii cuplului, invaluit cand de umor,
cand de amar, dar in general ferit de cliseele telenovelei, spectacolul
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Alexandra IOACHIM si Corneliu JIPA

intregeste imaginea unui ,teatru de camera“ ce nu poate constitui, insa, decat
una dintre coordonatele capabile sa readuca publicul valcean mai aproape de

luminile Thaliei.

Teatrul ,,Anton Pann‘ din Ramnicu Valcea - Nebuni de [amilie de Dana Dorian, un spectacol de
Corneliu Jipa. Distributia: Alexandra loachim, Corneliu Jipa. Data premierei: 7 octombrie 2004

Omul de zapada, de Lia Bugnar. Regia, decorul, coloana sonora si light design-ul: Adrian Roman.
Costume: Raluca Paun. Distributia: Alina Mangra, Remus Vlasceanu, Ramona Dragulescu, Raluca Paun.

Data premierei: 18 noiembrie 2004.
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in aceasta perioada, pe care am putea-o numi, fortdnd lucrurile, de
.post-tranzitie’, cand ,generatia de sacrificiu“ este pusa in situatia de a se
descurca oricand si oricum, lucrurile par, totusi, sa se indrepte pe un drum al
normalitatii. Unii se plang ca nu se descurca si ca nu isi pot gasi un post dupa
terminarea facultatii (acestia au indoieli daca vor reusi vreodata sa-si practice
meseria si daca si-au ales-o0 pe cea care trebuia), altii incearca sa se organizeze
si sa se adapteze din mers situatiilor de criza. La acestia din urma as vrea, de fapt,
sa ma opresc; ei sunt destui, asa incat ma voi referi deocamdata la sase dintre ei:
Carmen Lopazan, Bogdan Dumitrescu, Mihaela Betiu, Daniel lordan, Antoaneta
Cojocaru si ultimul, dar nu cel din urma, Marius Manole. $ase actori, care au fost
alesi in aprilie, dintr-un total de aproximativ cincizeci de concurenti, in urma unui
workshop tip casting, ca sa improvizeze un spectacol pe care |-au numit Avionul
albastru si cutia de conserve. Spectacolul se joaca la ARCUB, dar a fost realizat
la Tulcea, unde s-a repetat timp de treizeci de zile continuu, intr-un cantonament,
si apoi adus la Bucuresti.

Coordonatorul acestui proiect cultural este nimeni altul decat Paul Chiributa,
fost asistent de regie al lui Silviu Purcarete la binecunoscutul spectacol Danaidele,
instruit, printre altele, la o scoala de teatru din Limoges (Franta). Un
spectacol-improvizatie ce te pune fata in fata cu propria-ti constiinta si cu toate
problemele existentei de zi cu zi. Probleme ce ne macina si asteapta o rezolvare
si care uneori ne aduc in situatia sa solicitam o programare la medicul psihiatru,
iar acolo afli cu stupoare ca si acesta e om, ca si el are probleme, ca si el e
bolnav...Unde sa mergem? Ce sa facem? ,Sa intoacem lumii spatele“?
Paradoxal, dar Nu, nu putem sa ne refugiem decat in propria constiinta, in vise,
in iluzii, in sperante, in aceasta ,cutie de conserve care ne reproseaza ca:
,cineva, candva, ne-ar fi putut salva din drumul nostru spre nimic*, care constata
ca: ,inceputul singuratatii noastre e o iubire care nu a putut sa se implineasca“ si
ca Dumnezeu ne-a uitat, pentru ca se pare ca ,nu a mai facut nimic de o buna
bucata de vreme“...

Actorii incearca sa ne avertizeze ca traim intr-o societate bolnava, amenintati
de un pericol permanent, ca ne transformam viata intr-un haos si ca trecem cu cea
mai mare usurinta si indiferenta peste lucrurile importante si de valoare, peste
sentimente, emotii etc. Problemele existentiale ale individului devin nule in raport
cu viteza cu care se desfasoara viata noastra. Individul raméane fata in fata cu
propriile sale probleme, cu propriile sale neimpliniri si dezamagiri: ,,Singuratatea
este cea mai mare pedeapsa pentru neputinta noastra de a iubi.”

Spectacolul se axeaza pe doua planuri: visul si realitatea. Trei cupluri, care
incearca sa aduca in prim-plan drame ce se consuma zilnic cu fiecare dintre noi;
realitatea — cu totul alta decat cea pe care ne-o dorim — si visul, care nu se mai
implineste niciodata...

Cheia spectacolului este in fapt dihotomia: real-imaginar, scoasa cu
maiestrie in evidenta de regizor si insusita de tanara trupa de actori. Se simte,
totusi, clivajul momentelor, care par a fi bucati distincte dintr-un alt tot.
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Jocul actorilor este ,curat”, reusind sa transmita emotia si mesajul. Relatia
dintre parteneri este fireasca, fiecare compunandu-si rolul in profunzime, dandu-i
dimensiuni specifice, redand astfel drama unui om, a unui cuplu, sau, de ce nu, a
intregii omeniri. Povestea lor este, in fapt, povestea noastra, dintotdeauna aceeasi.

Elementele de decor sunt foarte simple, dar destul de sugestive: 0 minge
uriasa, (care ne transpune in trecut, in vise, in copilarie, intr-o viata linistita si fara
griji), cateva cuburi si o cutie facuta din folie de plastic, in care personajele se
retrag de fiecare data cand fug de dura realitate. Un ecran pe care se deruleaza
visele neimplinite, are la un moment dat rolul de a evidentia chiar un vis in vis.

Se resimte, totusi, o anumita lipsa de omogenitate a spectacolului, pe care
interpretii incearca sa o atenueze prin tendinta de a transmite un mesaj, ce
vizeaza problema existentiala a individului intr-un context actual deseori ostil.

Se poate afirma, daca ne referim la experiment, ca spectacolul este o
incercare indrazneata si foarte utila din punct de vedere profesional pentru actori
in devenire.

Avionul albastru si cutia de conserve. Workshop coordonat de Paul Chiributa. Scenografia: lonel
Stoicescu. Costumele: Valentina Georgescu. Proiectie video: Daniel Bucur. Cu: Carmen Lopazan, Bogdan
Dumitrescu, Mihaela Betiu, Daniel lordan, Antoaneta Cojocaru, Marius Manole

La Excelyion

Sa mergi la Excelsior si sa vezi un spectacol e foarte usor. Caci teatrul se afla
chiar in buricul Bucurestilor. Insa atunci cand intri pentru prima data in sala, la
prima vedere ai o senzatie de disconfort : 0 mocheta veche de culoare incerta,
care nu se potriveste cu cea a huselor trase peste scaune, o cortina care te
ingrijoreaza, intrucat emana aerul ca va avea mari probleme atunci cand va fi
trasa, un miros de mucegai si de spatiu neaerisit.

Asadar, intram la noua dimineata sa vedem Degetica de Aurel Mitran,
adaptare dupa H.C. Andersen, in regia lui Victor Radovici. Scenografia apartine
lui Stefan Parvulescu, cu o ilustratie muzicala de Jolt Kerestely si o coregrafie de
lon Tugearu. La noua (si 25!) trecute (fix!) incepe spectacolul. Galagiosi si puri,
copiii fac liniste struniti de doamna invatatoare. In fata scenei sau in laterala ei (ca
sa evite monotonia), Povestitorul (Ciprian Cojenel) stie sa insufleteasca sala,
captand atentia copiilor, care rezoneaza usor la inceputul povestii. El va reveni in
rastimpuri sa puncteze un text adaptat al lui Andersen, stiind s-o faca de fiecare
data firesc si fara clovnerii: fata senina, ochii luminosi, ca si cand ar povesti
sugubat ceea ce omul matur intelege din prima.

Spectacolul, fiind unul interactiv, ii face pe copii sa intre in lumea basmului si
sa se implice emotional. Ei se prind repede in joc si sunt foarte bucurosi atunci
cand, cu ajutorul lor, personajul pozitiv iese din diferite incurcaturi, iar cel negativ
ramane pacalit de ,micii strengari“. Copiii sunt capabili sa distinga foarte repede
binele de rau, uratul de frumos, lumina de intuneric, si sa se bucure de fiecare
data atunci cand reusesc sa evite pericolele care se ivesc pe parcursul actiunii.

In fond, am vazut la Teatrul Excelsior ceea ce putem vedea (cu rare exceptii)
la orice teatru mare din Bucuresti sau provincie : actori talentati, care cred in ceea
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ce fac, actori care isi joaca rolul gandindu-se aiurea (caci in fata copiilor...),
precum Si o a treia categorie despre care preferam sa nu vorbim...Din prima
categorie face parte, fara indoiala, Corina Dragomir, care insufleteste rolul
Degeticai pe tot parcursul spectacolului, cu exceptia primelor minute, puse de noi
pe seama unei indispozitii fizice de moment si confirmate dupa spectacol. Actrita
are disponibilitati scenice reale, iar rolul pe care-| face i se potriveste ca o manusa;
statura mica, ochi albastri, expresivi, mobilitate acrobatica, ce ii confera o usurinta
remarcabilda in miscare, un ritm sustinut si o traire pe masura. Un timbru natural,
adaptat cu finete personajului, ii sporeste credibilitatea, dar mai ales ii da o
speranta reala in viitorul pe care si-l doreste, evident, in teatru. Practic, Corina
Dragomir, duce (cum e si firesc) spectacolul da capo al fine, facand eforturi sa-i
atraga in jocul teatral pe cei care vrand-nevrand trag spectacolul inapoi — cu sau
fara voia lor. Imediat urmatorul, dar facand parte din aceeasi categorie, este
Marian Radulescu in rolul D-lui Sobol, care da dovada de seriozitate profesionala,
construindu-si rolul in cele mai mici amanunte, stind sa creeze momente de
suspans, care sunt apanajul actorilor cu experienta. Gesturile lui ar fi putut cadea
in caraghioslacuri si bufonerii gratuite (cu atat mai mult cu cat in fata copiilor de
varsta scolara ele ar fi prins !), numai ca actorul a stiut sa si le dozeze. Prin jocul
sau, el ramane la limita dintre antipatia fireasca ce-o starneste personajul — pe
care insa nu o duce la extrem — si farmecul pe care si-l capata prin jocul
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actoricesc. Annemary Ziegler, care interpreteaza alternativ personajele Mama si
Matusa Soarece, pare fada si conventionala in rolul mamei, dar foarte buna in cel
de-al doilea, unde stie sa-si arate perfidia, devine credibila aproape fara osteneala.
De remarcat faptul ca stie sa ,vorbeasca“ prin mimica si gesturi chiar si atunci cand
dialogul trece in gura celorlalte personaje, ceea ce iarasi nu e putin lucru.

E greu de inteles insa jocul altor interpreti, care incearca, cu greu, sa se
integreze in ansamblul spectacolului, dar nu reusesc nicidecum, pentru ca, de
fapt, rolurile nu li se potrivesc. Sa fie oare o scapare a regizorului in ceea ce
priveste distributia? Caci interpretii rolurilor principale se contopesc cu personajele
lor, in schimb, ceilalti lasa mult de dorit. Printul Spiridusilor, de exemplu, jucat (in
sensul propriu, nu teatral) de Emanuel lonescu, actor tanar si frumos, dar care, in
afara acestor calitati cu care |-a inzestrat mama-natura, actoria pare sa nu fi lasat
in el prea multe urme ; Randunica (Mihaela Coveseanu), din pacate, nu reuseste
sa intruchipeze zborul, inaltul, necunoscutul, dorinta de evadare, caracteristice
personajului, pentru ca aspectul fizic al actritei nu intruneste calitatile necesare in
acest sens. Cred ca in alte roluri, care i-ar fi pe potriva, actrita ar fi mult mai
convingatoare. Si am putea enumera multe scapari de acest gen. Din pacate, un
rol care nu-i este potrivit ii face interpretului mai mult rau decat bine. Se stie insa
ca putini actori renunta sa joace un rol, chiar daca acesta intra in discordanta cu
aptitudinile si fizicul sau.

Muzica lui Jolt Kerestely ajuta la crearea atmosferei spectacolului, mai ales
ca o parte insemnata a povestii este insotita sonor. Sunt, totusi, unele momente
in care stridenta deranjeaza. Scenografia e simpla, iar cele cateva elemente de
decor sunt vadit uzate. Si totusi, copii au nevoie de teatru, indiferent de
problemele materiale cu care se confrunta acesta. Aici, ei isi cultiva gustul pentru
frumos. $i ar fi pacat sa nu le oferim aceasta sansa.

Teatrul Excelsior — Degefica de Aurel Mitran, dupa H.C.Andersen. Regia: Victor Radovici.
Scenografia: $tefan Parvulescu. Muzica: Jolt Kerestely. Coregrafia: lon Tugearu. Distributia: Corina
Dragomir, Ciprian Cojenel, Annemary Ziegler, Veronica Popescu Neagu, Stelian Milu, Marian Radulescu,
Emanuel lonescu, Bogdan Nita, Mihaela Coveseanu.

Constantin PARASCHIVESCU

O invitatie la Casandra in decembrie mi s-a parut prematura. Stiam ca
productiile studentilor se prezinta primavara sau spre sfarsitul anului de invatamant.
De aceea, m-a mirat invitatia de a vedea cateva inainte de Craciun si m-am dus
oarecum concesiv, socotind ca s-au grabit cei ce le-au programat mai devreme. Nici
vorba — am vazut trei spectacole inchegate, interpretate cu reala expresivitate si relief
de tineri care vor absolvi in 2005. Adica, anul IV actorie, coordonat de prof. univ. Gelu
Colceag, serie aflata la debut cu aceste montari in fata publicului.

Una dintre ele, O noapte furtunoasa de |.L. Caragiale, a figurat si in
programul ,Usilor deschise” din aprilie 2004, ca atelier, cu doua distributii. Acum,
spectacolul in intregime se desfasoara intr-un ritm alert, nervos, cu haz autentic,
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cel putin in distributia a I-a pe care am vazut-o. Presupun ca pentru indrumatori
(lector univ. Marian Galea, cadru didactic asociat loan lonescu) cunoscuta
comedie a constituit tema de studiu spre crearea unor tipuri motivate verosimil,
intr-o ambianta cat mai apropiata de epoca evocata, dar cu nervul si in ritmul
contemporan, iute in gand si-n fapta. Vedem, astfel, familiarele personaje in
costumele stiute — uniformele garzii civice, rochiile lungi — si ne distram cu céata
patima intra in joc, intr-o intriga ce parca si pe ele le amuza, dar o iau in serios, o
traiesc si la o adica sunt dispuse s-0 si explice cu creta pe o tabla improvizata, ca
o lectie, cum face Rica Venturiano aici cu monologul despre ,peripetiunile” sale
pe schele. lese din timpul actiunii, desigur, dar are hazul irezistibil al detasarii de
joc si de personaj, pentru a sugera mai bine riscul indragostitului intr-o lume de
mabhala. N-ar fi indicate departajari, dar as mentiona totusi agerimea unor figuri
considerate indeobste mai palid conturate, Veta si Nae Ipingescu; lulia Luméanare
disimuleaza infidelitatea conjugala si e febrila in relatia cu Chiriac; Mihai Bendeac
are in ochi o lumina sireata care spune multe sifara replici, sau cu banalul ,rezon®.

Presupun ca si pentru Romantiosii de Edmond Rostand a existat o tema de
studiu, legata poate de valorificarea in spiritul viu al commediei dell'arte a
spectacolului modern. Ritmul si hazul vechilor histrioni in schitarea unor situatii
anacronice si istetimea rezolvarii lor in spiritul sanatoasei armonii sunt redate de
actualii aspiranti la gratiile Thaliei cu farmec si savoare — papusa cocheta si apriga
Andreea Samson (Sylveta), un Romeo bataios si ridicol romantic Bogdan Cotlet
(Percinel), doi batrani nazurosi, dar cumsecade, Pavel Barsan (Bergamin), Aurel
Sandu (Pasquinot), un ,meneur de jeu“ cu aptitudini de iluzionist Radu Micu
(Straforel). Spectacolul regizat de Vlad Massaci, cel care a montat piesa cu ani in
urma si la Piatra Neamt, cu inspiratie si haz atunci si acum. Mai concis, evident, si
cu o irezistibila fantezie parodica in scena rapirii fetei si biruirii asistentilor lui
Straforel de catre ,vajnicul®, in ghilimele, indragostit.

Al treilea spectacol e de factura dramatica, sondeaza psihologii si destine
frante, marginase in plan social si etic, Stele in lumina diminetii de Aleksandr Galin
(realizat de profesorul Colceag si prof. asociat Mihaela Sarbu). Atmosfera veridica,
joc de nuante, pe stari sufletesti, relatii bine conturate, sensibilitate si emotie.
Raluca Tudorache (care ne-a facut sa radem de precipitarea Zitei in chestia de
amor cu monserul ei de la Union, cu o seara inainte) e aici moderna Laura, izolata
la marginea urbei civilizate, alaturi de alte fapturi vulnerabile si nefericite, atenta la
reactii, intelegatoare, generoasa. Un personaj complex, ca si Maria, severa si aspra
in aparenta, dar de o neasteptata duiosie si tristete in interpretarea loanei Barbu,
ca si Andreea Gramosteanu (Valentina), Alexandru Balint (Aleksandr), Ana Maria
Macovei (Anna), portrete precis conturate. Mai sunt, poate, ezitari si momente
indecise, cu rarefieri de intensitate, firesti la fragezimea varstelor.

Clasa deosebit de inzestrata, cu reale resurse in comedie si drama, in
reliefarea unor sugestii, idei, cu pofta de joc si omogenitate. O promotie de
promitatoare perspective... de nu s-ar risipi!

Din cauza abundentei de premiere, nu am mai putut publica in acest
numar un modul despre ultimele creatii pe scena Teatrului de Comedie,
carora vroiam sa le acordam un spatiu mai amplu. Ramanem datori pana la
aparitia noastra viitoare cu cronicile la premierele acestei institutii teatrale in
plina evolutie. (Nota red.)
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Dresiene, fronecte

Joi, 16 decembrie 2004, la centrul de presa al Societati Romane de
Radiodifuziune, a avut loc auditia spectacolului Duios Anastasia trecea, dupa o
nuvela de Dumitru Radu Popescu publicata in 1967. Prilej cu care am aflat de la
conducerea inimosului colectiv al Teatrului la microfon (director onorific: Catalina
Buzoianu, redactor-sef: Attila Vizauer) de concretizarea a doua remarcabile
initiative — una la care am fost si eu partas, Un tramvai numit Popescu, spectacol
dupa opera literara a lui Cristian Popescu, prezentat intr-un tramvai itinerant prin
Capitala (si se pare ca si alte orase si-au aratat disponibilitatea), alta privind auditii
in scoli, cu piese ale unor importanti autori romani si straini, despre ale caror
ecouri pozitive nu cred ca se indoieste cineva. Semne binevenite de sporire a
audientei acestui gen de spectacole, dar indiscutabil de rezonanta culturala prin
promovarea unor valori artistice reale, in modalitati inedite si consacrate,
instructive si atractive.

La obisnuitele premiere se adauga, de la o vreme, cele care ilustreaza o
diversitate de cicluri, precum: ,Teatru-serial“ (cu premiere — Iscusitul hidalgo don
Quijote de la Mancha dupa Cervantes, regia Cristian Munteanu, si reluari —
Castelul palarierului, dramatizare dupa Cronin, regia Dan Puican), ,,Poezia teatrului
scurt” (cu piese scrise de autori debutanti sau consacrati, ca Dumitru Solomon,
losif Naghiu, Vlad Zografi, Alina Nelega s.a.), ,.Zilele comediei romanesti“(in sezonul
estival, cu piese mai putin jucate si cunoscute, ca Doua femei impotriva unui

Gheorghe VISU.
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barbat de Mihail Kogalniceanu, Comedia vremii sau Frantuzitele de Costache
Facca, Un poet romantic de Matei Millo etc.), ,Biografii-memorii“(teatru-document
despre personalitati, ca Nina Berberova, File din exil, sau Vlad Mugur, Craiova -
mon amour), Invitatie la musical” (Pagubosii dupa Miron Radu Paraschivescu,
muzica Laurentiu Profeta), ,Voci si spectacole memorabile“ (in colaborare cu
UNITER, ,carte audio“ cum i s-a spus, a valoroaselor spectacole de teatru din
tara, pana acum inregistrate trei — Nepotul lui Rameau de Diderot, in regia lui
David Esrig, cu protagonistii consacrati Gheorghe Dinica si Marin Moraru, Celalalt
Cioran, spectacol-lectura realizat de Radu Penciulescu dupa un scenariu de
George Banu, cu Ovidiu luliu Moldovan, Craii de Curtea-Veche dupa Mateiu
Caragiale, in interpretarea si regia lui Alexandru Repan).

Unele premiere fructifica optim resursele de comic subtil sau tragicomic ale unui
interpret, ca Virgil Ogasanu de pilda, in /scusitul hidalgo si Avarul (regia Dan Puican)
sau de cameleonism in expresia unui profitor universal, ca Harpagon, reluat acum,
dupa aproape 50 de ani de la creatia lui lon Fintesteanu (1956), intr-o maiastra
interpretare a lui lon Lucian (un Tartuffe tradus de Romulus Vulpescu, adaptat de
Domnica Tundrea, regizat de veteranul undelor radio lon Vova, cu — surpriza — o
interpreta ce a figurat si in distributia de atunci, Carmen Stanescu). Altele, valorifica
ineditul unui text, ca prea putin cunoscutul Sun de George Calinescu, publicat, dar
nereprezentat (cu Adrian Pintea, regia Vasile Manta), sau si mai putin cunoscutul
Bachus de Jean Cocteau, tradus de Sanda Mihaescu-Carsteanu si dedicat tinerilor
romani care s-au sacrificat in decembrie 1989 pentru libertate, ideal elogiat si de autor
prin evocarea unui ritual inedit de jertfa din secolul XVI (premiera pe tara, adaptare
Georgeta Raboj, regia Constantin Dinischiotu). Voci tinere, talentate si cu savuroasa
vitalitate, dialogheaza si canta intr-un muzical antrenant adaptat pentru radio de Doina
Papp, Pagubosii, dupa Miron Radu Paraschivescu, libretul Eugen Rotaru, muzica
Laurentiu Profeta, dirijat cu autoritatea indicatiilor regizorale de llinca Stihi.

Registrul dramatic tulburator, ca ecou si la stingerea ultimului sunet,
resimtim mai ales in doua premiere dupa prozatori contemporani, cu personaje
feminine protagoniste, Mario Vargas Llosa, Domnisoara din Tacna si Dumitru Radu
Popescu, Duios Anastasia trecea. Ambele, in regia lui Cristian Munteanu. Al carui
prim, exceptional merit, zic eu, este distribuirea in aceste roluri a actritelor Rodica
Tapalaga si, respectiv, Virginia Mirea. Prima numita reuseste perfect a sugera, prin
mladierea tonului, alternanta de varste ale eroinei, de la anii primavaratici ai iubirii
la toamna tradarii si insingurarii, apoi iarna unui ,manunchi de zbarcituri, care e
Mamaia centenara dintr-o poveste peruana cu razboi, sclavi, lume ce visa la
Paris ca ,sucursala a paradisului®. Piesa scrisa de romancierul insusi in 1981, cu
ecouri autobiografice si structura narativa complexa, interferand prezentul cu
trecutul in episoade ilustrative si de tensiune, in confruntari si reflectii, ca o
ciudata, dar verosimila cronica de familie. Glasul scriitorului e concentrat pe dileme
si deslusiri, cu reala naturalete la Gheorghe Visu, ca inotatorul singur printre
talazuri ce-l sucesc in timp si-n gand. Si e rascolitoare alternanta de voci cu
eroina, Rodica Tapalaga construind, din soapte si acute, din ezitari, clopotei
jucausi de fetita si pierderi de ton, de energie, de memorie, un personaj fragil si
bizar, vulnerabil si orgolios, ca un bibelou pe care-l prinzi in inima sa nu se sparga.
Tumultul ce razbate din adanc in muzica e o prevestire si o disperare (George
Marcu). Despre Anastasia Iui D.R.P. s-a spus, la publicarea nuvelei in 1967, ca e
o ,reluare in contemporaneitate a mitului Antigonei“ printr-o dramatica infruntare
pe care o provoaca ,intre legile nescrise ale datinii stramosesti legate de «marea
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trecere» si legile scrise, birocratice®. Cand a facut filmul in 1979, Alexandru Tatos
vorbea despre micimea omeneasca pentru care nimic nu mai are valoare, careia
i se opune gestul ,nobil, superidealist, poate inutil“ al Anastasiei. Curios — si trist —
e ca acum se adanceste nota inutila, cum sesiza autorul (la auditia din 16
decembrie 2004), cand, din indarjirea Virginiei Mirea-Anastasia i s-a relevat
Jisteria inutila (si ridicola) a adevarului“. Ce pret mai are el in societatea de azi?
Grav si grotesc statut uman, am zice, in care tragedia e proiectia — si demnitatea —
fictiunii, iar comedia (proasta) e a realitatii, unde adevarul n-are loc nici cat un
zbenghi. Dar asta e vremea, iar ecourile fictiunii ating prin vointa eroinei
dimensiuni universale, cum socoate Pusa Roth care a dramatizat nuvela.
Rezonante certe de tragediana in intonatiile actritei, cunoscuta mai mult pentru
prestatii comice, contrast subtil si de efect cu glisarile insinuant-echivoce ale lui
Mircea Albulescu (Costaiche), molatice si ale lui Alexandru Jitea (Emil). Cu
dramatism sporit prin interventiile Catarinei (vocea grava Oana Stefanescu),
Anastasiei copil (senina loana Calota), sunetele de pasare speriata ale viorii
(Marian Grigore) si muzica originala rascolitoare (George Marcu). Catalina
Buzoianu pronostica o versiune scenica in perspecliva; ar merita.
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Oniricwd Lucid

Cu un zambet in coltul gurii — cand amuzat si cand trist, cand ironic si
cand amar - Sergiu Anghel trece prin viata si prin arta cu consecventa
personalitatii care si-a creat foarte de timpuriu un stil coregrafic propriu, ce
si-a dovedit eficienta expresiva si in ,lung-metraje“ (precum piesa de
teatru-dans dupa Furtuna lui Shakespeare), si in ,clipuri“ (cum el insusi
defineste implicit, prin raportare, miniaturile din care se alcatuiesc numeroase
dintre spectacolele sale — de o asemenea natura fiind si cel mai recent,
intitulat Visul din vis). Intelectual de larga cuprindere, imbratisand cu pasiune
idei din cele mai diverse domenii ale culturii, artistul face din fiecare noua
intalnire cu publicul un prilej de a-i furniza acestuia motive sa zaboveasca
indelung cu gandul asupra celor vazute. Si asupra celor auzite, desigur, caci
optiunea pentru suportul sonor al fiecarui alt dans imaginat nu numai ca nu sta
sub semnul hazardului, dar are la baza stapanirea unui amplu rezervor de
muzici putin sau chiar deloc cunoscute, pe care Sergiu Anghel le extrage ca
un magician din palaria lui fermecata. (De regula, acest bazin componistic se
situeaza intr-o zona elevata a muzicilor asa-zis lejere; acum, de pilda,
granitele lui sunt situate pe coordonate ce merg pe de o parte din aria jazz-ului
clasic, de tip New Orleans, si pana la aceea a jazz-ului cu iz extraeuropean,
practicat de Ravi Shankar, iar pe de alta parte de la stravechiul negro
spiritual nord-american si pana la modernele liturghii profane compuse de
sud-americanul Ariel Ramirez, dar permit si o evadare in sfera straniului
neobaroc construit de Frank Royon Le Mée, alaturi de al sau minunat ,Comité
des Fétes".) In unele cazuri — si nu foarte rare! — spatiul sonor este strabatut
de sclipitoare efemeride literare; fie ele filosofice, teatrale ori poetice, rostirile
acestea potenteaza o stare de gratie pe care dansul insusi a creat-o si o
sustine. (lar cAnd — ca acum — declamatia este nu alternata, si nici suprapusa,
ci de-a dreptul impletita cu dansul, efectul global al asocierii artei miscarii cu
arta cuvantului devine percutant; pentru asta insa, desigur, trebuie sa existe in
trupa ,Orion Balet* cineva precum foarte tanara actrita Raluca Botez, care
evolueaza scenic de parca ar fi studiat candva temeinic si baletul.)

De altfel, in spectacolul lui Sergiu Anghel (si nu doar in acesta, lansat de
curand) totul danseaza: costumele create de catre Ana-Maria Munteanu si
lumina schimbatoare care le pune in valoare, pianista ,retro® (Catalina
Gubandru) care la un moment dat canta aievea (si chiar foarte bine, desi este
de fapt... balerina!), ,licuricii“ saltareti cazand din cer, parul revarsat peste
chipurile interpretelor, ba pana si rasul actritei... Danseaza cu har si Sandra
Mavhima, Irina Roncea, Andreea Capitanescu si Cristina Bercuci, dar mai ales
Elena Zamfirescu, a carei infatisare de veritabila stea a trupei consoneaza cu
etalarea unei tehnici coregrafice de certa spectaculozitate; si danseaza cu
placere, dar din pacate inca marcati de o evidenta lipsa de nerv profesional,
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trei tineri, dintre care
doar unul (Gabriel Luca)
are la activ studii de
specialitate, ceilalti doi
(Petre Voicu si Florin Ro-
su) fiind de fapt actori.
(Ce ironie a sortii! Toc-
mai Sergiu Anghel, care
a fost si un atat de ex-
presiv dansator, sa nu-si
poata gasi de-atata amar
de vreme, pentru trupa
si coregrafiile lui, inter-
preti masculini pe ma-
sura...)

lar daca lucidul oni-
ric care este acest artist
isi socoteste actul creator
drept ,0 forma de a
visa“, criticul care i-a
urmarit evolutia pas cu
pas, inca de la primele —
si formidabilele! — sale
incercari, nu poate sa
nu identifice cu emotie
revenirea, din timp in
timp, in spectacolele lui,
a uneia dintre secven-
tele de inceput ale ca-
rierei sale coregrafice;
intitulata Jocuri triste,
aceasta secventa repre-
zinta — cred eu — Visul
din vis pe care Sergiu
Anghel (Sisif urcandu-si
cu bucurie povara) il
traieste iar si iar.

Trupa: ,,Orion Balet‘ —
Visul din vis. Scenariul, regia si
coregrafia: Sergiu Anghel.
Costumele: Ana-Maria Mun-
teanu. Interpreti: Elena Zamfi-
rescu, Irina Roncea, Andreea
Capitanescu, Sandra Mavhima,
Catalina Gubandru, Cristina
Bercuci, Raluca Botez, Petre
Voicu, Florin Rosu, Gabriel
Luca. Data premierei: 3 decem-
brie 2004.
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Spre marele meu regret, pana la premiera pe care o comentez aici n-am putut
asista nici macar la jumatate din cele 12 spectacole lirice si 9 coregrafice prin care, in
cei sase ani de existenta, trupa bucuresteana condusa de catre Smaranda Oteanu-
Bunea si-a alcatuit rapid un repertoriu general in egala masura amplu si consistent.
Parerea mea de rau este cu atat mai mare cu cat, de cand Opera Comica a devenit
Opera Comica pentru Copii reprezentatiile sale constituie o incantare nu numai prin ele
insele, ci si prin relatia ce se stabileste pe parcurs intre scena si sala, culminand cu
dialogul incitant si amuzant dintre prichindeii care intreaba si interpretii care raspund...

Acum, alegand Farmacistul lui Joseph Haydn, tdnara echipa artistica si-a propus
sa-i trateze pe micii pacienti atdt cu medicamente contra afectiunilor provocate de
poluarea intensa a spatiului sonor actual, cat si cu vitamine capabile sa le fortifice
sistemul imunitar in confruntarea cu agresiunile tot mai violente ale kitsch-ului muzical
de toate tipurile. Uzand de expresivitatea unor mijloace teatrale dintre cele mai variate
— de la acelea ale commediei dell'arte (sugerate chiar de libretul tradus si adaptat de
insusi semnatarul directiei de scena) pana la cele ale manuiri marionetelor — si de
farmecul unor decoruri, costume si elemente de recuzita pe cat de simple, pe atat de
ingenioase (precum supradimensionatele unelte farmaceutice), regizorul Traian Savi-
nescu S$i scenografa Viorica Petrovici au realizat un spectacol fluent, viu colorat si de un
comic savuros. lar daca actorii Sorina Tiron, Cristina Mitu si Levi Ambrus dinamizeaza
prin jocul unor personaje de plan secund, inventate ad-hoc, desfasurarea actiunii dra-
matice, altminteri subtirele si simplute (pana si in originalul comediei lui Carlo Goldoni,
dara-mi-te in opera lui Joseph Haydn!), cantareti Vicentiu Taranu, Cristina Eremia,
Valentin Racoveanu si Daniel Filipescu amplifica prin frumusetea cantului lor efectul mu-
zicii gratioase si spirituale a acestei opere, implicindu-se cu vadita placere intr-o mis-
care scenica antrenanta si plina de haz. Redusa la esenta —adica la o orga electronica
manuita in spirit clavecinistic de catre Madalina Florescu (care a asigurat si pregatirea
muzicala a spectacolului) si la un cvartet de coarde (intitulat in spirit evident oximoronic
»oerioso”, dupa unul dintre defunctele ansambluri camerale romanesti, literaimente
serios!), partitura orchestrala a operei lui Haydn sustine si pune in valoare glasurile
solistilor, pe care coordonarea dirijorului Ciprian Teodorascu se straduieste necontenit
sa le supuna rigorilor sincronizarii si principiilor de ierarhizare a planurilor sonore.

Teatrul: Opera Comica pentru Copii ~ Farmacistul. Muzica: Joseph Haydn. Regia: Traian Savinescu.
Scenografia: Viorica Petrovici. Conducerea muzicala: Ciprian Teodorascu. Cantareti: Cristina Eremia
(Griletta), Vicentiu Taranu (Sempronio), Valentin Racoveanu (Menghino), Daniel Filipescu (Volpino).

Actori: Sorina Tiron, Cristina Mitu, Levi Ambrus. Instrumentisti: Madalina Florescu (orga electronica) si
cvartetul de coarde ,.Serioso*. Data premierei: 29 noiembrie 2004

i

Srnitell vicney

Cu participarea unui numar impresionant de sponsori si parteneri media,
firma de impresariat ,Memento Music* a oferit bucurestenilor ocazia de a se intalni
pentru prima oara cu un ansamblu de balet de a carui evolutie publicul nostru era
cu atat mai interesat, cu cat nu mai putin de patru romani sunt implicati in existenta
lui: mai intai loan Holender, directorul Operei de Stat din Viena; apoi Simona Noja,
prim-solista a ,Teatrului de pe Ring“; in fine, Beatrice Denes si Adrian Cunescu,
tineri balerini ai trupei. Nu e de mirare, deci, ca Sala Mare a Palatului a fost luata
cu asaltat, in pofida pretului extrem de piperat al biletelor...
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De mirare mi se pare, in schimb, neglijenta cu care au tratat acest eveniment
organizatorii insisi: sub bagheta dirijorului Michael Halasz (vienez de origine
maghiara, despre care unii confrati mi-au spus ca s-ar fi nascut in Roménia), o
orchestra incropita din instrumentistii bucuresteni intdmplator liberi in acea seara
de vineri (cand se canta si la Opera, si la Filarmonica, si la Radiodifuziune!) a fost
nevoita ,sa se descurce” in pagini simfonice deloc simple (precum acelea din Suita
a lll-a a lui Ceaikovski, din Concertele nr. 21 si nr. 23 de Mozart — avand-o drept
solista pe pianista Laurene Lisovich — din Dansurile germane KV 571 ale
aceluiasi Wolfgang Amadeus, ba chiar si din Simfonia a V-a de Mabhler!).

Neglijenta organizatorilor a fost la fel de evidenta in domeniul informarii
spectatorilor cu privire la ceea ce aveau sa urmareasca: programe de sala pentru
toti doritorii au fost puse in vanzare abia in prima pauza (!), iar continutul acestor
tiparituri s-a dovedit a fi sub orice critica. Las la o parte faptul ca nici macar pauzele
nu erau anuntate corect (abia la sfarsitul prezentarii pieselor, sub o fotografie, se
putea citi: «<Pauza intre ,Pas de deux" si ,Sase dansuri* 20 minute» — cand de fapt
a fost vorba de doua pauze, plasate dupa piesele mentionate, intre care mai figura
inca una!), dar lacunele si erorile textului se tineau lant: la Singerland (acesta fiind
un pas de deux, nu un balet de ansamblu, unde omisiunea putea fi eventual
trecuta cu vederea) lipseau numele interpretilor (Kathryn Czerny si Boris Nebyla,
daca i-am identificat corect, examinand fotografile din program); traducatorul
folosea sistematic termenul opera in locul aceluia de lucrare, creatie, opus,
inducand in unele cazuri (cum este baletul in patru parti Singerland al lui William
Forsythe) falsa impresie ca ar fi vorba despre o partitura lirico-dramatica; acelasi
traducator numeste unul dintre balete ba Numai vals, ba Toate valsurile...

Nestiind cum suna titlul original al lui Renato Zanella, n-as putea spune daca
macar una dintre traduceri este justa, caci ambele titluri sunt la fel de nepotrivite cu
baletul in sine: muzica aleasa de catre coregraf nu numai ca — evident — nu reprezinta
toate valsurile (sau macar pe toate acelea cclebre), dar nici nu este numal vals,
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Allegretto-ul din Simfonia a V-a de Mahler neavand nici cea mai mica legatura cu
spumoasele valsuri, polci, cadriluri si chiar marsuri vieneze care compun suportul
sonor al dansului. De altfel, dupa inlantuirea acestor piese lejere, tratate cu relativ
umor de catre coregraful-sef si directorul Baletului Operei de Stat din Viena, finalul
sumbru, construit pe aceasta muzica mahleriana de maxima interiorizare si gravitate,
se potriveste exact... ca nuca-n perete (ceea ce, desigur, nu scade cu nimic meritele
interpretarii de inalta tinuta a balerinilor Simona Noja si Jurgen Wagner).

Inchis cu baletul din 1997 al lui Renato Zanella, situat cumva Tn zona actuala a
dansului de tip academic, spectacolul s-a deschis cu un capitol clasic din istoria
genului, scris de catre George Balanchine pe la jumatatea veacului trecut, dar lipsit
tocmai de fantezia si de tehnicitatea spectaculoasa prin care stralucesc alte opus-uri
ale acestui mare coregraf. Nici cromatica rafinata a costumelor lui Christian Lacroix si
nici performantele perechilor Shoko Nakamura—Jurgen Wagner si Simona Noja—Boris
Nebyla n-au reusit sa risipeasca impresia ca atat Tema si variatiuni, cat si Pas de deux
sunt creatii datate (1947, respectiv 1960), iar efortul de a le readuce (in 1998,
respectiv 1996) in repertoriu nu se justifica decat din punct de vedere muzeistic.

Invelit in aluatul insipid al episodului Balanchine pe o parte si al episodului Zanella
pe cealalta parte, miezul fierbinte, suculent si condimentat al ,snitelului vienez“ a fost
constituit dintr-un complex Pas de deux de Wiliam Forsythe (din baletul Singerland,
datand din 1990) si din doua seducatoare creatii (Sase dansuridin 1986 si Petite mort
din 1991) prin care Jiri Kylian exploreaza si dezvolta, pe muzica mozartiana dar intr-un
limbaj coregrafic actual, nenumarate dintre fatetele ideii de cuplu.

Raluca IANEGIC

NJW WU

Urmand tipul de stilistica a miscarii coregrafice acreditat de Jiri Kylian,
coregraful Natcho Duato aduce prin membrii Companiei Nationale Spaniole de
Dans, al carei director este, nobili exponenti ai Terpsichorei. Intr-o epoca de
pulverizare a dansului, compania condusa de Natcho Duato demonstreaza ca
inima coregrafiei este Dansul, iar maiestria acestei arte se sprijina pe trupul elegant
antrenat. Prezentand trei piese cu tesatura uneori monodica, alteori omofonica ori
heterofonica, spectacolul propus de ,Intalnirile JTI* este unul al tulburatoarelor
armonii instrumentale ale corpurilor umane. Partiturile coregrafice sustinute pe
scena Teatrului National se configureaza intr-o constelatie a nobletei. O fina
orchestratie a tuturor elementelor arhitecturale ale pieselor capteaza emotional.
Interpretii si miscarile ce le sunt incredintate agenteaza si relationeaza o
interiorizare si un tip de exteriorizare care se varsa in creuzetul unui liism aparte,
uneori abstract, analitic. Fiecare interpret innobileaza miscarea propusa de
coregraf. Am admirat in prima piesa simplitatea expresiva a transpunerii in imagini,
a tuturor segmentelor compozitiei coregrafice. Am reperat in a doua lucrare
sensibila, profunda si subtila intalnire intre textul recitat si miscarea dansata. Am
apreciat in cea de-a treia piesa structuri care valorifica sclipiri ale polifoniei
neobaroce, o lucrare de mare forta emotionala, strabatuta de un real fior dramatic.
In fapt, coregrafile prezentate de Natcho Duato nu traiesc printr-o speciala
dramaturgie, ci, gratie fluxului liber al tehnicii corporale, prin armonia intre un
preaplin gestual si profuziunea dimensiunilor muzicale. Fiecare miscare vibreaza in
raport cu suportul sonor si cel scenografic. Lucrarile traverseaza perimetre de
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nostalgie ori de zbucium, de limpezime ori de opacitate, toate faurind o alchimie
corporala tributara unui amestec fin de neoclasicism si modernitate, altminteri spus,
unui val de nou-neoclasicism. Miscarile propuse de coregraful spaniol par a avea
sonoritati la fel de convingatoare ca si partiturile muzicale. Anatomiile interpretilor
sunt exploatate in succesiuni timbrale inedite, si intr-o fina policromie.

A existat si o repetitie deschisa oferita specialistilor; am participat cu placere;
a fost un act de resuscitare a unei aristocratii comportamentale, a unei veritabile
pietati fata de dans si cei ce 1l slujesc. Accent pus pe nuanta, accent pus pe
profesionalism, respect fata de cultura coregrafica...

Teritonialiganea visulu

Exista in spectacolul Treceri creat de coregrafa Adina Cezar (ca premiera a
companiei ,Contemp*“ pe care o conduce in cadrul Teatrului National de Opereta
.lon Dacian“) o complianata a doua axe majore: reveria si realitatea: ele induc
fictionalului teritorializari ale prezentului si ale trecutului. O viata onirica si o viata
rationala colonizeaza deopotriva existenta umana, alcatuind corpusul
spectacolului semnat de Adina Cezar. Spectacolul propune, in sonoritati inedite,
relationarea omului diurn si a celui nocturn, propune un balans intre concretetea
trairii si meditatia despre concret, dand astfel relatiei: idee—representamen-inten-
tionalitate, un dublu registru existential. Angajarea in realitate nu dezangajeaza
visul; ,realitatea virtuala“ (cea continuta in proiectii filmice) devine in procesul
intalnirii chiasmatice cu ,realitatea scenica“ (desfasurarea live) mai puternica
decéat aceasta. Semnatara nu doar a coregrafiei, ci si a scenografiei, Adina Cezar
creeaza, in colaborare cu discursul muzical tensionat al compozitorului George
Balint, momente dramaturgice cu intensitati si structuri diferite; in cadrul lor,
Jrealitatea” desfasurarilor scenice este teritorializata de interventia reveriei.

Tesatura coregrafica se dezvolta pe granita unui vag discernabil al intentiilor,
alteori in perimetrul explicitului. Suita momentelor relationate in structura
coregrafica este desemnata de ,intalniri si ,renuntari“, metafore ale posibilului si
imposibilului, de limite ale gandurilor leganate de discontinuitate.

Vizual si auditiv, curgerea apei (continuta in instalatia scenografica) marcheaza
deopotriva continuitatea visului, dar si persistenta realului, marcheaza un imaginar ce
trece de la o fateta la alta dar si ,trecerea“ segmentelor de realitate. Apa curge in
spectacol ca o fuga a gandurilor, ca o alergare a destinului. Apa sterge, transforma,
naste noi geografii ale fiintei; apa este un semn al metamorfozelor, al trecerilor
heraclitiene, dar si al unei forte speciale, un neasteptat semn al permanentei.
Spectacolul se impune prin functia imagistica a scenografiei. Sunt trasee, traiectorii,
scari care nu duc nicaieri, care functioneaza prin intensitatea prezentei lor.
Maternitate si intalniri, nasterea ca act transcendent, dar si ca fizicalitate palpabila,
iubirea ca ideal, implinire ori neimplinire, masti ale necunoscutului, ale neasteptatului
gliseaza in tesatura scenica alcatuind un univers de poezie si incisivitate.

Intensitatea frazarii in intregul spectacolului este diferit repartizata; ea
marcheaza uneori functia scenografica, alteori pe cea muzicala sau pe cea a
cuvantului continut in coloana sonora sau pe cea a ludicului reperabil in imagini
proiectate si fireste, de cele mai multe dati, pe cea coregrafica. Exista in spectacolul
Adinei Cezar o impletire de fictiune si realitate in care realitatea este in esenta
criticatd, iar fictiunea iubita. Discursul spatio-temporal impletit cu cel gestual, sustinut
cu emotie de interpreti, confera reprezentatiei valori poemalice de referinta.
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lon CAZABAN FLASH
Clipa cea nepede (4)

(Memorie si uitare)

Intr-o carte binecunoscuta specialistilor, ,Memoriile teatrului, George
Banu distingea analitic trei forme de memorie, altfel orientate si avand
fiecare alt continut: memoria eu-lui (relevdnd interventia biografiei
creatorului), memoria teatrala (apartinand experientei scenice, experienta
specifica, proprie sau impartasita), memoria originilor (antropologica,
definita prin intoarcerea la izvoare). Intrebarile cu privire la memorie si,
implicit, la uitare, le vom intdlni in diferite momente ale realizarii
spectacolului, nu mai putin dupa premiera, o data cu programarea sa in
alternanta cu alte spectacole. Elementara memorie ceruta unui actor
pentru invatarea rolului presupune deprindere (deloc usoara) de a-l uita,
cand trebuie jucat alternativ cu alt rol, uneori in aceeasi zi. Dupa cum se
stie, solicitarea memoriei actoricesti nu se rezuma la inregistrarea
replicilor. Repetitile dovedesc daca memoria personala - faptica sau
emotionala — poate fi utilizata felurit, pentru interpretarea unor chipuri si
comportamente deosebite. Sunt numeroase marturii si exemple, din care
rezulta rostul memoriei active, selective, devenind imaginativa si
creatoare.

Poate nicaieri atat de vizibil, ca in teatru, memoria si uitarea nu se
anuleaza reciproc, ci sunt, cu necesitate, complementare. Pentru lon Sava
— asemeni lui Gaston Baty sau Bragaglia — fiecare piesa era o entitate
dramatica ce se cuvine sesizata si tratata scenic ca atare, nu inglobata,
intr-o unica formula regizorala, chiar daca ea se justifica printr-un anume
stil shakespearian, molieresc s.a.m.d. Cu alte cuvinte, regizorii sunt
indemnati sa se concentreze asupra datelor textului, inspiratia lucrand cu
ajutorul acestora, si sa uite deocamdata, atat cat trebuie, ce se afirma
despre autor si opera sa in ansamblu. Desigur, depinde de pozitii estetice
si resurse creative: dupa unii, ,caietul de regie” poate sa fixeze definitiv
modelul unic al inscenarii comediilor lui Caragiale — altii, din contra,
pretuiesc pe regizorul care, montand de céateva ori remarcabil ,D’ale
carnavalului“, nu se repeta satisfacut, ci cauta si afla noi accente, tonuri,
solutii. David Esrig este unul dintre regizorii care si-au declarat dorinta de
a uita procedeele, oricat de expresive, folosite anterior, pentru a se raporta
cdt mai adecvat la evenimente, unghiuri de vedere, mentalitati ale timpului
sau.

Regia teatrala moderna sau postmoderna pastreaza in minte, mai cu
seama prezentul. Comentand-o, criticii nu vor eluda, insa, referintele la trecut,
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contextualizarea culturala, comparatiile elocvente, ceea ce nu inseamna
memorare exclusivista, inchistarea opiniilor in amintirea marilor montari de
odinioara. O receptare fara prejudecati inhibante, deschisa la multitudinea
modalitatilor si solutiilor scenice de azi, este una determinata, la randul sau,
de dialectica memoriei si a uitarii.

S-ar putea scrie un studiu cuprinzator despre montarile, nu multe, nu
putine, realizate pe scenele noastre, cu Woyzeck de Buchner. Despre
spectacole care au aratat atractia acestei piese cu aspect de fapt divers, dar
cu miez filosofic, cu orizont metafizic. Le-am vazut, cred pe toate, incepand
cu cel regizat de George Teodorescu, pentru care tema principala era
alienarea omului intr-o societate ostila, oprimanta (TES Bucuresti). In ordine
cronologica, Alexa Visarion va utiliza, in contrapunct eficace, grotescul
pastos colorat (Teatrul Giulesti); Radu Penciulescu va stabili un sistem de
semne coerent pentru situatia tragica (Piatra Neamt); Mircea Marin va releva
tragicomicul supunerii intr-o lume sumbra, apasatoare (Teatrul National,
Cluj-Napoca). Urmarind ,povestea“, Tompa Gabor se apropie de conditia
existentiala a personajelor (Teatrul ,Bulandra®“), pe cand interpretii lui
Dragos Galgotiu le exprima, mai ales, manifestarea instinctuala, sub
presiunea normelor morale si ierarhiilor sociale (Teatrul Odeon).

In spectacolul de la Braila, pentru tanarul regizor Radu Apostol, copilul
si copilaria devin laitmotive lamuritoare de sens. Ele existau in piesa, dar
pe scena au o pondere deosebita, in episoade, dezvoltari si metafore
regizorale. introducerea stabileste un curs de poveste: ,A fost un copil care
nu avea pe nimeni“. Woyzeck inseamna inocenta, izolare, vulnerabilitate
fara scapare. Interesanta este tocmai alegerea acestui curs, in opozitie cu
lumea ce conditioneaza viata lui Woyzeck — o lume desacralizata, stupid
sau absurd pozitivista. Care, cu zi ce trece, in drumul spre moarte, isi
pierde puritatea din vremea copilariei. Introducerea alatura imaginea
frecvent emotionala — ,copilul sta singur si plange“ — si intrebarea
provocatoare, de factura brechtiana: ,De ce?*

Unul dintre meritele conceptiei lui Radu Apostol este ca se dovedeste
legat de spectacolul sau interior despre copii strazii, ca de o problema ce-|
preocupa in continuare. Woyzeck al sau este un ratacit in lume, dar si un
prizonier, dupa ce fusese copilul ,care nu avea pe nimeni“. Viata este
inteleasa ca o pervertire, ca o trista cadere, si exista numeroase vizualizari
scenice care o spun. Panta, golul deschis dedesubt sunt elocvente. Woyzeck
este impins la crima de fapturi intunecate, intruparea impulsurilor
subconstiente, ce-i tulbura visul (in text, Capitanul il indeamna la fapta).
Dezvoltand laitmotivul copilariei sau puritatii pierdute, scena de balci este
transformata intr-una cu animale de basm. Pentru dresoare (Alexandrina
Halic, nume binecunoscut din teatrul pentru copii), ,animalul e inca natural®,
iar calul rosu este cel mai potrivit sa rusineze societatea oamenilor.
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Spectacolul brailean ar putea avea ca moto cantecul copiilor strazii, auzit
adesea: ,Mamelor din lumea-ntreaga / Eu va dau un singur sfat / Nu lasati
copii pe strada / Din cauza lui barbat!“ (formulare incorecta, extrem de expresiva).

Cu pieptul incorsetat, trupul expus, dar incaltat cu bocanci grei,
Woyzeck are, in miscarea sa convulsiva, ceva din zbaterea unui fluture
ametit, care si-a pierdut putinta inaltarii. In afisul spectacolului, se vad doar
picioarele suspendate, trupul pare aruncat in sus, zvacnind deasupra
pamantului, ca ilustrarea cuvintelor sale: ,Sub mine e gol! E gol dedesubt!
Totul e gol!*

Regizorul a recurs la o multitudine de aluzii si sugestii reluate, subliniate,
conjugate, cu insistenta celui care vrea sa fie convingator. Uneori, insa, printre
ele, imagini de mare frumusete — vasul cu apa ce-| figureaza pe copilul lui
Woyzeck — se estompeaza. Totusi, alternanta si interferenta de procedee de
diferite proveniente — simboliste, expresioniste, realiste — denota un efort
conceptual ce nu poate fi neglijat. Este o experienta inerenta, utila chiar, daca,
in viitor, regizorul va sti sa-si scuture de prisosuri proiectul scenic si, impreuna
cu ceilalti colaboratori, sa-i controleze foarte strict economia.

*

Nu stiu in ce masura s-ar vorbi despre singuratatea lui Woyzeck,
captiv si agresat continuu intr-un mediu social care-i determina viata pana
la ultimul act. Fara indoiala, Tnsa, un spectacol-imagine a singuratatii este
cel vazut la Nationalul clujean, Solo-on-line. Conceput de coregrafa Vava
Stefanescu, interpretat de ea si de actrita Irina Vintze, spectacolul se
desparte de schemele si figurile de dans cunoscute pana la saturatie, de
ceea ce era conventional, executat cu virtuozitate, in evolutia scenica.
Teatrul si dansul se intrepatrund si se sustin cat este necesar. Astfel, se
petrece o umanizare, fie si prin intermediul comportamentului teatral.
Intalnirea dansatoarei cu o actrita in acelasi spatiu de reprezentare ne
lamureste nu numai asupra dualitatii personajului feminin care isi traieste
singuratatea, dar confirma valabilitatea modalitatii de spectacol. In
cursivitatea si coerenta lor semantica, gesturile, miscarea corpurilor,
efectuarea actiunilor sunt sustinute de cateva elemente scenografice, de
costume (sau de lipsa lor), de obiecte, unele metaforice (ca vaporasele de
hartie, intai raspandite, mai tarziu calcate in picioare). Schimbarea
vesmintelor, dezbracatul si imbracatul, prin repetare precipitata, nervoasa,
semnaleaza monotonia existentei in vidul intunecos. Totodata se incarca
de un posibil erotism, amar, consumandu-se izolat, fara destinatie. Un
erotism accentuat fie spre feeria fosforescenta a linillor desemnate pe
trup, fie spre imaginea vulnerabilitatii si suferintei acelui trup, insangerat
sub dus, de jetul de apa... Cele doua femei — cu o expresie grava, care
urca spre tristete si suferinta — isi sincronizeaza explicit miscarile, se
rostogolesc impreuna, sugerand contopirea, dar si diferenta, teza si
antiteza aceleiasi reprezentari a singuratatii. Uneori se pot brusca si
respinge intr-o vizualizare dinamica a senzatiilor si starilor contradictorii,
a unei relatii neimpacate cu sine. Cand una se deplaseaza purtand cu
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abilitate de jongler un pahar pe frunte, cealalta tuseste, se ineaca, se
sufoca — atentia noastra se bifurca inevitabil, resimtim insasi divizarea
personajului care poate si nu poate sa-si depaseasca limita biologica.
Sunt numeroase actiunile scenice, printre care intervine miscarea de
dans, schitata, fragmentata, ca o incercare iluzorie, neimplinita, de a iesi
din contingent, de a evada din frustrarile vietii cotidiene (ceva similar
observam la Woyzeck, mai mult ca ,innobilare“ coregrafica si stilizare a
miscarii obisnuite).

in spectacolul lui Bocsardi, Omul cel bun din Saciuan (Sfantu Gheorghe),
daca n-ar fi sacagiul chaplinesc Wang, Sen De ar fi singura printre cei care
vor sa profite de averea sa, sa se adaposteasca de nevoile zilnice. Pe
iubitul Sun, nu poate conta: este un tip versatil, adaptat la ,problemele”
vietii. lar zeii, cati sunt , nu-s capabili sa fie macar un ,deus ex machina“
operativ, pentru demonstratia lui Brecht despre dificultatea de a fi bun intr-o
societate rau alcatuita. Sen De nu are alaturi decat pe ,varul”in care ea se
travesteste. Deci, numai pe ea insasi. Cu decenii in urma, Andrei Serban
cauta, cu succes, sa-si impuna propriul concept de teatru, montand
aceasta piesa fara a asculta de exigentele brechtiene (la Piatra Neamt).
Desi opereaza in text, Bocsardi nu-l uita pe Brecht: de la ,gestus“ul

. PETER Hilda in Omul cel bun din Séciuan de Brecht. Teatrul , Témasi Aron* din Sf. Gheorghe.
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personajelor, ,distantarea“ ironica, pana la songuri, masti sau culorile
preferate ale costumelor... Dar, peste toate aceste dovezi de cultura
teatrala, spectacolul lui Bocsardi recurge la propria memorie regizorala.
Intelegand ca si de data asta este vorba de o iubire amenintata, realizeaza
un racord semnificativ cu montarea sa din anii trecuti, Romeo si Julieta.
Atunci, dragostea isi afla locul pe neuitatul, multicolorul covor de frunze
intomnate. Acum, Sen De (jucata tot de interpreta Julietei) are la indeméana
doar mormanul mohorat al frunzelor de tutun. Care inseamna bani, dar e
lipsit de frumusete.

Din perspectiva inversata, regasim relatia dintre cele doua spectacole,
amintindu-ne ca, la Romeo si Julieta, acompaniamentul de pian sau lumina
aprinsa in sala ne-au facut sa observam o noua functionalitate a unor
procedee brechtiene. Ceva s-a vestejit intre timp, sub ochii nostri, de la
renascentistul Shakespeare la lucidul contemporan Brecht...

Culorile 4 vigiumile noptis

La Caminul Artei din capitala, pictura s-a intalnit cu eseul meditativ,
dens in referinte culturale. Pictura apartine scenografului Vittorio Holtier
(la a patra expozitie), eseul din catalog este semnat de teatrologul George
Banu. Intalnirea lor nu a fost intdmplatoare: pe améandoi i-a atras aceeasi
tema: Noaptea. Desigur, exista motive distincte, dar intr-o deplina armonie
de sensuri si sensibilitate, a imaginilor cu textul.

Nu vom divulga sursele biografice ale expozitiei, nu le vom localiza,
desi am fi tentati sa explicam ,misterul Holtier din tablouri. Luna din ele nu
risipeste, ci cu adevarat sporeste a ,lumii taina“. Dupa stingerea amurgului
si implinirea treptat stapanitoare a intunericului, pana la semnele crapatului
de zi...Alba sau galbena, pluteste deasupra ,hatisurilor, peste agitatia
vegetala incremenita pe panza. Precizand centrul obsedant pentru Holtier,
luna se concentreaza uneori rotunjita naiv de geometric — alteori, nu-i decat
0 pacla nedeslusita, o revarsare laptoasa. Apoi, in alte tablouri, mai rezista
franturi de verde, tasniri albastre, zvacniri roscate. Dar fondul se pastreaza,
de obicei, intr-o varietate de griuri.

Noaptea lui Holtier este, deopotriva, vanzoleala infiorata si incre-
menire stranie. George Banu vorbeste despre ,tensiunea care traduce
plastic agitatia starii de noapte.“ O data cu orele inaintate, Holtier asaza
privirea intre ce putea sa fi fost si ce poate sa fie. De aceea, dara alba este
mai nelinistitoare, mai infricosatoare, chiar, decat negrul mat, opac, pe
care-l fisureaza. Ca o scriere tremurata de seismograf...Tot Banu remarca,
in aceasta stare nocturna, ,placerea incertitudinii, proprie unui amestec
impur ce se dezvaluie si se ascunde.“ De asta data, Holtier a pictat ceea
ce nu se mai vede, ceea ce abia se mai banuieste, ceea ce se infiripa ca
o parere...
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Anca BRATES-GALRON D’ N LUME

207/4{ Count Theatre in Trsmen
o Statele Usite

in luna octombrie 2004, prestigioasa companie teatrala britanica Royal Court
Theatre a intreprins un turneu extensiv in Statele Unite. Unul dintre popasurile
companiei a avut loc la Ohio State University din Columbus, capitala statului Ohio.
Echipa de la Royal Court si-a petrecut cele cinci zile la Universitate, efectuand
diverse si variate activitati legate de profilul companiei si misiunea ei. Royal Court
Theatre exceleaza si e cunoscutd, in principal, pentru profunzimea si atentia pe
care le acorda in descoperirea si promovarea tinerei generatii de dramaturgi.

O parte a timpului petrecut in campus a fost dedicata procesului de iden-
tificare si dezvoltare a noilor talente dramaturgice, prin intermediul workshop-urilor
tinute cu studentii de la Facultatea de Teatru din cadrul universitatii. in acelasi
timp, echipa de la Royal Court a oferit un workshop pentru toti dramaturgii tineri,
amatori si profesionisti, din Tmprejurimile orasului.

Coordonatoarea sectiei de educatie a teatrului, Emily McLaughlin si
dramaturgul Simon Stephens (care au insotit echipa), au prezentat o comunicare
intitulata ,The Impact of Royal Court Theatre: Emerging Playwrights and
International Residencies”. In aceasta comunicare, ce a avut loc la Wexner Center
for the Arts din incinta universitatii, cei doi specialisti au discutat despre metodele
utilizate de teatrul pe care-l reprezina in munca lor cu tinerii dramaturgi, despre
procesul de identificare a noilor talente, oferind exemple ale succeselor obtinute
prin colaborarea echipei (actori, regizori si scenografi) cu tinerii autori.

Vizita Companiei Royal Court a culminat cu o serie de spectacole ale piesei
semi-autobiografice 4.48 Psihoza (primul contact al publicului american cu aceasta
piesa), a carei autoare, Sarah Kane, s-a sinucis la varsta de 28 de ani, scurt timp
dupa ce a scris textul. 4.48 Psihoza a fost gasita in stadiu de manuscris (needitata
sau corectata), scrisa sub forma unui poem sau monolog, fara indicatii, autoarea
lasand, parca intentionat, cititorului si regizorului o usa deschisa imaginatiei,
interpretarii. Dupa terminarea spectacolului, in seara premierei, membrii echipei au
purtat o discutie cu publicul, cu intrebari, raspunsuri si explicatii.

L»ount vinovat!“

»Nu pot sa mananc!*

»Nu pot sa gandesc!”

»,Nu pot trai singur!*

»Nu pot trai cu altii!*

»Sunt un esec total!"

»ount furios pentru ca inteleg, nu pentru ca nu inteleg!“

Aceste replici scurte, fragmentate, care nu genereaza dialoguri, precum Si
actiunea fara o forma precisa sau inchegata reprezinta atat chintesenta piesei cat
si a spectacolului, regizat cu maiestrie si precizie de James Macdonald.

Un spatiu teatral mic, inchis, cu aluzia metaforica de ,,No exit“. Spectatorii stau
pe scena, pe banci de lemn, in fata actorilor; 0 scena aproape goala cu numai o
masa si doua scaune; o oglinda gigantica, asezata diagonal cu scena, in care se
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reflecta decorul, cei trei actori, publicul, si pe care sunt proiectate imagini video
haotice din viata cotidiana londoneza (scenografia: Jeremy Herbert; lumini: Nigel
Edwards), acompaniate de un amalgam de sunete la fel de haotice (sunet: Paul
Arditti); trei personaje fara nume, Eu, Ea, El, noi toti (personaje interpretate cu
profesionalismul teatral britanic aproape inegalabil de catre Jason Hughes, Marin
Ireland si Jo Mclnnes). Singurul personaj in versiunea de la Royal Court care
reprezinta doua caractere, victima si calaul, pacientul si terapeutul, fiind El,
interpretat de Jason Hughes. Oglinda refiecta impreuna cu noi, spectatorii, deveniti
parte integranta din lumea si viata interioara a celor trei caractere, trupurile si
sufletele contorsionate ale personajelor, care atarna ca niste fluturi neputinciosi,
dand cu disperare si inutil din aripi, agatandu-se parca de o viata precara, fara nici
o iesire, sau posibila scapare. Imaginile pe care le proiecteaza sunt distorsionate,
aducand sugestia unei vieti vazute printr-o oglinda magica, ireala.

Spectacolul (care dureaza 70 de minute) alterneaza taceri lungi, profunde,
nuantate, pline de semnificatii, si monoloage scurte cu fraze succinte, dure Si
sacadate, de fapt, un torent verbal de ganduri negre, emotii amare, cuvinte de
autoaversiune, dezgust si indoieli. Piesa, al carei titlu se refera la studii clinice de
psihologie demonstrand ca ora 4.48 a.m. este ora la care se comit cele mai multe
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sinucideri, e greu si dur de urmarit, fizic, psihic si emotional. Spectacolul este o
externalizare suprarealista a unui cosmar, amestecat cu putine sl rasfirate pete
de umor negru.

O piesa, si un spectacol care provoaca emotii puternice si in, acelasi timp, for-
teaza spectatorul, deja parte integranta din lumea celor trei personaje, sa gandeasca
intens, sa inteleaga, sa simta si sa-si puna continuu intrebari. O melodrama? Nu. Un
spectacol tulburator? Da, si foarte puternic. Un spectacol de la care publicul iese
deprimat? Nu, cel putin nu asta este intentia regizorului. Este un spectacol care
vorbeste cu o frumusete apocaliptica despre durere, despre ravagiile bolilor mintale,
ale depresiei si ni le prezinta poetic ca pe orice boala fizica incurabila, in fata careia
insasi medicina e inca neputincioasa. O piesa si un spectacol inovator, care prin
cuvinte grele, dureroase, umor, urlete de disperare, emotii, ratiune si poezie se stra-
duieste sa destigmatizeze si sa accepte aceste boli ale mintii si sufletului, ascunse
vederii, ochiului liber, boli care ,traiesc” cu, in si de cele mai multe ori printre noi...

Premiera piesei 4.48 Psihoza de Sarah Kane a avut loc la Royal Court
Theatre, Londra, pe 23 iunie 2000, un an dupa prematura disparitie din viata a
scriitoarei. Distributia de la premiera: Daniel Evans, Jo Mclnnes, Madeleine Potter.

Despre autoarea piesei — Sarah Kane:

S-a nascut la Brentwood, Essex, in ziua de 3 februarie 1971. A studiat teatru
la Bristol University si a obtinut Master in dramaturgie de la Birmingham University
in 1992. Pe data de 20 februarie 1999 s-a sinucis, in incinta spitalului King's
College din Londra, unde era internata.

Sarah KANE.

Piese de teatru: Blasted (1993), Phaedra’s Love (1996), Cleansed (1998),
Crave (1998).

4.48 Psychosis — 1999.

Film de scurt-metraj (10 minute): Skin (1995-1997).
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FESTIVAL
DEL TEATRO D'EUROPA MEDITERRANEO

Diccolo Teatre AL Milase.
splenbrie—decendrie 2004

Mediterana, mare ce uneste atatea si-atatea popoare, navigata de grecii
antici si turcii cotropitori, de francezi, spanioli si cartaginezi, amesteca si
confrunta religii, mituri si culturi distincte. Piccolo Teatro din Milano ii dedica
Marii Mediterane editia din acest an a Festivalului de Teatru European; o
calatorie prin 18 tari ce-l conduce pe spectatorul-navigator pe taramul
fascinant al teatrului, dansului si muzicii. Egiptul, tara invitata de onoare, a
deschis Festivalul pe 8 octombrie cu Baletul Operei din Cairo, compania de
dans cea mai cunoscuta din zona meridionala a Mediteranei. Muzica Nilului,
un spectacol-ambasador al muzicii egiptene, Tmpreuna cu alte doua
spectacole de teatru sunt propunerile Festivalului in ceea ce priveste arta
scenica din patria faraonilor.

Spectacole precum cel al regizorului palestinian Raeda Ghazaleh, Sogni
senza frontiere, cauta sa desluseasca sensurile realitatii conflictuale si
opresive in care traim. Aceeasi tema-dezbatere, insa in cheie parodica si
grotesca, propune regizorul libanez Issam Bou Khaled cu spectacolul Maaarch
(un grup de soldati ce trec de la o batalie la alta, de la un razboi la altul,
indiferent de tabara sau obiectiv).

Desigur, de pe afisul Festivalului nu pot lipsi textele ,europene®, montate
marea majoritate dintre ele in cheie contemporana, adaptdnd mesajul
,dramatic” controverselor lumii actuale: Filumena Marturano de Eduardo de
Filippo al croatului Jagos Markovic (prezentat de Teatrul National Croat) si
Titus-ul Shakespearian al lui Alexandru Darie cu Teatrul ,Bulandra“ din Bucuresti.

Mitul rasuna in varii texte si ipostaze dramatice, fie ca e vorba de referinte
istorice, cum e cazul Memoriilor lui Adrian, adaptare a romanului lui
Marguerite Yourcenar, interpretata de Giorgio Albertazzi, fie ca e vorba de
mitologie religioasa (Sapte zile, spectacol prezentat de Habima Theater din
Israel) ori artistica, cum e cazul spectacolului muzical Carmen, montat de atat
de faimosul Goran Bregovic, ori de Omaggio a Irene Papas, figura ,mitica“ a
scenei si ecranului secolului XX.

.Spectacolele ce pot fi vazute in Festival ne permit sa abordam
«experienta Mediteranei» din pespective distincte, uneori opuse; precum un
tip de lentila ce dezvaluie fenomenologia teatrala contemporana, festivalul
uneste traditii, apropie mituri, metabolizeaza semne ale modernitatii,
reelabordndu-le impreuna cu forme noi de expresie artistica. Tarile ce
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participa par sa mearga pe drumuri antitetice — insa, privite atent,
complementare — in cautarea unui /imbaj, inclusiv chiar a unei limbi comune,
directe si imediate, cronica a unei realitati ce sufera schimbari extrem de
rapide.” (Luca Ronconi)

Tea A Shudio

a dicembre 2004

Portogalio Algeria i,
Tunisia Croazia

Bosnia

Israele Grecia ; ,,;

Palestina /9
Francia /
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Festival de Toanui

Madrid, 13 octombrie—14 noiembrie 2004

39 de spectacole din 18 tari au facutparte din impresionantul afis al celei de-a XXI-a
editii a Festivalului de Toamna de la Madrid (13 octombrie—14 noiembrie 2004). Pe langa
creatori precum Robert Lepage, Eimuntas Nekrosius, Mats Ek, Christoph Marthaler, Jan
Fabre, festivalul a invitat atat companii de renume (ajunge sa mentionez Comedia
Franceza sau Royal Shakespeare Company), cat si trupe de dans sau teatru mai putin
cunoscute, dar de certa valoare.

Deja mentionati mai sus, Robert Lepage si Christoph Marthaler au prezentat, cel
dintai, o redramatizare a Celestinei lui Fernando de Rojas, La Celestina, alla cerca de las
tenerias, a la orilla del rio (in rolul principal Nuria Espert), iar cel de-al doilea o adaptare a
operei Decalogul in versuri, proza si muzica de Raffaele Viviani, intitulat Cele zece porunci
(Die zehn Gebote), prezentat de Volsksbihne Am Rosa Luxemburg Platz din Berlin.

Cei cincisprezece ani ce au trecut de la caderea zidului Berlinului, au facut ca teatrul
est-european sa fie din ce in ce mai cunoscut si mai apreciat pe scenele festivalurilor
internationale sau ale companiilor occidentale. Eimuntas Nekrosius a prezentat in premiera,
la Madrid, un spectacol impresionant datorita finetii constructiei dramatice, imaginatiei si
vizualitatii. Cantarea Cantarilor, dramatizare a textului biblic atat de controversat secole de-a
randul, istoriseste o poveste de dragoste (re)spusa si (re)traita de o trupa de actori lituanieni
ce transforma scena in biserica, padure, mare, vibratie, si energie.

Originara din Bosnia, regizoarea Ines Pasié (in colaborare cu Gabriela Bermudez)
realizeaza din membrele corpului sau un spectacol de teatru intim, delicat, plin de
imagini surprinzatoare; e vorba de Lumile lui Fingerman (Los mundos de Fingerman).
Si tot din spatiul vechii lugoslavii, insa stabilit la Paris, provine si regizorul Miaden
Materie, directorul companiei Théatre Tatoo. Spectacolul Pourquoi la cuisine? dupa un
text al austriacului Peter Handke, ne prezinta lumea, societatea, relatiile interumane,
razboiul vazute dintr-o... bucatarie, loc de intalnire sau de tranzit uneori, camp de lupta
alteori, totul este exprimat cu putine cuvinte si multa expresivitate corporala. Nu mica
mi-a fost surpriza cand, citind distributia spectacolului, am descoperit numele lui Paul
Chiributa (neputand sa-mi infrang timiditatea, nu am avut curajul sa-l astept si sa-l felicit
la finalul spectacolului, o fac insa aici pentru ca, realmente, a fost o bucurie pentru mine
atat spectacolul, cat si prezenta sa pe scena.)

Fapt destul de rar pentru o companie de traditie clasica, precum ,Royal
Shakespeare Company*, ca ultima sa stagiune sa fie dedicata teatrului Secolului de Aur
spaniol, un studiu ce s-a concretizat in patru spectacole distincte din punctul de vedere
al autorului, regizorului si montarii: The Dog in the Manger (de Lope de Vega, regia
Lawrence Boswell), House of Desire (de Sor Juana Ines de la Cruz, regia Nancy
Meckler), Tamar's Revenge (de Tirso de Molina, regia Simon Usher) si Pedro, the Great
Pretender (de Miguel de Cervantes, regia Mike Alfreds).

Afisul festivalului a inclus totodata o sectiune speciala dedicata dansului: Cullberg
Ballet din Stockolm cu spectacolul Home and Home (compus din doua coregrafi
semnate de Mats Ek si Johan Inger, actualul director al companiei), Jiri Kilian si
Nederlans Dans Teater, Josef Nadj si Centre Choréographique Nationale d’Orléans, Jan
Fabre si compania belgiana Troubelyn sunt doar o parte dintre companiile invitate sa
participe la aceasta sectiune a Festivalului.

Si pentru ca amatorii nu doar de spectacole, ci si de lectura teatrala sa nu se simta
neglijati, Festivalul de Toamna de la Madrid a organizat, timp de patru zile, un Targ de
carte teatrala, unde editurile , asociatile actorilor, regizorilor de teatru spanioli,
universitatile de arta, companiile de teatru si-au prezentat ultimele aparitii editoriale:
dramaturgie, teorie si istorie teatrala, traduceri, reviste de specialitate etc.
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Dumitru CHIRILA

CARTI o CARTI

CWWWAL

in Cartea cu artigti, un tom pe cat de masiv (600 de pagini) pe atat de
consistent, Mircea Ghitulescu aduna dovada activitatii sale de cronicar teatral
intinsa pe vreo trei decenii, dar mai ales aduna dovada valorii si diversitatii miscarii
regizorale din Romania pentru perioada respectiva. Practic, avem de-a face cu o
carte cu regizori, Mircea Ghitulescu reusind ca din materialul punctiform oferit de
propriile cronici — pe care le sudeaza si le centreaza pe cate o idee fundamentala

— sa ofere o sinteza a
teatrului romanesc mo-
dern-contemporan, re-
zultata din diversitatea
personalitatilor regizo-
rale care l-au slujit si
l-au onorat. Vorbim de
o sinteza, cu toate ca
autorul o respinge prin
chiar titlurile date capito-
lelor carii (Fragmente,
Secvente, Instantanee),
in care regia roma-
neasca este con-
semnata om cu om Si
prin afirmatia ca intre-
prinderea sa nu se do-
reste o istorie a tea-
trului romanesc (a re-
giei in cazul sau), pen-
tru ca ,Orice istorie
care se intinde pe un
interval mai mare decét
viata de spectator a
istoricului contine un
fals“, optand pentru
marturia personala care
»in cazul teatrului este
decisiva“. Citatele de
mai sus extrase din
substantiala prefata, in-
titulata, oarecum sur-

prinzator, Teatrul im-
perfect si nefolositor, in

Mircea Ghitulescu

cartea cu artistl

Teatrul Romanesc Contempo/ran
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care este abordata conditia actuala a artei scenice, dar si a criticii care o insoteste.
Teatrul este imperfect pentru ca are avantajul de a se perfectiona continuu,
spectacolul putand fi imbunatatit de la reprezentatie la reprezentatie. ,Poate ca
forta teatrului sta in propria imperfectiune, spune criticul, adaugand ca ,tocmai
insuficientul face din teatru o arta necontenit creatoare” ceea ce conduce la o
concluzie fireasca: ,Nu poti vedea de doua ori acelasi spectacol, dupa cum nu te
poti scalda de doua ori in aceeasi apa a unui rau. ,Respingand ideea unui teatru
folositor, atat in acceptia moralist-utilitarista a termenului (scoala ,a limbii
nationale, a bunelor moravuri“ etc.), dar mai ales in cea de ,agent politic si social’,
Mircea Ghitulescu pledeaza pentru acea nobila inutilitate atribuita artei in general,
apta sa declanseze trairi emotionale ale individului si nu ale multimilor. Cat
priveste critica, termen in locul caruia ar prefera pe cel de contemplare critica,
autorul nostru i acorda ,posibilitatea de a reflecta alaturi de artist, datorita insugirii
e de a revela partea enigmatica (si nu pe cea vizibila, explicativa, realista) a
oricarei creatii“,

Pornind de la asemenea premise, demersul lui Mircea Ghitulescu este
unul si profund si exhaustiv. Sute de regizori sunt trecuti in revista. Mai pe larg
in Fragmente, ceva mai sumar in Secvente, pentru ca Instantanee (marturisim
ca motivatia acestor titluri de capitole ne scapa) sa fie o colectie de fise
cuprinzand principalele spectacole realizate de cei insirati, rareori si cateva
referinte critice. In schimb, in Fragmente avem de-a face cu niste
micromonografii esentializate, mai ales cand e vorba de regizori pe care i-a
putut urmari in creatii definitorii si care l-au convins ca reprezinta repere in
mersul teatrului romanesc. Sunt artisti despartiti ca varsta de vreo patru
decenii, dar retinuti de critic pentru contributii majore in arta spectacolului. De
la Sorana Coroama-Stanca, Liviu Ciulei, Vlad Mugur, pana la Felix Alexa sau
Alice Barb, zeci de artisti sunt prezenti cu spectacolele care i definesc, criticul
evidentiind in fiecare caz nota distincta, sporul de gandire innoitoare, pozitia
in geografia artistica a fiecaruia. Dar mai ales gaseste esenta legaturilor
fiecarui regizor cu textul dramatic, acele legaturi care ies din rutlna care se
diferentiaza de antecedente, dezvaluind alte lumini si alte umbre. In varianta
lui Vlad Mugur cu Scaunele lui lonesco, polemizand cu Martin Esslin, care
vorbea de ,invazia materiei“, constata ca ,V/ad Mugur ne arata ca nu materia
ne invadeaza, ci suntem absorbiti de ea cu solidaritate”. La Catalina Buzoianu
insista asupra adevaratei patimi a dramatizarilor care i-au prilejuit acesteia
mari spectacole. Nu trece nepasator nici pe langa predilectia regizoarei de a
lucra preferential cu o actrita precum Valeria Seciu, teoretizand avantajele
unor astfel de colaborari regizor—interpret pe termen lung. Uneori,
demonstratia se naste inca din titlul cronicii, precum Oblomov din Livada de
visini avansand astfel structura unui spectacol al lui Alexandru Tocilescu.
Acesti nebuni fatarnici in viziunea lui Aureliu Manea este o farsa atroce, pentru
ca personajele lui Mazilu ,,exprima o tragica neputinta care ii condamna, astfel,
sa existe la frontiera fara nume dintre absurd si tragic.“ Similar stau lucrurile Si
in capitolul Secvente, in care sunt grupati regizori fie din planul al doilea
valoric, fie mai putin frecventati de cronicar. In total insa, cele doua capitole
insumeaza peste o suta de autori de spectacole, adica toata crema regiei
romanesti. Daca mai adaugam si cele peste 250 de nume grupate in
Instantanee, constatam ca Mircea Ghitulescu n-a omis, practic, nimic si ca a
sa Carte cu artisti devine o lucrare capitala in domeniu.
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(Carte si film)

JHoinariti alaturi de lonesco, Cioran, Anna de Noailles, Gherasim Luca,
Tristan Tzara, Benjamin Fondane, Elvira Popescu, Eduard De Max, Maria Ventura,
Nizan, Jean Yonnel, Clara Haskil, Constantin Brancusi, George Enescu, Dinu
Lipatti si atatia altii... Veniti din Valahia, din Transilvania si din Moldova, ei au
contribuit la a face din Paris, la mijlocul secolului al XX-lea, centrul lumii.“ Este
invitatia pe care Ana Simon o face cititorilor cartii sale, Les muses endormies
(dupa Muza adormita a lui Brancusi), carte ce insoteste filmul omonim, aducand
cateva precizari biografice despre artistii nascuti in Romania si care odihnesc in

cimitirele Parisului: Mont-
martre, Montparnasse ori
Péere Lachaise, in vecina-
tatea altor geniali artisti ai
sunetului, ai culorii ori ai
cuvantului, intr-o inefabila
si tulburatoare solidaritate
a ,seriilor foarte mici*“.
»Parisul a cunoscut
[...] momente fericite. Pa-
risul, cel care a oferit ar-
tistilor din lumea intreaga
prilejul de a se intalni si
de a trai impreuna o aven-
tura extraordinara. Tristan
Tzara s-a intalnit aici cu
Brancusi, iar acesta din
urma i-a putut avea ca
prieteni pe Modigliani,
Man Ray si Brassai. lar
spre sfarsitul vietii sale, pe
Eugen lonesco. Cioran a
conversat in lungi prome-
nade prin Gradinile Luxem-
bourg cu Beckett. Astazi,
se afla impreuna, cu totii,
in cimitirul Montparnasse.
[...] Ce s-ar putea spune
despre prietenia dintre
fratii Bibesco, Antoine si
Emmanuel, si Marcel Proust
— pe care o desprindem
din scrisorile lor inflacarate,

LES MUSES ENDORMIES
MUZELE ADORMITE

&

Dessins de / Desene de Margarethe Krieger
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pline de admiratie reciproca si tandrete. Enescu poate ca mai canta inca, pe lumea
cealalta, «sonata» sa preferata. Ei se odihnesc astazi in acelasi cimitir, Pere
Lachaise, iar noi nu putem sti ce devin spiritele atat de puternice ca acestea,
atunci cand trec raul Lethei“. ( Ana Simon, cartea Les muses endormies)

Scriitoare, poeta, cineasta, critic, remarcabila hispanista, Ana Simon s-a
nascut in Romania si traieste, de cateva decenii, in Elvetia. Cartea si filmul sau
au fost prezentate in cadrul Festivalului Dramaturgiei Romanesti de la Timisoara,
3-10 oct, 2004, ele fiind doar cateva dintr-un lung sir de emotionante marturii ale
autoarei, in versuri ori pe pelicula, despre universul spiritual al tarii ei de origine,
pe care cei plecati, pretutindeni, in lume il poarta cu ei, ca pe un insemn heraldic
al identitatii lor nationale.

De ani de zile, alaturi de preocuparile sale de cineast si literat, Ana Simon
cauta, descopera si dezvaluie urmele culturale ale trecerii romanilor ei prin Europa
si mai departe, marcand, intr-un moment al certei mondializari, ideea pastrarii in
eternitate, nu doar a valorilor spirituale si culturale, dar si a celor umane. Sunt o
persuasiva si discreta marturisire de dragoste cartile si filmele Anei Simon.

~Este important ceea ce gandeste sau face cineva, dar mai important chiar
este ceea ce este omul. Eu cred ca toti acesti artisti au avut vieti in acord cu
operele lor“ — spunea Ana Simon. Poate...

Cartea Les muses endormies, ca si filmul de altminteri, poarta si ele,
insemnele personalitatii autoarei: sunt fruste, laconice, aproape stiintifice, simple
si oarecum modeste. Aparent. Dincolo de privirea fugara si imaginea sumara,
ghicesti eruditie, exigenta, ample experiente spirituale, pretioase detalii
semnificative ce marturisesc minutioasa cercetare, rigoarea selectiei unei vaste
informatii, gustul pentru esential. ,De fapt, nu doresc sa fac scoala cu nimeni. Eu
vreau sa cred ca lectorul cartii ori cel ce priveste filmul, stie ceea ce ar trebui
despre personalitatile acestor mari artisti. Daca nu, va afla din biblioteca, acolo
unde sper sa-I trimita filmul.“

Cu adevarat, filmul iti transmite un puternic fior emotional si mai putina
informatie. Iti ofera cadrul si invitatia de a recompune si a-ti restitui tie insuti, diferit,
cu fastul amintirii si al eruditiei, istoria personala a unor mituri culturale care, la
vremea lor, au ingenuncheat, admirativ, Parisul: Maria Ventura, Elvira Popescu,
Martha Bibescu, Ana de Noailles, lulia Hasdeu, Nizan, Eduard De Max, Brancusi,
Enescu, Cioran, lonesco...Numele si imaginea unora dintre ei par a se voala usor,
usor, decolorate de vreme: Nizan, de Max, Jean Yonnel...

Asupra altora timpul nu are putere.

Risipite in cimitirele Parisului, insemnele lor funerare incearca sa recupereze
ceva din biografiile lor. Cel al lui Cioran, bunaoara, este mult mai simplu decét cel
al lui Edouard de Max.

Imaginile filmului sunt, multe dintre ele, fotografice, statice, autoarea
impartasind credinta lui Wittgenstein ca fotografiile dintr-o alta epoca au, pentru
cine stie sa le priveasca, miraculoasa capacitate de a creste, de a se
redimensiona, de a se colora treptat, personajele prind a se anima si filmul, in
sepia, incepe a se derula.

Filmul are insa, alaturi de imaginile fotografice, secvente din spectacolele
Elvirei Popescu, din concertele lui Dinu Lipatti, marturisiri ale lui Eugen lonesco
despre teatrul sau, chiar inedita sa ipostaza de actor intr-un film dupa Scaunele
sale este inserata in film.

Sunt tulburatoare vocile lor, peste timp. Doar ale unora dintre ei s-au pastrat:
Cioran, Eugen lonesco, Gherasim Luca, mai cu seama Jean Yonnel. Recita, se
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marturisesc, comenteaza in limba franceza, o limba pe care au iubit-o, si-au
insusit-o si au recreat-o in operele lor.

Tulburatoare este si muzica filmului. Alaturi de partituri celebre, secventele
dedicate lui lonesco si Cioran sunt insotite de un cantec cu sunet ciudat si cuvinte
de neinteles, intraductibile. Sunt in basca. Este ca un omagiu adus celor doi care,
fiecare in felul sau, a vorbit despre degradarea, destructurarea limbajului.

Muzica lui Paco Ibanez, si ea emotionanta, incadreaza ca o rama melodica,
dar si de semnificatie, filmul. O balada populara din Ecuador, prelucrata, cu care
si incepe filmul spune: ,Eu vreau sa fiu inmormantat ca si stramosii mei*

Cadrul muzical final, un cantec de dragoste pe versurile lui Cesare Pavese
(Va veni moartea / si va avea ochii tai) concluzioneaza asupra fizionomiei filmului:
este o poveste, discreta si puternica totodata, de admiratie si dragoste.

Graficiana germana Margarethe Krieger a creat portretele acestor artisti
romani pentru carte si film, cu o mare smerenie, si le-a oferit Muzeului National
din Bucuresti.

Gratie ei, artistii romani s-au intors acasa, intr-un fel, alaturi de stramosi.

Mircea GHITULESCU
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Literatura in dialog (dramaturgia), nu mai este un capriciu pentru Dumitru
Velea, ci un mod fundamental de exprimare. El ,nu vrea“ sa fie autor dramatic, dar
a gasit in dramaturgie un mod de a se elibera de obsesiile culturale, pentru a le
pune in valoare. Cu drama Xerxes (Editura Sitech, Craiova, 2004), nu paraseste
teritoriul superstitilor roméanesti din Podul umblator, ci extinde preocuparile de
antropologie artistica ,plecand” in Persia, marea Grecie a Asiei din antichitate, si
anume in timpul razboaielor purtate de Xerxes, fiul lui ,Darius al lui Istaspe®, cum
spunea Eminescu, impotriva Greciei. InfrAngerea drastica administrata de greci la
Salamina nu i-au stirbit notorietatea lui Xerxes si, iata-l, erou al unei drame. Cu o
remarcabila capacitate de a glosa pe seama istoriei, dublata de memoria artistica
a detaliilor absorbite prin lecturi, Dumitru Velea creeaza, la suprafata, un tablou
persan plauzibil, alcatuit din detalii documentare bine organizate. Om cu sistem,
Dumitru Velea nu va scrie nimic la voia intamplarii si orice pagina a sa se
incadreaza intr-un program mai curand filosofic decét literar. Este un fel de a folosi
dramaturgia pentru filosofie, pe care |-a demonstrat candva Lucian Blaga, rezultatul
fiind ca scriitorii I-au trimis in filosofie, iar filosofii in literatura. Inchipuirea lui Dumitru
Velea pe marginea documentelor istorice merge departe. Pare ca halucineaza,
asemenea lui Alexandru Andronic din Ultima ora, expertul in Alexandru Macedon
al lui Mihail Sebastian. Dar Dumitru Velea nu este istoric de meserie ca
personajul lui Sebastian ci, mai degraba antropolog, daca antropologia este stiinta
de a merge pe urmele civilizatiei umane pentru a urmari, pas cu pas, procesul de
mosire a adevarului: aparitia religiei prin cultul soarelui (Ahra Mazda), a legilor
(Codll lui Harnurabi), a chipurilor iubirii. O antropologie artistica, pentru ca Velea nu
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scrie piesa din replici, ci din scurte istorioare persane culese din documente. Nimic
inventat, ar parea, ci ,doar* transfigurat artistic. Istoria, spune Dumitru Velea, este
plina de povesti patetice ce asteaapta sa fie puse intr-o carte. Poti descoperi in
istoria persana Romeo si Julieta in stare nepervertita, putin rudimentara: Regele
Astartes este ucis in lupta. Astarteea, regina ii acopera trupul cu bijuteriile sale si
se injunghie. Slujitorii lor descopera scena si se injunghie si ei. Daca este sa
descoperim undeva noutatea lui Dumitru Velea trebuie sa observam ca este mereu
impotriva modei. Daca traim de mai bine de un secol intr-o literatura ce trateaza
subiectele istorice ca pretext pentru probleme contemporane, dramaturgul de la
Petrosani crede, asemenea lui Camil Petrescu, din Danton, in reconstituirea de
epoca. Nicaieri altundeva decat la Camil Petrescu aceste paranteze regizorale,
didascaliile fabuloase, cu detalii opulente, fie ca este vorba de un ospat ionian, de
Sala tronului, Oul originar, Sala Subterana cu Poarta de arama pe care s-au
sculptat Soarele si Luna, Casa Tezaurului, Turnatoria de monede, Casa Perlelor cu
Colectia de bijuterii, obiecte de arta si pietre pretioase, intre care Egreta cu ciucuri
si celebrul diamant Koh-i-Noor. Senzualitatea lui Velea se tradeaza in intarzierile
pe descrierea admirativa a acestor comori, dar si in ritualuri, procesiuni, ceremonii.
O lume vazuta in ceremoniile sale si nu in viata de fiecare zi. Daca nu cumva viata
de fiecare zi inseamna ceremoniile zilei. Idealist pana in maduva oaselor, Dumitru
Velea crede, asemenea lui Xerxes, ca ,lumea nu este o gramada de carne, ci 0
padure de suflete Dar nu chiar atat de idealist incat sa ignore in febra reconstituirii
stiintifice ca arta se adreseaza simturilor. Este, ca urmare, un plan erotic in viata
eroica a dictatorului Xerxes, foarte bine dezvoltat si urmarit cu voluptate de autor,
mai ales la nivelul pasiunii autodeclaratului Rege al Regilor pentru cumnata sa
Aryela, sfarsind intr-o noapte a nuntii cu fiica acesteia, frageda Artaynte. Scena
schimbului de sofii ( Xerxes ii ofera fratelui sau pe fiica sa Amytis drept norg, in
schimbul Aryelei), vorbeste despre o imoralitate genuina a obiceiurilor conjugale.
Perfid, acest Caligula persan se joaca precum doreste cu vietile supusilor, frati sau
straini. In final, Velea practica teatrul sangeros al lui Shakespeare din Titus
Andronicus, sau Shylock. Xerxes isi pierde din coerenta: dupa ce o cere de sotie
pe sotia fratelui sau o cedeaza sotiei sale, geloasa Amestris, care porunceste sa i
se taie tatele, ceea ce se si intampla, fara sa curga o picatura de sange. Un final
carnasier, mai rau decat in filmele de groaza. Masistes, fratele lui Xerxes, moare in
lupta: pe de o parte, sanii taiati ai Aryelei, de alta, capul insangerat al sotului ei.
Este bine ca Dumitru Velea nu-si pune probleme de credibilitate in fierbinteala
creatiei. Mai mult decit o imitatie shakespeariana, este, aici, o halucinatie erotica
bine drapata intr-un subiect persan. Un regizor de film nu ar avea nevoie decat de
bani pentru a face o superproductie precum Cleopatra, pe vremuri. Viata cruda si
poetica a copilariei omenirii se exprima in stil preclasic. Dumitru Velea vrea sa
refaca stilul civilizat, varsta metaforica a omenirii: ,Apropie-te, Marite Rege.
Imbata-te de mireasma trandafirului. Din toata aceasta zbatere, lumea se alege cu
un sac de oase pe care le examineaza, in final, un cioclu, asemenea Iui Hamlet,
tindnd in mana craniul lui Yorik. Modelele Iui Dumitru Velea sunt mari: Shakespeare,
Eminescu, Sofocle (apare si orbul Tiresias care vede mai bine decat vazatorii),
Dante (lumea de deasupra si cea de sub noi sunt totuna, incat, in tablourile finale,
intre morti si vii nu este nici o deosebire, iar Podul Djinvat este purgatoriul persan).
Nu recapitularea marilor modele conteaza, ci intoarcerea catre cultura europeana
pe care o propune. Este induiosatoare lipsa de masura care conduce lumea
oamenilor. Inscriptia lui Xerxes pe propriul mormant vorbeste despre nemasurata
autoidolatrie a vechilor si actualilor supracameni: ,Ahura Mazda (Soarele, n.n.) este
marele zeu care a creat pamantul, cerul, omenirea, pacea pentru oameni; care a
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facut pe Xerxes rege, singurul rege al celor multi, singurul legislator al celor multi.
Eu sunt Xerxes, Marele Rege, rege al regilor, rege al regiunilor cu multe limbi, rege
al acestui intins pamant®.

Constantin PARASCHIVESCU

EJWL‘M

Fostul cronicar sportiv Mircea M. lonescu e si autor dramatic si se recomanda
singur intr-una dintre piese: ,Fotbalul si teatrul sunt patimile mele fara de sfarsit*
(parafrazand un titlu de Horia Lovinescu). Scrie si i se joaca la inceputul anilor ‘80
doua piese din lumea fotbalului (Centrul inaintas s-a nascut la miezul noptii, Adio,
Pelé! Sau Pelé si caii verzi) s o satira la adresa activistilor de partid (Aventura unei
femei cuminti). In 1986, emigreaza in Statele Unite si dupa un deceniu revine in tara
si i se mai joaca trei piese: la Theatrum Mundi (Beethoven canta din pistol) si Teatrul
Valah — Giurgiu (Pierdut in New York, Incredibila iubire dintre un turnator si o actrita).
Exceptandu-le pe primele doua, le selecteaza pentru un volum pe celelalte, alaturi de
alte trei nereprezentante inca (New York—Bucuresti, reintoarcerea niciunde..., Dona
Quijota, La E st de West), volumpe care il publica in 2003 la Editura Plaz din Bucuresti.

De o larga diversitate de inspiratie si registre, vizdnd polemic si incisiv
actualitatea de aici (cu mizeriile tranzitiei si ,miliardarii rosii“) si de dincolo de Ocean
(conditia vulnerabila a emigrantului). In formule de comedie amara (Aventura unei
femei cuminti) sau tragicomedie (Incredibila iubire..., Pierdut in New York), de farsa
(Beethoven canta din pistol), trista comedioara (Dona Quijota) sau meditatia amaruie
(New York—Bucuresti, reintoarcerea niciunde), cum le numeste dansul, sau pur si simplu
spiesd“ (La Est de West, care da si titlul volumului). Daca Aventura unei femei cuminti
e marturia ascutimii satirice a autorului la adresa prim-secretarilor judeteni de partid,
celelalte sunt reflexul unor observatii si experiente traite dupa 90, cand, ca Ulise, s-a
intors la iubirea de-acasa, dar Penelopa-tara nu I-a primit cu aceeasi dragoste si brate
deschise. ,Totul mi se pare o parodie. Un umor grotesc. Haosul si minciuna sunt totale.
Democratia a fost inteleasa ca arta de a face bani si de a se rezolva problemele
personale®, spune intr-o piesa; ,drama noastra, a romanilor, a fost ca nu ne-a ajuns
numai blestemul geopolitic, dar am mai fost blestemati si sa ne pizmuim, sa fim
invidiosi, rai, dezbinati“. Poti sa-l contrazici? Sunt cuvinte rostite de cel mai emblematic
personaj al sau, care e el insusi, Strainul din (New York—Bucuresti, reintoarcerea
niciunde..., piese-document care-l explica si-l reprezinta, in care se marturiseste.

Dar si in celelalte e prezent prin acuitatea comentariilor, luciditatea amara,
chiar dureroasa, cu care priveste realitatea si evalueaza perspectivele, imaginatie
imprevizibila. Vede si intelege repede mistificarea, degradarea conditilor de
existenta ale acestui ,popor minunat, care a suferit si va mai suferi“, denunta cu
vigoare impostura, escrocheria $i santajul, carierismul si chiverniseala, maladii ce
rod trupul bolnav al acestei tari. Recurge la modalitatea interactiva, cu solicitarea
parerii publicului in spectacol (Incredibila iubire), inventeaza o ,boxera“ care sa ia
la pumni agresorii (Dona Quijota), are viziunea unui cimitir al viselor unde
~ingropam timpul in noi, asa, ca o Cetate a Soarelui“ (La Est de West). E, uneori,
exceslv in verbiaj, alteori furat de locuri comune sau oralitate, dar fara indoiala e
o voce dramatica a actualitatii ce merita a fi luata in seama.
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Ludmila Patlanjoglu e la a doua carte despre actori si 0 admir pentru mai
multe motive. Intai, pentru personalitatea aleasa — in 1997, Clody Bertola, intr-un
volum cu titlul suav ca artista, La vie en rose (Editura Humanitas); in 2004, Stefan
lordache, intr-un volum cu echivalenta de monarh strengar in titlu, Regele
Scamator (Editura Nemira). Artisti de un tip special, de o sensibilitate aparte si un
farmec anume, misterios, greu de definit, care se deschid ca florile in soare cand
se simt bine in anturaj si se inchid in sine cand nu le place ceva. ,Baiatul plecat
din Rahova si ajuns in «jiltul» lui Hamlet — zice Ludmila — are aristocratia in
sange*, este un om ,, cu o inima calda si un cap rece", artist ,cu multe ascunzisuri,
cu un labirint interior foarte special [...] greu de inteles si de suportat®. Autoarea a
avut rabdarea sa-i stea in preajma mult timp, sa-i puna intrebari, sa-l inteleaga si
— al doilea motiv pentru care o admir — sa-l faca sa se destainuie. Sa-l determine,
cu tact si insistenta, sa-si povesteasca viata si cariera, ceea ce, pentru unii actori
inzestrati si cu harul mar-
turisirii, poate deveni fila
de poveste. Nu toti sunt
dispusi sa-si exprime pu-
blic intimitatea si trebuie
sa insisti mult ca sa obtii

RegEIE ScamatOI‘ cate un raspuns. Stefan

lordache are darul de
Stefan lordac he povestitor; Ludmila a stiut
. sa astepte starile optime
de destainuire si sa le sti-
muleze cu cate o intre-
bare precisa si discreta.
Astfel ca o treime din carte
e vocea eroului interogat,
care evoca nostalgic co-
pilaria si adolescenta, pre-
monitia bunicii: ,Bre, muica,
tu scamatoriu o sa te faci”,
cand, infasurat intr-un
cearsaf alb, s-a prefacut
ca fura pepeni din sopron.
Si — mirare — pana la
saptesprezece ani, nici nu
iesise din cartier si dintr-o
data, razbunand-o pe Dom-
nisoara Nastasia, a desco-
perit ,cu uimire o alta lume,
fascinanta, a bulevardelor
din centru...strazi lumi-
nate... chipuri noi, un alt
fel de a vorbi, un alt fel de
a te imbraca“.

LUDMILA PATLANJOGLU

o
|
|
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Savoarea unor asemenea monografii e vocea reala a eroului, cand se poate
auzi direct si liber. Fie sub forma de memorii si jurnale (ca Marioara Voiculescu), fie
din conversatii stimulate iscoditor si consecvent (Vlad Mugur, Tompa Gabor). In
cazul de fata, enigmaticul Stefan lordache dezvaluie spectacolul carierei sale cu
referiri la principalele momente care au conturat-o (Viziuni flamande, Hamlet, Fratii
Karamazov, Titus Andronicus), la oamenii deosebiti care i-au fost in preajma (Horia
Lovinescu — ,un Boier...si un boem rafinat, George Constantin — ,un titan...un
unicat®), iubitele (o Steld din Rahova, Irina Petrescu, Liliana Tomescu $i ,lumina®,
Mihaela Tonitza, sotia). In elanul relatarilor, formuleaza cateva opinii proprii care-i
definesc crezul — ,Artistul este un mister, ,Meseria noastra nu se invata, se fura®,
»1eatrul nu e o oglinda a vietii. E chiar viata®; si mai ales marturia: ,Am avut sansa
sa joc numai roluri grele, care mi-au adus satisfactii enorme pe plan artistic. Dar eu
nu mai sunt acelasi. Si mi-e dor de mine, asa cum eram cand eram copil“...

Toata aceasta cuceritoare confesiune e cuprinsa intr-un capitol intitulat ,Jocul
cu viata“, completat de marturii ale celor apropiati (Sora: ,Un mare superstitios*;
Nevasta: ,Demonic si sfios); colegii (Sebastian Papaiani — ,Pe noi ne-au despartit
femeile®), prietenii, taranii din Gruiu (unde si-a cumparat casa), lautarii de la
.oarpele Rosu® etc. Timp de patruzeci de ani, nu a fost previzibil, nu a fost
repetabil — a ramas mereu o surpriza [...] Arta sa consacra breasla actorilor, fiind
primul dintre ei incununat cu Premiul Academiei Romane, precizeaza autoarea. Alt
capitol consistent, numit ,Jocul cu arta“, cuprinde relatari despre particularitatea
lui artistica, roluri din teatru si film, admiratia generatiei sale, si ultimul, al treilea,
~Jocul cu moartea®“, spaima ,iesirii din scena“ si luciditatea de a se lupta, cand se
va ivi, cu innegurata doamna.

In fine, ii admir autoarei tenacitatea de a infrange toate dificultatile tipografice
si a obtine exceptionale conditii grafice pentru volum, de la calitatea hartiei, repro-
ducerea ilustratiilor si coperta de album. Nu toti au (avem) taria de a o face.

¢ [J L4 4 ~

Am avut multa vreme o parere indoielnica despre adunarea in volum a
cronicilor si comentariilor teatrale publicate in reviste, de-a lungul unor
perioade, de catre un critic. Mi se parea un gest de orgoliu. Or, nu e deloc asa.
Asta am inteles-o mai tarziu, cand, avand de prospectat reflexia critica a
evenimentelor teatrale dintr-un timp, sau despre o personalitate anume, aceste
volume mi-au inlesnit documentarea, scutindu-ma de multe ore si zile de rasfoit
reviste prin biblioteci. Nu e singurul motiv, desigur, dar e important. Originalele
cronici ale lui Tudor Arghezi, de pilda, din anii '’20-'30, le-am fi cunoscut poate
sporadic si inegal daca nu le aflam in volum; sau perceptia diferita, uneori
contradictorie la extrem, si prin asta mai stimulativa, asupra tendintelor de
reteatralizare moderna din anii '60, cuprinsa in comentariile unor semnatari cu
greutate ca Mihnea Gheorghiu, Valentin Silvestru, Radu Popescu, Mira losif,
N. Carandino, Ana Maria Narti si altii. Printre ei, lon Cocora, care a avut privilegiul
de a se ivi in critica dramatica in acei ani fecunzi de idei. Dar si privilegiul de a
frecventa poate cea mai incitanta Academie de teatru, cum recunoaste singur,
la repetitile si in preajma unui vrajitor fara egal in materie, regizorul Vlad



Mugur, cand era director la Cluj — ,0 magistrala lectie de teatru“. Totodata,
sansa de a-si exercita profesia la revista Tribuna, condusa de Dumitru Radu
Popescu, care i-a acordat deplina libertate de opinii si optiuni. Nu multi au
avut-o.

Si-a strans cronicile in patru volume, numite Privitor ca la teatru, aparute
in 1975, 1977, 1982 si al patrulea in 2003, la Editura Dacia, Cluj-Napoca. Scrie
cronica de teatru cu o doza de romantism, socotindu-se critic in ghilimele,
pentru ca relatia lui cu arta teatrala iese, dupa cum singur spune, ,din asa-zisul
perimetru al criticii“. Starea de bucurie pe care o simte la vizionarea unui
excelent spectacol anuleaza, uneori — zice — ,orice incercare de reflectie”
(marturii din ,precuvantarea“ la vol. lll). Altfel, ii prilejuieste analize extinse si
aprofundate. Cele cuprinse in volumele sale reflecta doua decenii de teatru
(1970-1990) si, cu trecerea timpului, au dobandit certa valoare de document,
reprezentand, cum singur constata, ,un capitol de istorie a teatrului romanesc*.
Extins pe o raza mult mai mare decéat a cronicarilor de la centru, pentru ca din
miezul Ardealului s-a deplasat mai des la premierele teatrelor din zona — Turda,
Targu Mures, Baia Mare, Satu Mare, Sibiu, Brasov, Arad, Oradea, Timisoara,
Resita.

lon Cocora are darul de a problematiza si asta face din cronicile sale subiecte
de eseu, dupa cum se vede chiar din titlurile sumarului — ,Substantializarea
realismului®, ,Descoperirea fictiunii“, ,Parodia ca atitudine si efect, ,Starea de joc*,
,0rama si concept, ,De la cotidian la prabola“ etc. Sunt capitole si subcapitole
consacrate unor dramaturgi, incepand cu cel mai mare al lumii (,Shakespeare:
lectura si spectacol“), continudnd cu ai nostri clasici (, Teatralitatea textului clasic*)
si contemporani (,Profiluri posibile®), consemnari diverse de spectacole, impresii,
dileme. Nu-si ascunde subiectivitatea si asta da randurilor sale franchete de
Lprivitor* pasionat ,la teatru®.

Despre Teatru, en ddruire

Un excelent studiu despre teatrul lui Cehov, publicat cu ani in urma intr-un
volum la lasi, ne-a facut cunoscut numele autoarei, profesor universitar Sorina
Balanescu. Remarcam atunci, cu placuta surprindere, sensibila si profunda
patrundere a universului cehovian, subtilitatea analizelor, mobilitatea asociatiilor,
finetea descifrarii subtextelor, eleganta argumentarii. Privilegiul de a o fi cunoscut
si aievea ne-a infatisat o persoana simpatica, deschisa, cu vorba lunecand
sagalnic in zambet, iubitoare si cunoscatoare de teatru care nu se sfiieste sa rada
din inima la o gluma, la o scena de haz. Nu stiu ce a mai publicat de atunci, acum
insa descopar fara surprindere intr-o culegere de articole pe cronicarul Sorina
Balanescu, in volumul Peisaj iesean cu oameni de teatru si spectacole, publicat la
Princeps Edit, lasi, 2004.

Regasesc, confirmata de autoare, o idee pe care o formulasem si eu
privind motivatiile culegerii de cronici in volum: ,O buna si incetatenita traditie
ii cere cronicarului efortul de a-si strange, la o bucata de vreme, cronicile intre
copertile unei carti de bilant al spectacolelor, pentru ca istoricii si teoreticienii
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teatrului sa poata alcatui lucrari fundamentale, fara de care am fi de doua ori
mai saraci. Nu orgoliul de a se vedea publicat, ci obligatia fata de profesie
solicita acest efort“. Doamna Balanescu strange, astfel, intre copertele unei
carti de bilant, cronici si articole din doua decenii (1981-2001), publicate in
presa locala. Cu putina istorie (referiri la lon Sava si la doua personaje mai
putin cunoscute noua, profesorul N.I. Popa, director al Nationalului iesean in
1946-1947 si omul de teatru Manole Al. Foca), portrete ,in memoriam*® (,Se duc
actorii...”), o interesanta relatare despre scoala ieseana de teatru (1947-1951),
opinii despre cartea de teatru (in general si cu unele concrete referiri), in fine,
cronici propriu-zise, la spectacolele Nationalului, ale Teatrului Luceafarul si
cateva ale teatrului radiofonic local.

Ce constat? Ca doamna profesoara nu e deloc didactica, nu face caz de
teorii si nu impune parerile, le exprima doar. Cu decenta, atasament,
plasticitate si umor cand e cazul. Subliniaza cu fireasca mandrie ca prin
prezenta lui lon Sava, in anii '30, lasul devenise ,capitala europeana a
teatrului“, ca ultima stagiune de ,normalitate culturala“ a fost in anii
1946-1947, sub directoratul lui N.I. Popa. Evoca in cuvinte calde cariera unor
personalitati actoricesti disparute si e tulburatoare, pentru cine stie intunericul
din ochii eroicului actor Teofil Valcu, din ultimii ani de viata, afirmatia: ,Pe zeul
care se incrancena voindu-i prabusirea cu orice chip, actorul Teofil Valcu a
stiut sa-l imblanzeasca, prefacandu-l in Arta“. E convinsa ca merita ,sa scrii
frumos* despre slujitorii teatrului, punand ,in locul hipertehnicismului semiotic,
0 mai omeneasca intelegere si o0 mai supla patrundere a ineditului teatral.
Cand vorbeste Cehov, fraza are plasticitatea ideii generale (,S-au adunat
acolo toti pescarusii lumii pentru a celebra, pe fondul muzical al tihnitei
trandaviri in miez de vara, teatrul si literatura®) sau particulare (,Luat in parte,
fiecare act din cele patru ale Pescarusului are o culminatie, un punct de strigat
si de furie, dupa care apele se linistesc si reintra in albie“). De asemenea,
cand vorbeste de premiera unei piese de Teodor Mazilu (,nici urma de
oboseala sau riduri pe chipul ticalosiei maziliene“), de nuantele unei atmosfere
de joc (,Tasnesc scantei de emotie retinuta, pe urma energia se descarca in
candori tandre, discret creionate®), sau pur si simplu de creatia unei
scenografe (,Rodica Arghir, imblanzitoarea de umbre scenografice,
plasmuieste o lume de ecouri ale marelui spectacol din vis“). Este dreapta in
judecati si inspirata in calificative (,Cabala bigotilor |a lasi este un spectacol al
prestantei, insa nu al performantei si originalitatii“), iar cand un actor mai si e
autor de piese, il descrie cu echivalente comune, ca pe Constantin Popa:
.Scrie teatru asa cum joaca teatru: cu bucurie, cu daruire“ De 0 neasemuita
savoare e interpretarea portretului pe care i l-a schitat lui Bogdan Ulmu
caricaturistul Popa Popa’s, reprodus pe ultima coperta a cartii regizorului:
,Chipul in sarja subtire prinde datele de portret compus de autor — barbison si
mustati, ceva plete, gura bine conturata, frunte inalta, ochelari docti — numai
ca din (de dupa) sticlele stravezii te privesc doi ochi taiosi. lar ochiul drept se
pironeste cam piezis pe domnul desenator si pe lumea banuita in spatele
acestuia, parca ar vrea sa nu-i scape ciozvarta de lume din marginea privirii.
Asa ca avem pricini sa banuim, in veselia sugubatului domn Ulmu, mai
degraba un neastampar al spiritului decat o joviala petrecere a vremii cu niste
convivi — concreti ori numai presupusi“. Nu incape indoiala, Simona Balanescu
scrie despre teatru asa cum simte teatrul: cu bucurie, cu daruire...



TEATRUL~ 773

Info UNITER

1. HOP! DE BUCURESTI

UNITER a organizat — vineri, 17 septembrie 2004, orele 19.00 la Teatrul
»lon Creanga“ — un spectacol cu laureatii Galei HOP 2004 de la Mangalia,
precum si cu alti tineri actori de valoare care au participat la concurs. Astfel s-a
oferit sansa publicului bucurestean de a se intalni cu artistii care au castigat
anul acesta aprecierea juriului de specialitate. Este vorba de Marius Damian
(Premiul pentru cel mai bun actor), Claudia Imre (Premiul pentru cea mai buna
actrita), Monica Florescu (Premiul ,Sica Alexandrescu®), Oana Rusu (Premiul
»1imica“), Gabriel Rauta, Leonid Doni, Rada Ixari. De asemenea, au evoluat si
tinerele actrite care au primit premiul pentru cel mai bun spectacol la sectiunea
grup cu productia Fetele grase cdstiga intotdeauna de Madeleine George, in
regia luliei Stanescu: Carmen Florescu, Paula Gherghe, Ela lonescu, Laura
Voicu. Intrarea la acest spectacol a fost libera.

2. FESTIVALUL NATIONAL DE TEATRU ,,I.L.CARAGIALE"

Festivalul National de Teatru este un eveniment cultural de o importanta
deosebita pentru viata teatrala romaneasca si se organizeaza anual, in parte-
neriat cu Ministerul Culturii si Cultelor.

Prin spectacolele prezentate an de an, Festivalul a asigurat o legatura
puternica si dinamica intre profesionistii teatrului romanesc si public, un
schimb intre generatiile de creatori din domeniul teatral, toate acestea
contribuind la o miscare profesionista de calitate si forta in spatiul creator
national.

Anul acesta a fost organizata cea de-a XIV-a editie a Festivalului
National de Teatru ,,I.L. Caragiale“ in perioada 24—-31 octombrie 2004.

Festivalul are ca obiectiv principal promovarea valorii artistice teatrale din
tara noastra si urmareste stimularea creativitatii in arta spectacolului dramatic.
Programul oficial a cuprins si intalniri ale creatorilor cu oameni de teatru,
critici, dramaturgi, dar si cu publicul.

Prin amploarea sa, Festivalul National de Teatru este un reper important
de evaluare a spectacolelor din tara. El nu are caracter competitiv, toate
spectacolele selectionate primind Diploma si Trofeul Festivalului. In cele trei
sectiuni ale sale — ,Spectacole pentru toate anotimpurile®, ,Recitaluri®, ,Tineri
artisti pe drumul performantei — au fost prezentate productii ale teatrelor
institutionalizate si ale companiilor independente. De asemenea, au existat
manifestari adiacente, precum colocvii, lansari de carte si 0 expozitie de
pictura, grafica si sculptura.

Organizatori: Ministerul Culturii si Cultelor; UNITER

Parteneri: A.|.C.T. — Asociatia Internationala a Criticilor de Teatru — Sectia
Roméana; U.N.A.T.C — Universitatea Nationala de Arta Teatrala si
Cinematografica

Coproducator: Societatea Romana de Televiziune si TVR Cultural
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Parteneri media: Societatea Romana de Radiodifuziune, Adevarul,
Romania libera, Gardianul, Cotidianul, Cronica Romana, Ziua, Independent,
Adevarul Literar si Artistic , Observatorul Cultural, Dilema Veche, Radio
Bucuresti, Business MIX FM, B 24 FUN, Port.ro

Cu sprijinul: Ericsson; Artexim; Hotel Caro; Teatrul ,Nottara“

3. ,,VESTIGIUM - MEMORIA CELOR CARE AU TRECUT*

Acest proiect cultural de importanta nationala s-a derulat in perioada
14-22 august in urmatoarele localitati: Brasov (Bastionul Tesatorilor), 15 august;
Sighisoara (Biserica Manastirii), 17 august; Medias (Biserica Sfanta
Margareta), 19 august; Sibiu (Biserica Evanghelica), 21 august.

Proiectul a lansat o campanie de constientizare si sensibilizare a opiniei
publice in vederea protejarii patrimoniului de valoare europeana si s-a adresat
tuturor categoriilor de varsta: de la copiii care sunt atrasi in cetate si educati in
spiritul valorilor tolerantei, pana la tineri si persoane mature.

Proiectul a fost organizat impreuna cu Ministerul Culturii si Cultelor,
Guvernul Romaniei, Departamentul de Relatii Interetnice, Forumul Demo-
crat al Germanilor din Roménia, Primaria municipiului Medias, Prima-
ria municipiului Sighisoara, Primaria municipiului Sibiu, TVR Cultural,
Pro Patrimonio.

Lansarea acestei campanii de punere in valoare a patrimoniul national
s-a concretizat prin organizarea proiectului-pilot , Vestigium — Memoria celor
care au trecut”, un pachet cultural alcatuit din trei tipuri de reprezentatii:

e spectacolul interactiv pentru copii Duhuri bune — duhuri rele produs de
catre Teatrul National pentru Copii si Fundatia Abracadabra, un joc de-a
teatrul aplicat pe mitologia romaneasca;

e spectacolul de teatru Memoria celor care au trecut, produs de catre
UNITER si SIGNIS, un spectacol despre libertate, eliberare si puterea
credintei, care are la baza un scenariu cu textul Evangheliei dupa loan
si marturii contemporane, insotit, contrapunctic, de o prezentare
multimedia;

e proiectia filmului documentar Pana la capatul pamantului, produs de
catre UNITER, SIGNIS si Fundatia Renovabis, avand ca subiect
pelerinajul in care actorii au traversat peste 40 de localitati pe drumul
catre Santiago de Compostela prin Franta si Spania si au jucat 30 de
spectacole in trei limbi.

Beneficiarii proiectului:

e copii cu varste intre 3 si 12 ani, insotiti de parinti sau bunici de diferite
etnii traitoare in zona respectiva — prin prezentarea spectacolului Duhuri
bune / duhuri rele, care a avut loc dimineata, in spatiul cetatii;

e persoane active, mature, membri ai comunitatilor — public atent al
spectacolului Memoria celor care au trecut, ale carui reprezentatii au
avut loc seara si au fost urmate de filmul documentar Pana la capatul
pamantului;

e acestor beneficiari, spectatorii directi si participanti la activitatile
interactive, li s-a adaugat si publicul telespectator care a beneficiat de
emisiuni si transmiteri de la locurile evenimentelor;
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e turistii din aceste zone, evenimentele fiind acoperite media de o
promovare sustinuta.

Proiectul ,Vestigium*“ a beneficiat de o intensa campanie de promovare
redactionala in presa scrisa, transmisii in direct si stiri difuzate de toate cele
patru canale ale Societatii Romane de Televiziune, precum si la radio, de catre
Societatea Romana de Radiodifuziune. Campania a dispus de un afis-
policromie, dimensiune 50/70, 500 exemplare cu distributie in orasele in care
au avut loc reprezentatiile, si pliant A5, policromie, 1000 exemplare. De
asemenea, site-ul www.uniter.ro a fost actualizat cu informatii despre proiect.

Evaluarea programului ,,Vestigium — Memoria celor care au trecut®,
realizata in functie de criteriile stabilite initial:

— s-a reusit cooptarea si implicarea in proiect a autoritatilor locale din
Medias, Sibiu, Sighisoara, precum si a reprezentantilor Bisericii
Evanghelice;

— turneul a avut un puternic impact media, fapt pe care il dovedim prin
dosarul de presa anexat;

— spectacolul interactiv pentru copii Duhuri bune — duhuri rele a atras un
numar impresionant de copii intre 3 si 12 ani, care au parcurs traseele
cetatii si au participat prin joc la refacerea unor povesti din mitologia
roméaneasca;

— spectacolul Memoria celor care au trecut a impresionat prin puterea
recitalurilor actoricesti, avand o audienta de aproximativ 250-300 de
persoane/reprezentatie, numar dublu fata de ceea ce s-a preconizat;

— feed-back-ul aparut dupa vizionarea reportajului/fimului documentar
ltinerare transilvane, care prezinta momentele turneului din aceasta
vara. El s-a difuzat pe data de 18 septembrie la TVR Cultural si s-a
reluat la TVR International.

Continuarea proiectului

1. ,,Vestigium ... Memoria celor care au trecut“ a generat depunerea
aplicatiei ,,QuEst“ la Comisia Europeana pe programul CULTURA 2000,
segmentul artele spectacolului.

»,QuEst“isi propune sa contribuie la sensibilizarea si formarea membrilor
comunitatilor din Roméania prin spectacolul de teatru; de asemenea, QuEst
defineste un posibil itinerar romanesc—itinerar saxon, ca o oferta culturala ce
leaga Romania de celelalte itinerare deja consacrate.

Institutile participante la proiect sunt: UNITER — aplicant principal;
Fundatia Pro Patrimonio; Primaria Municipiului Medias; Fundatia Abracadabra;
Academia Athanor, Germania; Compania ,Les Indifferents, Franta.

Proiectul are ca perioada de desfasurare: august 2005—-august 2006.

Activitatile preconizate fiind cercetarea, atelierele, itinerarul si
dezvoltarea unui web site si a campaniei de comunicare in localitatile inscrise
pe traseu: Bucuresti, Campulung, Brasov, Medias, Sibiu, Turda, Cluj,
Satu-Mare, Burghausen.

In luna mai 2005, vom primi raspunsul din partea Comisiei Europene.

2. Proiectul ,,Vestigium ... Memoria celor care au trecut“ a fost depus
la concursul Gala Premiilor Societatii Civile, sectiunea arta/cultura.
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Ajunsa la a patra editie, Gala Premiilor Societatii Civile este un forum
deschis celor care activeaza in societatea civila, premiind cele mai bune
proiecte inscrise in diferitele sectiuni ale evenimentului.

Juriile, organizarea evenimentului, precum si amploarea pe care acesta a
dobandit-o, consideram ca au fost argumentele ce ne-au decis sa participam
la acest concurs.

Raspunsul va fi primit la inceputul anului 2005.

4. DIN NOU IN LUMINILE RAMPEI

Proiect cultural de creatie teatrala dedicat dezvoltarii activitatii artistice a
creatorilor varstnici si stabilirii unor punti de legatura intre comunitatea
artistica si comunitatile unde exista teatrele partenere.

Proiect finantat de: UNITER si Ministerul Culturii

Locul de desfasurare: Bucuresti — UNITER, proiectul Casa Artistului;
Botosani — Teatrul de Papusi ,Vasilache"; Timisoara — Teatrul Maghiar ,Csiky
Gergely“, Satu-Mare — Teatrul de Nord

Parteneri: ARCUB; Teatrul ,lon Creanga“.

Parteneri media: Romania libera; Gardianul; Dilema Veche; B-24-FUN

Beneficiarii:

a) Artistii varstnici pensionari ai teatrului, care sunt rezidenti in localitatile
unde se realizeaza spectacolele, respectiv: Botosani, Bucuresti, Timisoara si
Satu-Mare.

b) varsta medie: 65 de ani

Descrierea proiectului:

Proiectul consta in realizarea a 4 spectacole de teatru cu artisti
pensionari in teatrele din localitatile mentionate, 4 reprezentatii in teatrul-
gazda a fiecarui spectacol si, in final, reprezentarea celor 4 spectacole intr-un
eveniment de tip festival, care se va derula in orasul Bucuresti la Teatrul ,lon
Creanga“.

1. Festivalul ,,Din nou in luminile rampei“

Evenimentul care a incheiat proiectul a fost promovat ca un festival,
pentru ca aduna la un loc spectacolele realizate in proiect si totodata focali-
zeaza, prin seria de evenimente asociate cu spectacolele, asupra problemei
artistului varstnic.

Festivalul s-a intins pe durata a 3 zile: 29 noiembrie, 30 noiembrie,
1 decembrie. In incinta Teatrului ,lon Creanga“ s-au desfasurat urmatoarele
reprezentatii:

— Spectacol Prieteni de familie, productie UNITER. Directia de scena:
Mihaela Sasarman; fantasme imaginate si create de Bruno Mastan; cu:
Cristina Dan-Briciu, Marian Popescu, Noa Lupu, Lucretia Mayer, Paul
Nadolsky, Duduta Olian, Dumitru Dumitru;

— Spectacol Doamna in varsta pentru rolul sotiei lui Dostoievski de
Eduard Radzinski — Teatrul de Nord-Satu Mare. Un spectacol de Oana Leahu;
cu: Livia Ungureanu, Sorin Oros, Ciprian Scurtea;

— Spectacol in bar, In vinu-i mangdierea — Teatrul Maghiar ,Csiky
Gergely®, Timisoara. One man show cu Matray Laszlo;
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— Spectacol Hansel si Gretel dupa Fratii Grimm — Teatrul de Papusi
,vasilache“, Botosani. Dramatizare: Gustav Valentin si Edwiga Zaunig; regia:
Gabriela Nistorica; scenografia: Mihai Pastramagiu; consultant stiintific: Marius
Rogojinschi; cu: Gabriela Nistorica, Ibica Leonte, Liliana Postolache,
Alexandru Bruma, Mihai Costachel, Elisabeta Grigoruta, Maria Matei, Sergiu
Grigore.

Spectacolul de teatru traieste numai atunci cand cuvintele, miscarea,
culoarea si muzica se armonizeaza sub bagheta regizorului, intruchipand prin
actori reflexia insufletita a propriei noastre existente misterioase. Evenimentul
din finalul proiectului nostru celebreaza arta care nu poate sa iasa la pensie si
celebreaza artele fara de care magia scenei n-ar putea sa se nasca.

5. SALOANELE CULTURALE

Joi, 25 noiembrie, ora 17:00, a avut loc lansarea volumului ,,O cronica de
familie, Cazabanii*, al autorului Eugen Dimitriu. Oaspetii doamnei Sorana
Coroama Stanca au fost istoricul Filip lorga, criticul Jean Cazaban, actritele
Tatiana lekel, Cristina Deleanu si Alexandrina Halic. S-a vorbit despre teatru,
despre originea familiei Cazaban si s-au citit versuri ale poetului Dominic Stanca.

Marti, 14 decembrie, ora 17:00, in salonul de protocol UNITER a avut loc
ultima intalnire din acest an, ,Spirit de Sarbatoare“. UNITER a gazduit o
seara de muzica si poezie, la care invitati au fost actrita Tatiana lekel si
soprana prof.univ.dr. Silvia Voinea, Tmpreuna cu studentii sai.

6. CEREMONIA DE DECERNARE A PREMIULUI UCHIMURA

Institutul International de Teatru in colaborare cu Centrul sau Japonez
acorda anual PREMIUL UCHIMURA, creat in 1992 in memoria scriitorulul
Naoya Uchimura, fost presedinte al Centrului Japonez, care si-a dedicat viata
promovarii schimbului de cunostinte si intelegerii artei teatrale in intreaga
lume. Premiul (in valoare de aproximativ 3000 de euro) este oferit de familia
Uchimura. Daruit unui artist sau unei echipe de artisti, acest premiu are rolul
de a incuraja orice activitate teatrala din afara granitelor Japoniei care are
legatura cu teatrul japonez. Candidaturile la acest premiu sunt facute prin
Centrele Nationale ale Institutului National de Teatru.

In anul 2002, Premiul Uchimura a fost atribuit Companiei de Teatru
romanesti care a adaptat si a produs Amantii insdngerati. Dublu suicid, o piesa
de faimosul scriitor japonez Chikamatsu Monzaemon (regizata de Alexandru
Tocilescu, muzica de Irinel Anghel, scenografia de Puiu Antemir, costume de
Florinela Popescu Farcasanu).

La data de 21 decembrie, orele 17:00, salonul de protocol UNITER a
gazduit ceremonia de decernare a Premiului Uchimura. Premiul a fost acordat
de Consiliul Executiv al ITI, echipei care a realizat spectacolul Amantii
insdngerati. Dubla sinucidere in regia lui Alexandru Tocilescu in anul 2002. La
ceremonie au participat Ambasadorul Japoniei la Bucuresti, Excelenta Sa
Naotoshi Sugiuchi si Secretarul Il al Ambasadei, domnul Kazotoshi Haiashi;
reprezentanti ai institutilor mass-media centrale si locale; regizorul
spectacolului, Alexandru Tocilescu; scenograful Puiu Antemir, membri ai
echipei de actori, precum si traducatoarea piesei, Angela Hondru.
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CALENDAR TEATRAL

IANUARIE

9 ianuarie — 140 de ani de la moartea scriitorului Alexandru Deparateanu (n. 25
februarie 1834). A scris poezii erotice (Doruri si amoruri), bucolice si
social-umanitariste, precum si drama istorica in versuri Grigore-Voda —
domnul Moldovei.

14 ianuarie — In urma cu 30 de ani avea loc la Teatrul National din Cluj premiera
cu piesa A doudsprezecea noapte de W. Shakespeare — un spectacol de
referinta in cariera regizorului Aureliu Manea. Din distributie au facut parte
Dorel Visan, Anton Tauf, Elena Caragiu, Anca Neculce Maximilian s.a.

17 ianuarie — 5 ani de la moartea loanei Margineanu (n. 30 mai 1931),
personalitate teatrala cu o bogata activitate pedagogica (profesoara la
[LA.T.C. ,lon Luca Caragiale” din Bucuresti) si autoare a mai multor volume
de istoria si teoria teatrului.

21 ianuarie — 120 de ani de la nasterea pictorului-scenograf Traian Cornescu (m.
6 februarie 1965). Format in preajma lui Luchian si trecut prin rigoarea scolii
muncheneze de pictura la care se califica, bun cunoscator al legilor
perspectivei si dramatic prin cromatica, legat de traditie printr-un anume
lirism al inspiratiei si prin tehnica interpretativa, primul scenograf al Teatrului
National din Bucuresti, Traian Cornescu, se dovedeste deschis inovatiilor;
primele colaborari cu Soare si, mai tarziu, cu lon Sava ii atesta un fond
artistic de larga disponibilitate. Dintre spectacolele reprezentative pentru
scenografia acestui pictor pot fi amintite — in regia lui Paul Gusty: Noaptea
regilor (1921) si Femeia indaratnica (1924) de Shakespeare, Puterea
intunericului de Tolstoi (1922), Hedda Gabler de Ibsen (1923); in regia lui
V. Enescu: Apus de soare de B. St. Delavrancea (1936), Nora de Ibsen (1921),
Hernani de V. Hugo (1943); in regia lui Soare Z. Soare: Don Quijote dupa
Cervantes (1925), Lulu de Wedekind (1925), Troilus si Cresida (1936) si
Hamlet (1941) de Shakespeare; in regia lui lon Sahighian: Padurea
spanzuratilor dupa Rebreanu (1937), Poveste de iarna de Shakespeare
(1937), Castiliana de Lope de Vega (1942); in regia lui lon Sava: Sase
personaje in cautarea unui autor de L. Pirandello (1938), Ingerul a vestit pe
Maria de P. Claudel (1939). A mai colaborat cu regizorii Fernando de
Cruciatti: Nostra Dea de Bontempelli (1942), Mincinosul de Goldoni (1943)
si P. Mundorf: Maria Stuart de Schiller (1943).

24 ianuarie — 100 de ani de la nasterea actorului de teatru si fiim Grigore
Vasiliu-Birlic (m. 14 februarie 1970). Numitorul comun al stilului sau de joc
pe scena si pe ecran este enormitatea comicului obtinut din impingerea
defectelor de caracter ale personajelor pana la sarjele cele mai expresive.
Rolurile create reliefeaza o verva interpretativa potentata caricatural, iar in
amplitudine si accent, chiar polemica, brutala. Comicul lui Birlic este puternic
marcat de ,arhaismul“ ludic de esenta populara — savuros, colorat, viu,
satiric inainte de toate. Ca actor de teatru face dovada unui joc inventiv in
marile roluri comice ale dramaturgiei nationale si universale: in O scrisoare
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pierduta, Conul Leonida fata cu reactiunea, Mielul turbat, Avarul, Revizorul.
Repertoriul cinematografic al actorului apartine cu prevalenta ecranizarilor
dupa lon Luca Caragiale (Telegrame, Doua lozuri, D’ale carnavalului, O scri-
soare pierduta).

27 ianuarie — 20 de ani de la moartea teatrologului si prozatorului loan Massoff
(n. 4 iunie 1904), autor al mai multor biografii (realizate independent sau in
colaborare) ale marilor actori: Matei Millo si timpul sau, 1939; Viata lui Tanase,
1947, Viata lui Tony Bulandra, 1949; Maria Veentura, 1966, Petre Liciu si vremea
lui, 1971; lon lancovescu sau nelinistea unui actor, 1979 ori ale unor perso-
nalitati ce au excelat in teatrul liric. Devotamentul exemplar fata de fenomenul
teatral a marcat puternic toate cartile lui Massoff, dar este cel mai bine ilustrat
de vasta abordare istorica din Teatrul roméanesc, 8 volume (1961-1981).

FEBRUARIE

3 februarie — 80 de ani de la nasterea actorului de teatru si film Stefan
Mihailescu Braila (m. 19 septembrie 1997). S-a dedicat carierei scenice
de timpuriu, jucand pe scenele de amatori din Braila, Baia-Mare, apoi la
Bucuresti — Teatrul Giulesti — unde s-a remarcat in spectacole ca Ascen-
siunea lui Arturo Ui poate fi oprita, Ziaristii, Ordinatorul s.a. A debutat in
cinema in 1960. Experienta interpretativa a actorului, facultatea umanizatoare
a registrului de caracterizare, ca si elocventa temperamentului sau comico-dra-
matic s-au evidentiat in A fost prietenul meu si Comoara din Vadul-Vechi
(1964). Fantezia jocului, finetea psihologica a portretizarilor au conferit
rolurilor din Rascoala (1965) si Vremea zapezilor o expresivitate aparte,
subliniata de spontaneitatea replicii. Chipul cordial si acuratetea naturala a
atitudinii scenice, de excelenta formatie teatrala, din Fratii (1970), Atunci
i-am condamnat pe toti la moarte (1971) si Tatal risipitor (1974) l-au impus
printre actorii populari ai ecranului romanesc.

10 februarie — 120 de ani de la nasterea distinsei esteticiene si profesoare de
istoria literaturii dramatice Alice Voinescu (m. 4 iunie 1961). A studiat filosofia
mai intai in tara, la Universitatea din Bucuresti, apoi in Franta, la Sorbona,
si in Germania, la Marburg, printre prestigiosii ei profesori numarandu-se
T. Maiorescu, Dimitrie Onciul, C. Radulescu-Motru, Hermann Cohen, Georges
Dumas, Lévy-Bruhl. Si-a sustinut teza de doctorat cu un volum despre Kant.
in 1919 a publicat un prim studiu despre un dramaturg: /bsen. in 1923 a fost
chemata sa tina cursuri la Conservatorul de Arta Dramatica din Bucuresti,
unde a ramas pana in 1948. Printre cei care s-au perindat in acest lung
interval la conferintele ei au fost Emil Botta, Corina Constantinescu, Dan
Nasta, Dinu lanculescu, Mircea Septilici. Dintre cursurile tinute la
Conservator s-au pastrat doar cel despre tragici (1940-1941) si cel despre
Shakespeare (1941-1942). In 1941 a aparut volumul Aspecte din teatrul
contemporan, in 1946 Eschil. In 1945—-1946 a facut cronica dramatica pentru
»Revista Fundatiilor (comentand, printre altele, Macbeth-ul cu masti al lui
lon Sava). Cu putin inaintea mortii, a inceput sa scrie Convorbiri cu eroii
tragici, lucrare ramasa neterminata.

— 50 de ani de la moartea Soniei Cluceru (n. 1 aprilie 1892), actrita a carei
vigoare dramatica a dat o rezonanta neobisnuita rolurilor comice si a adus



130 | TEATRUL

in comedie o vitalitate robusta, necontrafacuta, lipsita de artificii. Interpreta
a scolii de comedie caragialeana, Sonia Cluceru a realizat partituri stralucite
in Kvasnia din Azilul de noapte, Maria lakovlevna din Comedia fericirii de
Evreinov, Martina din Doctor fara voie si Frosina din Avarul, Veta, Zita si
Efimita, lasate apoi in urma de cele doua compozitii de originalitate depling,
Chiriachita din Titanic-Vals si Aneta Duduleanu in Gaitele, compozitii clasice
de comedie, bazate pe umorul savuros al actritei si pe reconstituirea acestor
tipuri autentice ale societatii romanesti.

13 februarie — in urma cu 25 de ani a avut loc premiera cu piesa Asteptandu-I
pe Godot de Samuel Beckett la Teatrul National ,lon Luca Caragiale“ din
Bucuresti, Tn regia lui Grigore Gonta si scenografia lui Paul Bortnovschi.
Spectacolul, in care au evoluat stralucit Gheorghe Dinica in Viadimir, Marin
Moraru in Estragon si Sandu Sticlaru in Pozzo, a reprezentat o deschidere
spre teatrul absurdului.

— Regizorul de teatru Alexandru Dabija, reprezentant de marca al gene-
ratiei sale, implineste 50 de ani.

19 februarie — Dramaturgul Mircea Radu lacoban implineste 65 de ani.

23 februarie — 50 de ani de la moartea poetului, dramaturgului si eseistului Paul
Claudel (n. 6 august 1868), principalul reprezentant al gruparii ,Renouveau
catholique*”. Hotaratoare pentru cariera sa de scriitor au fost lectura operei
lui Rimbaud si cea a Bibliei, urmata de conversiunea la catolicism. Lirica sa,
nascuta dintr-o impetuoasa exaltare mistica, este caracterizata de forta
inventiei verbale si ritmice, in versuri ample amintind de frumusetea si
sobrietatea versetului biblic (Cele cinci mari ode — 1910, Corona benignitatis
anni Dei— 1915, Oda jubiliara pentru comemorarea a sase sute de ani de la
moartea lui Dante Alighieri— 1921). A scris drame simbolice, de intens lirism
si deosebita tensiune morala, pe tema conflictului dintre materie si spirit,
dintre uman si divin (Cap de aur, 1890; Ingerul a vestit pe Maria, 1911/1912;
Ostaticul, 1911; Pantoful de satin, 1930, refacuta in 1944; Cartea lui
Cristofor Columb, 1933) si eseuri (Arta poetica, 1907, Pozitii si propuneri,
1928/1934; Figuri si parabole, 1936). A tradus din Eschil (Agamemnon,
Eumenidele). A publicat mai multe volume de corespondenta cu Jacques
Riviére si André Gide.

24 februarie — 120 de ani de la nasterea pictorului, romancierului si
dramaturgului avangardist polonez Stanislaw Ignacy Witkiewicz (m. 18
septembrie 1939). A facut parte din gruparea ,formistilor“, care promova
poetica ,formei pure”“. Precursor al teatrului absurdului si existentialis-
mului (Nebunul si calugarita, 1923; Metafizica vitelului bicefal, 1928), Tsi
construieste piesele poliritmic, pe ideea simultaneitatii. A mai scris romane
de anticipatie, parodice si grotesti: Adio toamnei, 1927; Nesat, 1930 si
eseuri: Forme noi in pictura, 1919; Eseuri estetice, 1920 si Despre forma
purda, 1933.

29 februarie — 125 de ani de la moartea unuia dintre inaintasii dramaturgiei
romanesti: Costache Balacescu (n. cca. 1800). A scris fabule, satire si
comedii (O buna educatie, Fa-ma, tata, sa-ti seman).

Coriss QUGU — Institutul de Istoria Artei ,G. Oprescu®
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(®) Asid teatral 2004
la Teatrud National Vaside Alecrardri”
dis lagi

Biografia artistica a Nationalului iesean a avut in stagiunea trecuta un
parcurs ramificat, dar evolutiv, in cautarea mult reclamatei identitati, cu
,OPpriri“ in dreptul unor optiuni, credem, esentiale pentru agenda unei institutii
ce reprezinta una dintre cele mai expresive componente ale culturii, fidela, in
egala masura, exigentei artistice, dar si placerii estetice.

Primavara teatrala a inceput la lasi sub semnul lui Cehov, in perioada
26-30 aprilie 2004, fiind organizat aici Festivalul International de Teatru
»A.P. Cehov”, manifestare singulara in Romania, dedicata implinirii unui secol
de la moartea celebrului dramaturg. Teatrul National, lasi (Despre efectul
daunator al nostalgiei), Teatrul Dramatic din Moscova (Trei surori), Teatrul
Dramatic Rus de Stat ,A.P. Cehov“ din Chisinau (Patimile dupa Andrei),
Teatrul Dramatic ,Sava Dobroplodni®, Silistra (Ursul), Teatrul Municipal ,, Tony
Bulandra®, Targoviste (Pescarusul), Teatrul de Comedie, Bucuresti (Poiana
boilor) si Teatrul ,Andrei Muresanu®, Sf. Gheorghe (Trei surori) au onorat
invitatia de a ne aduce, pe parcursul a cinci zile de festival, ,starea de Cehov",
starea de rascruce, starea de metafora.

Premierele anului 2004 s-au numarat de la celebrarea anului $Stefan
cel Mare prin montarea fastuoasa a spectacolului Apus de soare de
B.St. Delavrancea in regia lui Eugen Todoran, cu Petru Ciubotaru in rolul
voievodului — o creatie regizorala si actoriceasca dinamica, rafinata, cu o
dimensiune a omenescului firesc integrata in mod deosebit. A urmat apoi un
alt regal actoricesc, oferit de céativa ,grei“ ai scenei iesene: Sergiu Tudose,
Violeta Popescu si Constantin Popa in Cabotinul lui Osborne (regia Cezar
Ghioca), celebra piesa a irlandezului Brian Friel Danseaza... fetele Mundy!,
.inscenata“ de Ada Lupu cu un ,caré de dame si asi“ care au garantat
succesul si, spre sfarsitul stagiunii, Viata furata a lui Assimakopoulos, in regia
lui Ovidiu Lazar, o poveste de langa noi, intr-un spectacol articulat si foarte
actual.

Desfasurata in prima parte a stagiunii teatrale 2004/2005 (23-30 octom-
brie) editia a lll-a a Festivalului International de Teatru ,Avram Goldfaden“ a
continuat sa-si croiasca un nume redutabil in panoplia festivalurilor de gen
(din tara si din strainatate), concentrandu-se pe aceleasi obiective:
dinamizarea comunicarii si cunoasterii interculturale. Si de aceasta data,
festivalul a avut o amprenta speciala datorata tematicii Holocaustului,
prezenta in majoritatea spectacolelor invitate. Axat mai mult pe esantionul
teatru-muzica, ,,Goldfaden 2004“ a atras prin claritatea, tinuta si diversitatea
evenimentelor selectate.
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Festivalul a fost deschis de filmul lui Radu Gabrea Pomul verde sau de
la shtetl la Broadway (dupa un scenariu de Manase Radnev), un film despre
povestea fascinanta a lui Avram Goldfaden, la baza caruia sta conceptul de
»unitate culturala central-europeana®“.

Spectacolul Salomeea de Oscar Wilde (premiera a teatrului-gazda), in
regia lui Alexander Hausvater, a fost primul din seria spectacolelor de teatru
prezente in festival. Provocatoarea montare a sfidat tiparele conventionale,
ademenind spectatorul intr-un pelerinaj in lumea simbolurilor guvernata
definitiv de iubire. Spectacolele Ghetto de J. Sobo (Chisinau), / Can Cray de
Miri Ben Shalom (S.U.A.), Cofetaria (Israel), Direct din Amsterdam: Anneee Frank,
Asta-seara: Lola Blau de George Kreisler (T.E.S. Bucuresti, ambele) au abordat,
intr-un haina dramatica foarte moderna si de o mare expresivitate, teme care
evoca Holocaustului si consecintele lui. Livada de portocali de Yosif Bar Yosef
(Teatrul Municipal din Bacau), Ultima romanta a lui Rafael (Israel),
Contrabasul de Suskind (Centrul Cultural Evreiesc, Chisinau), Now You're
Talking (Marea Britanie) sau concertul de muzica klezmer al trupei Freigish au
completat afisul festivalului, in incercarea de a echilibra avangarda si traditia
teatrala prin diversitatea autorilor, stilurilor sau generatiilor.

Festivalul ,Goldfaden” reprezinta, asadar, pentru Nationalul din lasi, un
eveniment semnificativ, foarte mediatizat, iar anul 2004, suntem siguri, i-a
adus consacrarea.

Sala Studio , Teofil Valcu“ a teatrului iesean a gazduit si ea doua premiere:
admirabilul recital de poezie Bolnav de noapte-i bietul arlechin, sustinut de
actorii Petru Ciubotaru si Haruna Condurache — o boare de metafora de la la
suflet la suflet si, in cadrul programului ,Dramaturgi romani de azi pe scena
Nationalului iesean®, spectacolul Banii n-au miros de Pascu Balaci, o comedie
spumoasa, ,licitata“ de public, cu un text original si extrem de actual. La
acestea se adauga doua productii ale Universitatii de Arte ,George Enescu” —
Sectia actorie: Unchiul Vanea de Cehov (clasa Cornelia Gheorghiu—Ovidiu
Lazar) si De ce fierbe copilul in mamaliga? de Aglaje Veterany, un spectacol
de Dana Coseru (clasa Sergiu Tudose — Petre lonescu).

Nu au lipsit, Tn 2004, nici festivalurile la care lasul si-a prezentat
productiile; a fost o toamna festivaliera aglomerata, in care ne-am semnalat
din plin prezenta: ,Festivalul Umorului“ de-la Vaslui si ,Festivalul Teatrului de
Comedie” de la Galati cu Despre efectul daunator al nostalgiei dupa Cehov;
Festivalul International de Teatru de la Piatra Neamt si Festivalul de
Dramaturgie Contemporana de la Brasov cu Danseaza... fetele Mundy de
Brian Friel; Festivalul de Dramaturgie Roméaneasca de la Timisoara cu Apus
de soare de B.St. Delavrancea, spectacol care, prezent in turneu si la
Chisinau, a cinstit Ziua Nationala a Romaniei, dar si incheierea manifestarilor
dedicate Anului Stefan cel Mare si Sfant in Republica Moldova.

A fost un an cu o0 agenda concentrata, un an ticsit de evenimente, in care
Nationalul iesean s-a ,calit“ intru creativitatea autentica si profesionalism,
cautand in desisul eclectic al acestui inceput buimac de mileniu inspiratia
care sa-i rotunjeasca personalitatea.
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Petru CIUBOTARU, Mihaela ARSENESCU WERNER, Mariana IVANOV
in Apus de soare de Barbu Stefanescu Delavrancea.
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Haruna CONDURACHE in Bolnav de noapte-i bietul arlechin — recital de poezie.
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Adi CARAULEANU in Salomeea de Oscar Wilde.
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Catinca TUDOSE si Violeta POPESCU in Cabotinul de John Osborne.
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Adi CARAULEANU si Irina RADUTU-CODREANU in Danseaza... fetele Mundy! de Brian Friel.
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Sergiu TUDOSE in Cabotinul de John Osborne.
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Constantin POPA in Cabotinul de John Osborne.
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Ada GARTOMAN SUHOR si Doina DELEANU in Danseaza... fetele Mundy! de Brian Friel.
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Sa nu va lipseasca din biblioteca
,GALERIA TEATRULUI ROMANESC*,
supliment editat de revista noastra,
din care au aparut:

La vorba cu VLAD MUGUR (interviu de Florica Ichim)
Ursit scenei: MIHAI POPESCU de Margareta Andreescu
El, vizionarul: AURELIU MANEA
Un personaj tainic: ELIZA PETRACHESCU
de Mihaela Tonitza-lordache _

Un cavaler fara iluzii: PETRE SAVA BALEANU
de Constantin Paraschivescu
O viata in sute de roluri: MARGARETA BACIU

de Sorina Balanescu 5
Histrion de cursa lunga: GHEORGHE DINICA
de Constantin Paraschivescu
Cercul de aur de MIHAI MANIUTIU
MARIOARA VOICULESCU - Jurnal. Memorii
DAN MICU - Un destin spulberat de Doina Papp
VASILE COSMA - Actor sub zodia Shakespeare
de Alexandru Firescu si Constantin Gheorghiu
Conversatie in sase acte cu TOMPA GABOR
(interviu de Florica Ichim)
Patima pentru teatru sau VIRGINIA ITTA MARCU
de Constantin Paraschivescu
GEORGE CONSTANTIN si comedia sa umana
de Florica Ichim
Cu ochii deschisi sau IRINA RACHITEANU-SIRIANU
de Constantin Paraschivescu
IOSIF HERTEA - vrdjitor de sunete ciudate
de Marinela Tepus si Andreea Dumitru

Volumele pot fi procurate in teatre, la MUZEUL LITERATURII
ROMANE, la sediul UNITER, Libraria NOI s.a., precum si la telefonul
redactiei (326 17 76). Costul unui abonament anual la revista
TEATRUL AZI este de 400.000 lei, iar intregul set de
16 carti poate fi procurat cu doar 1.500.000 lei. Asadar, daca va
intereseaza fenomenul teatral roméanesc si din lume, daca vreti sa
sprijiniti aparitia revistei TEATRUL AZI, puteti sa va abonati
pentru anul 2005, la BRD — GSG, Sucursala Triumf,
cont RO76BRDE416SV00667874160, ori la telefoanele:

326 17 76 (tel/fax) si 0722 455 954 — Florica ICHIM
sau 456 58 78 si 0723 345 032 — Oana BORS

VA MULTUMIM!
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Marinela TEPUS si Andreea DUMITRU

IOSIF HERTEA —

vrajitor de sunete ciudate
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Constantin PARASCHIVESCU

_Cu ochii deschisi”
sau

IRINA
RACHITEANU-
SIRIANU
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Florica ICHIM

GEORGE
CONSTANTIN

comedia sa umand
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s
1 Decernarea Premiului UCHIMURA LRI TEATRIN ROMWESE
2 Festivaluri
Bra.sov Constantin Paraschivescu
Constantin Paraschivescu: Dramaturgia contem- . _
porané $i ecou; Patima ;)::::i/u featru
Moartea vine (si) in pasi de dans de Nicolae
Prelipceanu (Danseaza... fetele Mundy! VIRGINIA

Dupa-amiaza copiilor terorizati de Nicolae
Prelipceanu (Noaptea asasinilor de José Triana
— Teatrul ,Sica Alexandrescu“ Brasov.

Galati

Constantin Paraschivescu: Comedii si comedie;

Livada este mai presus de personaje de Ruxandra
Anton (Livada de visini de Cehov — Teatrul
Dramatic ,,Fani Tardini* Galati).

de Brian Friel — Teatrul National lasi); ITTA MARCU

lasi

Constantin Paiu: Un festival singular;

Un spectacol introvertit de Alina Mang (Salomeea Conversatie in sase acte
de Oscar Wilde — Teatrul National lasi); “w o,

Petronela Grigorescu: ,Salomeea m-a fascinat si TOMPA GABOR
m-a tulburat* interviu de Oana Bors. P

Pitesti

Simona Burtea: Un experiment = Un festival unic in
cautarea... perfectiunii;

Teatrul ,,Alexandru Davila“ — intre destin si dorinta
de afirmare de Marinela Tepus (Tigrul de Murray
Schisgal — Teatrul ,Alexandru Davila“ din Pitesti.

Arad ,

Mariana Ciolan: Festivalul National de Teatru Clasic,
la aniversare.

27 Restituiri
lon Marin Sadoveanu
lon Cazaban: lon Marin Sadoveanu si cultura
receptarii critice;
lon Marin Sadoveanu: Cronica dramatica. VASILE COSMA
Eugenio Barba Actor sub zodia Shakespeare
Eugenio Barba: Copiii tacerii. Ganduri la
implinirea a patruzeci de ani de existenta
a lui Odin Teatret, traducere de Delia Voicu.

&1 Dosar teatral — Portugalia
Maria Helena Serédio: Dramaturgia portugheza
astazi, traducere de Irina lonescu;
Tiago Bartolomeu Costa: Consideratii asupra rela-
tiei dintre creatie si productie in teatrul portughez
al ultimilor ani, traducere de Irina lonescuy;

Alexandru Firescu si Constantin Gheorghiu
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Eugénia Vasques: Teatrul portughez al anilor 2000,

traducere de Andreea Dumitru;
Oana Bors: Porto, un oras care celebreaza
Craciunul prin Teatru.

€0 Interviuri
Alexandru Colpacci: Cu Alexandru Colpacci
despre teatru si despre viata noastra, interviu de
Elisabeta Pop;
Virginia Itta Marcu: ,Piesa este stare si gand”,
interviu de Ruxandra Anton;
lon Sapdaru: ,Succesele sunt niste gari
amagitoare”, interviu de Ruxandra Anton

7% Eveniment
Dorian — gay? de Adrian Mihalache (Portretul lui
Dorian Gray de Oscar Wilde — Teatrul Odeon);
Dansul care canta de Luminita Vartolomei
(Portretul lui Dorian Gray de Oscar Wilde —
Teatrul Odeon). '

7 Spectacole

Un titlu ca un suspin de lon Cazaban (Shoah,
dupa Interviuri de Primo Levi — Teatrul de Stat
Oradea)

Beligan forever! de Adrian Mihalache (Egoistul de
Jean Anouilh — Teatrul National Bucuresti);

Alexandru Dabija cu Cehov la Ploiesti de Nicolae
Prelipceanu (Trei suroride Cehov — Teatrul
»joma Caragiu“, Ploiesti);

Mama si fiul, pe scena debutului de Constantin
Paraschivescu (Tango final de Mario Diament
— Teatrul Evreiesc de Stat);

Din nou acasa de Constantin Paraschivescu (Pelicanul

de Strindberg — Teatrul ,Victor lon Popa“ Barlad);
De la dorinta la putirinta de Mircea Morariu (Leonce si

Lena de Blchner — Teatrul ,Nottara“);
Cinci—sase... pentru un teatru recompus de

Antoaneta lordache (8.9 8.9... fierbinte dupa '89,
_ scenariu de Ana Margineanu — Teatrul Foarte Mic);

In drum spre Canterbury de Antoaneta lordache
(Povestiri din Canterbury, dupa Geoffrey Chauser
— Teatrul Mic);

Ce se vede la final de Antoaneta lordache
(Trei versiuni ale vietii de Yasmina Reza — Teatrul
fara Frontiere);

LViata ca o prada“de Alina Mang (mady—baby. edu de

Gianina Carbunariu — Teatrul Mic),

Ticalosii lui Berkoffde Alina Mang (One-man-show
de Steven Berkoff — British Council in parteneriat

_cu Teatrul Mic)

Intre intentii si realizare de Adrian Palcu (Furtuna de
Shakespeare — Teatrul de Stat Arad);

TEATRUL-
VOLUME APARUTE
GALERIA TEATRULUI ROMANESC"

MARCARETA ANURTESC 1

Ursit scenej

POPESCU

Doina Papp

Uin destin spulberat

DAN MICU

Jurnal. Memorii

MARIOARA
VOICULESCU




Prea mic pentru o istorie atat de mare de Adrian Palcu
(Caii la fereastra de Matei Visniec — Teatrul
de Stat Arad);

Pledoarie pentru pacea si linistea mondiala de Mircea
Morariu (Caii la fereastra de Matei Visniec —
Teatrul de Stat Arad);

Cool!!!de Mircea Morariu (Norway, today de Igor
Bauersima — Teatrul ,Radu Stanca“ din Sibiu);

Un tandem inspirat de Mariana Ciolan;

»Nora sunt eu!"de Marinela Tepus (Nora de Ibsen —
Teatrul ,Radu Stanca*“ Sibiu);

Turandot — portretul si imaginea de Andreea Dumitru
(Turandot de Carlo Gozzi — Teatrul ,, Tony Bulandra®,
Térgoviste);

Exercitiu in cheie minora de Crenguta Manea
(Povestea bunelor intentii de John Elsom — Teatrul
National Craiova);

»Cine are nevoie de teatru”.. la Resita? de Marinela
Tepus (Microstagiune resiteana);

Femeia in administrarea teatrului de Maria Sarbu;

ot Resita de lon Cazaban (Microstagiune resiteana);
pecunia de Mircea Ghitulescu (Banii n-au
de Pascu Balac%kgyumanmal-laﬁr)"

Teatru/ JElvira Godeanu“de Mircea Ghitulescy;

Mitul eternei reintoarceri in spectacolul,, Cleopatra a
saptea“de Violeta Zonte (Cleopatra a saptea
de Horia Garbea — Teatrul National Timisoara);

Visul Poemului de Radu Slobodeanu (Un tramvai
numit Popescu, spectacol de teatru dupa opera
poetului Cristian Popescu);

Teatru in tramvai! de Constantin Paraschivescu
(Un tramvai numit Popescu, spectacol de teatru

_ dupa opera poetului Cristian Popescu);

Infloreste teatrul ,de studio®de Valeriu Banu (Nebun
de familie de Dana Dorian — Teatrul ,Anton Pann®,

. Ra&mnicu Vélcea);

Incotro mergem? de Corina Herghelegiu (Avionul
albastru si cutia de conserve, workshop coordonat
de Paul Chiributa);

La Excelsior de Corina Herghelegiu (Degetica de
Aurel Mitran — Teatrul Excelsior);

O promotie inzestrata de Constantin Paraschivescu
(Microstagiune a Studioului ,Casandra®).

142 Radio
Premiere, proiecte.

14S Opera—dans
Oniricul lucid de Luminita Vartolomei (Visul din vis,
scenariu Sergiu Anghel — Trupa Orion Balet);
Vitamine muzicale de Luminita Vartolomei
(Farmacistul, muzica Joseph Haydn —
Opera comica pentru copii);

Teatrud agi
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Snitelul vienez de Luminita Vartolomei;

Nobletea gestuala de Raluca lanegic;

Teritorializarea visului de Raluca lanegic (Treceri,
coregrafia Adina Cezar — Compania Contemp).

751 Flash
Clipa cea repede (4) de lon Cazaban;
Culorile si viziunile noptii de lon Cazaban.

756 Din lume

Royal Court Theatre in turneu in Statele Unite
de Anca Brates-Galron;

Festival del teatro d’Europa Mediterraneo. Piccolo
teatro di Milano, septembrie—decembrie 2004
de loana Anghel;

Festivalul de Toamna Madrid, 13 octombrie—

14 noiembrie 2004 de loana Anghel Revisti editati
162 Carti 5
Cartea cu regizori de Dumitru Chirila (Cartea cu

artisti de Mircea Ghitulescu);

Les muses endormies (carte si film) de Mariana

_ Voicu (Muzele adormite de Ana Simon);

Imparati pe care lumea nu putea sa-i mai incapa
de Mircea Ghitulescu (Xerxes de Dumitru Velea);

Eul dramatizat de Constantin Paraschivescu
(La Est de West de Mircea M. lonescu);

Regele laureat al Academiei de Constantin Telmoredactane computeriyatia:
Paraschivescu (Regele scamator, Stefan Daniel Leonard SAVU
lordache de Ludmila Patlanjoglu);

Viata criticului in teatru de Constantin Paraschivescu
(Privitor ca la teatru de lon Cocora);

FUNDATIA CULTURALA
,CAmiL PeTRescu”
2 UNITER

ruc . Procerane imagini:
Despre teatru, cu daruire de Constantin Carmen PETRESCU

Paraschivescu (Peisaj iesean cu oameni de Ciprian DUICA
teatru si spectacole de Sorina Balanescu).

713 Info UNITER TPAR:
T8 Calendar teatral VIZUAL-GRAPH

181 Anul teatral 2004 la Teatrul National ,,Vasile
Alecsandri“ din lasi

Cop. I: RAZVAN MAZILU in Portretul lui Dorian Gray
de Oscar Wilde. Regia: Dragos Galgotiu.

Cop. II: VIRGINIA MIREA si MIHAI CONSTANTIN in
Ubu rege de Alfred Jarry. Regia: Tompa Gabor.

Cop. lll: AURORA LEONTE in Ce zile frumoase! de
Samuel Beckett. Regia: Tompa Gabor

Cop. 1V: Scenografa CARMENCITA BROJBOIU.
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