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ntr-o recenta carte de eseuri?, celebrul
scriitor laureat al Premiului Nobel
pentru literaturd Mario Vargas Llosa

se lamenteazd in legaturd cu ceea

ce el numeste ,moartea culturii”.

Dupa ce da o definitie a culturii care
echivaleaza practic cu ceea ce altii
numesc ,cultura inalta” (high brow
culture), Llosa efectueaza o sistematica
critica a ,societatii spectacolului”?, prin
intermediul efectelor progresului pe
care le selecteazd pentru a le comenta:
emanciparea sexuald, eradicarea tabuu-
urilor, democratizarea relatiilor de putere.

Llosa are dreptate cand remarca
omniprezenta in societatea occidentald

a discursului ce preamareste , distractia”,
in sensul distragerii de la realitate, a
evitarii surselor de disconfort psihic,
combatut prin varii metode, ce-i aduc pe
consumatorii lumii spectacolului in stadiul
de adepti ai unei noi religii - obligatia de a
fifericiti cu orice pret. Numai c§, pierdut
in demonstratia despre ,putreziciunea
prezentului”, scriitorul se alaturd

acelei elite intelectuale conservatoare
care priveste spre trecut cu nostalgie
supradimensionata, proclamandu-|
drept net superior si lamentandu-se

€a nu mai avem nici un viitor.

Tn ciuda deschiderii pe care i-a dat-o un
stil de viata global, cu acces la multiple
culturi, marele scriitor pare captiv fluxului
de gandire care demonizeaza cultura pop,
declarand-o superficiald si reductionista.
Numai ca a declara ritos ,cultura a murit”
fnsemnd sa-ti imaginezi ca stii precis si
definitiv ce TREBUIE sa defineascd acest
termen si sa presupui cd acest continut e
imposibil de schimbat. (Aceeasi gandire

1. Notes on the Death of Culture, Farrar,
Straus and Giroux, New York, 2015

2. Elintelege diferit termenul fatd de
Guy Debord care il extinde asupra
relatiilor economice, identificand
spectacolul cu consumul

Culture’s prisoners

prezumtioasa se intalneste si cdnd e vorba
de noi forme de spectacol, declarate in
avans ne-teatrale sau chiar anti-teatrale,
doar pentru ca nu corespund unor
asteptari gata formate.) Dar cultura nu
este - din fericire - o conserva previzibila in
care gdsesti numai ce scrie pe etichets, ci
un organism viu, mereu in schimbare, care
se supune unor legi imprevizibile. Daca
sub impactul schimbarilor relatiilor de
productie, al mecanizarii, al rdsturnarilor
geo-politice si al globalizarii cultura este
astazi cu totul altceva decat cuprindeain
secolul XX, asta nunseamna ca putem
sa-i declaram deja sfarsitul. Si nici ca
avem dreptul sa-i privim de sus pe artistii
de azi, comparandu-i prezumtios cu cei de
ieri, sperand ca prin simpla mentionare a
numelor lor demonstram superioritatea
celor care au primit stampila de

calitate in primul rand prin vechime.

A compara sistematic cultura din trecut
cu aceea de azi, in detrimentul celei de a
doua nuinseamna cd e ceva in neregula
cu ,noua culturd”, cultura prezentului,
ci cd acela care propune comparatia

e incapabil sa inteleaga si sa accepte
formele noi, diverse si complexe pe
care le ia cultura de azi. Sau sd aiba
curajul de a-siimagina noi forme care
sd dea viatd continutului cultural.

Printre multele lucruri pe care le deplange
Mario Vargas Llosa in cartea lui de eseuri
se numara si disparitia intelectualului din
dezbaterea publica, pierderea autoritatii
pe care acesta a detinut-o in ,vremurile
bune” ale culturii si pe care azi e nevoit
sd o cedeze unor ,celebritati” - actori,
fotbalisti, sau chiar maestrii bucatari,
invitati sa-si spuna pdrerea in chestiuni
de care nu au habar. Sunt pe deplin

de acord cu el cand spune cd acest
fenomen pune n pericol circulatia ideilor
veritabile si ca inlocuieste gandirea
autentica cu ,datul cu parerea”. Dar

ce fac oare intelectualii adevarati ca

Prizonierii culturii

foto: Cornel Lazia
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sd lupte cu aceasta tendinta? Daca ei

se resemneaza sd stea deoparte luand
Lnote despre moartea culturii”, atunci se
poate spune ca sunt partasi la procesul
de disolutie culturald la care suntem
martori in societatea spectacolului.
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O dovada ca nu poate fi vorba despre
moartea culturii, ci despre completa

ei transformare e si Dosarul special
Paradoxurile scenei helvetice inclus n
acest numar al Scena.ro. Realizat cu
sprijinul ProHelvetia si cu contributia unor
prestigiosi jurnalisti culturali si critici de
teatru si dans elvetieni, dosarul prezinta
imaginea unei culturi a spectacolului
animata de influente diverse si evoluand
in directii complementare, intr-un mediu
multicultural complex. Intr-un fel, scena
helvetica este oglinda in mic a scenei
Europene globalizate de azi, un locn care
spectacolul a explodat in forme diverse,
permeat de o multitudine de influente
culturale. Totul e sa vezi frumusetea in
ceea ce unora li se poate pdrea haos.

Commenting on Mario Vargas Llosa’s new book of essays The Death of Culture, Cristina Modreanu argues that the current transformations of
cultural paradigms should not be confounded with the demise of the Western culture, but understood as a deep change which should be
assisted by public intellectuals, instead of them taking notes on the death of culture. We should not be prisoners of culture but constantly be
actively involved in its evolution. The editorial also announces the Dossier dedicated to new tendencies on the Swiss Contemporary Stage

(with support from ProHelvetia) as a proof that culture is not dead but well and alive.
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The paradoxes of the Swiss stage

A truly multicultural & bilingual space under many influence, the country of the 26 cantons has an extremely dinamique
performing arts stage. In theater, dance and performance paradoxical artists experiment with new languages in front of
a more and more participative audience. The special Dossier dedicated to the Swiss stage was conceived in cooperation
with ProHelvetia experts (our special thanks to Rares Donca) and includes essays written by well-known critics and local
journalists who present the multiple tendencies operating in this complex cultural environment, a symbol of the European
globatized culture. A dossier coordinated by Cristina Modreanu.

PARADOXURILE

CENE]

HELVETICE

Spatiu multicultural si bilingv supus diverselor influente,
tara celor 26 de cantoane are o scena extrem de dina-
mica, deopotrivd in teatru, dans si performance unde
artisti paradoxali experimenteaza noi limbaje scenice in
fata unui public din ce in ce mai participativ.

Dosarul special dedicat scenei elvetiene a fost gandit
si realizat cu sprijinul ProHelvetia (multumiri speciale
lui Rares Donca) si cuprinde eseuri scrise de cunoscuti
critici si jurnalisti locali, care sintetizeaza multiplele
tendinte inregistrate in acest mediu cultural complex,
efigie a culturii Europei globalizate. Dosar coordonat de
Cristina Modreanu.

foto: lan Douglas




Tara celor 26 de cantoane fascineaza
siintrigd totodata. Paradoxul teatral
elvetian propune o reflectie ,out of the
box” pe marginea culturii in general si a
artelor sceneiin particular. Toate acestea
intr-un mediu multicultural. Un teatru
care are probleme in a se exporta, dar
care da dovada de o vivacitate incredibila.

SCENA.RO: Aj studiat teatru in
Romania, iar apoi, in Elvetia, ai fost
observator atent al unor companii
teatrale despre care ai relatat in format
audiovizual. Care iti amintesti ca au
fost primele lucruri complet diferite
fata de sistemul romanesc pe care le-ai
observat in teatrele elvetiene - ca mod
de lucru din punct de vedere artistic, dar
si ca functionare administrativa?
Tntalnirea mea cu scena teatrald romanda
poate fi asemuita cu un electrosoc. O
dezamdgire surprinzatoare si, totodata,
un sentiment nemaipomenit de fascinatie.
Sosita la Geneva in 1999, nu stiam

nimic despre scena teatrald helvetica.
Veneam cu un ,bagaj” artistic care nu
cantarea cine stie cat, intrucat, indata

ce mi-am terminat studiile la UNATC,

am pdrasit Romania, fard sa am ragazul
sa urc pe scena vreunui teatru adevarat,
cu exceptia studioului Casandra.

ELVETIA SAU INSUPORTABILA
NECUVIINTA TEATRALA

Interviu cu jurnalista Miruna Coca-Cozma

Dinamismul peisajului teatral
se bazeazd pe plurilingvism si
federalism, extrem de
manifeste in Elvetia. Fiecare
regiune a tdrii (Elvetia
francezd/Romandia, Cantonul
Ticino, Elvetia alemanicd)
posedd propriile sale teatre
care stabilesc legdaturi mai
degrabd cu tdri strdine avand
aceeasi limbd (Franta,
Germania, Austria sau Italia),
decdt cu celelalte

regiuni ale tdrii.

Va propunem o intalnire cu
Miruna Coca-Cozma, ziarist la
Radioteleviziunea elvetiand,
care-si prezintd viziunea
despre scena helveticd si
explicd in ce fel o tard atat de
micd poate suferi din pricina
marilor sale ambitii.

Eram Tnsa teribil de dornicd sa descopar,

sd inteleg tara lui Jean-Luc Godard,
regizor de film anarhist si unul din
fondatorii Noului Val, dar si a lui
Maurice Béjart. Voiam sa aflu cum
anume a putut Elvetia sa ofere Frantei
un adevdrat monstru sacru ca Michel
Simon. Voiam sd deslusesc ireverenta
unui Christoph Marthaler, copilul teribil

Switzerland and the unbearable theatrical iconoclasty

B

foto: Frank Mentha

al teatrului elvetian, care conducea pe
vremea aceea teatrul Schauspielhaus
din Zirich, unde izbutise sd goleasca
sala si casieria cu punerile lui Tn scena
indréznete. n sfarsit, voiam sa inteleg
tara lui Friedrich DUrrenmatt.

Tmi aduc aminte c3, Tnainte s parasesc
Romania, am recitit interventia lui

- DOSAR

Dirrenmatt cu prilejul inmanarii
premiului Duttweiller dramaturgului
Vaclav Havel, icoand a ,Revolutiei

de catifea”. Se intdmpla in 1990.
Dirrenmatt cataloga cu o dulce ironie
teatrul lui Havel drept , grotesc tragic”.

~Putem compara grotescul
dumneavoastra tragic cu grotescul
elvetian: e vorba de o inchisoare, ce e
drept, destul de diferita de ceain care

Born and trained in theater in Romania, Miruna Coca-Cozma is now a journalist for the Swiss Radiotelevision and she is interviewed by Scena.
ro regarding the particularities of the Swiss stage. She explains among other things how a small country can suffer because of its great

(theatrical) ambitions.
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ati fost zvarlit dumneavoastrd, draga
Havel, o inchisoare in care s-au refugiat
elvetienii”. In fata oficialitatilor elvetiene
prezente la festivitate, autorul ,Vizitei
batrane doamne” lansate fara jend un
portret derutant al elvetienilor: prizonieri
cu totii, dar si gardieni cu totii, asta ca sa
se simtd ceva mai liberi. O pleasna pe care
ointerpretam ca pe o forma cutezatoare
de contra-culturd. Asta asteptam

sd vad, sa trdiesc si sa simt la teatru:
frenezia unui teatru politic si contestatar.
Un teatru institutional puternic.

Dar nu asta am gasit. Marea fortd a
teatrului elvetian este tocmai teatrul
amator. Aici nu exista doar marile teatre
municipale, solid consolidate financiar
si subventionate de municipalitati si

de cantoane cu greutate. Numaram
aproape 900 de trupe de amatori si
peste 300 de scene independente la
doar 30 de teatre municipale stabile.

Arta vie se articuleaza pe trei axe:
teatrul municipal, scena independenta
si teatrul popular sau amator. Cu cateva
exceptii, nu exista trupe permanente
legate de un loc de creatie.

Cu o asemenea multitudine de influente
si de culturi, exista un teatru elvetian?
Este o intrebare care revine deseoriin
dezbaterile publice din Elvetia. Dar o fi

existand oare Elvetia? Existd mereu o
intrebare legata de identitatea acestei
tari, fiindca nu exista doar o singura
Elvetie, ci mai multe. La fel, nu exista un
singur fel de teatru, ci, dimpotriva, putem
vorbi de coexistenta mai multor genuri
teatrale, cum spune si Beat Schlapfer

in lucrarea sa despre istoria teatrului
helvetic, ,Teatrul si publicul sdu de-a
lungul a cinci veacuri”. El explica Tn studiul
sau ca numitorul comun care marcheaza
conceptia globald a teatrului din Elvetia
se dovedeste a fi realitatea ca teatrul tarii
celor 26 de cantoane s-a intors de fiecare
data la cea dintdi vocatie a sa: constituirea
unui forum pentru viata publica. Teatrul
s-a bucurat de un mare succes cand s-a
angajat politic. Pentru elvetieni, rostul
artei este sa fie bransata la realitatea
cotidiana. Vorbim din nou de ireverenta.

Care este in acest moment compania
ta preferata (teatrald/de dans) si de ce
anume?

Teatro Malandro, condus de helveto-
columbianul Omar Porras. Este, mai mult
ca sigur, una din cele mai frumoase si mai
baroce trupe teatrale din Elvetia. Istoria
sa involburata este legatd lduntric de
orasul Geneva. Am fost fascinata imediat
de teatrul lui Omar Porras. Mergeam la
teatru intr-un soi de bulimie, sperand sa
regasesc energia si inteligenta scenica pe

care o lasasem in Romania. Nu izbuteam
sd ader la acest teatru de amatori
entuziasti care jucau pentru prietenii

lor si pentru prietenii prietenilor lor.

Pot spune chiar ca sufeream de un
complex de superioritate apasator
care ma impiedica sa vibrez in fata
acestor propuneri artistice care ma
|dsau rece. Si apoi, intr-o buna zi, un
prieten md sfatuieste sa ma duc sa
vad ,Vizita batranei doamne”, in regia
unui venetic. Un venetic, le fel ca mine.
Dirrenmatt imi iesea din nou in cale.

Omar Porras, sublima mascarada

Sideodata... miracolul. Miracol
emotional, explozie de imagini si de
culori. Departe de realismul psihologic ce
ne-a fost inoculat la UNATC, iata-main
fata unei nebunii artistice, amestec savant
de tehnici specifice teatrului japonez

sau Mali, plus commedia dell’arte.

Am avut norocul sd realizez singurul

film documentar despre istoria acestui
Teatro Malandro si despre metoda de
lucru a regizorului Omar Porras. Sa faci
un film despre munca lui Omar Porras
fnseamnd sd urmaresti nasterea unei
feerii, prin mijlocirea unor obiecte,
gesturi, decoruri, culori, o munca de
rigoare si antrenament. Cele cateva
cronici culturale pe care am izbutit sa

le realizez pentru jurnalul Televiziunii
Suisse Romande despre spectacolele de
la Teatro Malandro, au suscitat interesul
lui Omar Porras. Ne-am spus: Jntr-o zi,
ar trebui sa facem ceva impreuna”. Omar
Porras, fiinta enigmatica, greu abordabild
cand e vorba sd incerci sa dezvalui ce se
aflain ,laboratorul” sau, mi-a acordat
incredere si mi-a desferecat portile
teatrului sdu. El, care in anii 1980 si-a
incercat norocul la Paris si si-a castigat
existenta din spectacole de marionete
prin metrouri. ,Nu vreau sa fie un film
despre un biet columbian care a debarcat
in Europa, care a jucat prin metrouri, il
malandro. Vreau ca macar de astd data
sd fie vorba despre teatru”, mi-a spus.

Asa c3, timp de aproape doi ani, [-am

urmarit ca sa inteleg teatrul pe care-| face,
metoda sa de lucru. Am trait in ,viscerele”
uneia din creatiile sale: ,Domnul Puntila si



sluga sa Matti” de Brecht, pe mitica scena
a teatrului Vidy, la Lausanne. L-am Tnsotit
in Columbia, ca sa asist la intoarcerea
copilului minune, dupa anii de exil. Am
fost cu el la primul spectacol pe care |-a
montat la Paris la Comedia Franceza.

Realizarea unui film despre munca

lui Omar Porras era ca o intoarcere la
izvoarele artei scenice: redescoperirea
teatrului ca arta vie si nu ca reproducere
a unui obiect istoric. Un teatru care

se construia In fata mea, in fata
noastra, in vesnica miscare, organica,
intuitivd, Tn contracurent cu tot ce se
facea pe vremea aceea in Europa.

Privirea mea fascinatd, curioasg, insetata
sa inteleaga mecanica acestei fantastice
»masini” s-a bucurat de increderea sa.

O masina cu un suflet viu, foarte viu:
trupa de la Teatro Malandro, mereu cu
aceiasi adepti nestramutati care l-au
urmat pe Omar incd de la inceputurile
aventurii ndscute cu 20 de aniin

urma intr-un garaj dezafectat, apoila
atelierele de la Sécheron din Geneva.

O aventura care, de-a lungul anilor,

va invita la aceasta mare celebrare a
teatrului, spectatori de pe trei continente:
America Latind, Asia, Europa.

JTeatrul nu poate fi nici citit, nici vazut,
nici facut, fara maxima poetica. Trebuie,
prin urmare, sa-1 indepartam cat mai
mult posibil de ordinar. Scena este
singurul loc din lume unde ordinarul
devine extraordinar”, imi spunea. Eram
impresionatd de latura sa felliniano-latino
care a stiut sa infloreasca intr-o traditie
uneori austerd a adaptarilor teatrale
clasice, fiecare spectacol oferind o lectura
noua si feerica a marilor clasici. Mi-a
deschis ochii si m-a facut sa vad altceva
decat credeam ca voi vedea, adicd un
teatru auster, protestant. Porras a reusit
sd introduca o dimensiune carnavalesca
n cetatea reformatorilor. Jocul sau

de masti? 1l vedeam ca pe o ingrosare

a trasaturilor care ingdduie sufletului
omenesc sa rabufneasca cu exaltare.

Astazi, il malandro s-a cumintit. Anul
acesta va consemna prima sa stagiune ca
director al Teatrului Kléber-Méleau din
Renens, 1dnga Lausanne. Spectacolul de
deschidere: o reluare a ,Vizitei batranei
doamne” de Dirrenmatt. Tot el. Spiritul

Don Juan « foto: Teatro Malandro

liber s-a institutionalizat. Pesemne,
ca sd se razvrateasca si mai abitir.

Imagineaza-ti ca un roman iubitor de
teatru sau un creator de teatru din
Romania ar veni in Elvetia si te-ar ruga

sa fii ghidul sau: unde I-ai duce mai intai,

despre ce spectacole si artisti elvetieni
i-ai povesti?

Trecere obligatorie prin miticul teatru
Vidy, realizat de arhitectul Bauhaus-
ului, Max Bill. Un teatru pe malul
maiestuosului lac Léman care propune
4 scene si posibilitatea de ajucain

aer liber, infruntand cerul si muntii.
Anul acesta, Milo Rau Tsi va prezenta
aici ultima creatie, The Dark Ages,
partea a doua a Trilogiei Europei. Si o
calatorie extraordinard in inima unei
opere coregrafice majore a vremurilor
noastre, cea a dansatoarei si coregrafei

flamande, Anne Teresa De Keersmaeker.

Sau descoperirea programararii foarte
angajate a Teatrului Popular Romand

la Chaux-de-Fonds, sub bagheta
proaspetei sale directoare, Anne Bisang,
om de teatru si militanta pentru cauza
feminista care a marcat scena teatrald
geneveza cand, timp de mai bine de 11
ani, a condus Théatre de la Comédie.

Una din artistele care ma tulburd azi
este Eugénie Rebetez, dansatoare

si coregrafa din regiunea Jura. O
artista care amesteca virtuozitatea

cu umorul. Si-a ndscocit un personaj,
Gina, star al scenelor improvizate,
care se viseaza pe Broadway. Primul
sdu spectacol s-a bucurat de un succes
fulgerator, iar diva, care-si asuma total

Quixote * foto: Teatro Malandro

formele dolofane, a cutreierat intreaga
Europa cu spectacolul sdu burlesc.

Ea este exceptia care confirma
regula: artistii elvetieni intdmpina
adesea multe greutati in peregrinarile
lor prin confederatie.

Tara micd, dar cu ambitii mari, Elvetianu a
gasit inca formula miracol pentru o culturad
politica, in stare sa stie, pe de o parte sa
sustina personalitdtile artistice autohtone
aflate in ascensiune si, pe de alta parte,

sd asigure o reala vizibilitate n exterior.
Profesionistii se plang de o politicd ,de
dispersare”, care consta in a imparti sume
mici de bani unui numar cat mai mare

de artisti. Explicatia constd in spiritul de
compromis care domneste intr-o tara care
si-a fondat existenta pe aceasta abordare
»diplomaticd”, intdmpinand doar arareori
vreo opozitie. In mod paradoxal, lipsa

de indrazneald a dat nastere unei scene
extrem de bogate, care a starnit invidia
tarilor vecine. Ramane de dovedit

daca e cu sau fara indreptatire.

' DOSAR
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A fi pe drumuri. A se refugia.

DESPRE MIGRATIE IN TEATRUL ELVETIAN.

Kaa LINDER, Zirich

Past is present  foto: Brigitte Fassler

In centrul teatrului este intotdeauna
omul in relatie cu timpul pe care il
traieste. Dacd timpurile se schimbad
mereu atat de rapid, iar societatea
atdt de drastic ca in ziva de azi,

dacd nesiguranta continud sd fie in
crestere, iar conflictele sd escaladeze,
teatrul este provocat sd rdspundd.

Teatrul elvetian de azi acoperd o varietate
de forme, de la teatru popular la clasicii
atemporali din teatrele de stat si object
performance la teatru documentar. Cercul
creatorilor profesionisti de teatru se
extinde in mod continuu la ,experti ai
cotidianului”, pentru a-i putea cuprinde
pe toti aceia care nu se afla pe scend

doar din motive strict legate de meserie.
Ci se afld acolo pentru a povesti din
propriile lor vieti. Gropari, comercianti de
schimb valutar, procurori sau refugiati.
Numitorul comun al tuturor acestor forme
e ca sunt evenimente colective, care se
intdmpl& acum si aici. Tn ultimii ani, mai
multe voci critice din teatrul de expresie

Being on the road. Migrating.

Trebuie sd poatd si e obligat sd
reactioneze. Pentru cd numai in
felul acesta — cand provoaca la
reflectie, cand e afectat, cand e critic
sau eretic — poate evolua. Patru
exemple din teatrul actual elvetian
ne aratd in ce feluri teatrul poate
crea o diversitate de noi forme.

germana au inceput sd se facd auzite.

Ele spun cd ansamblurile marilor teatre
subventionate nu mai sunt reprezentative
pentru societatea urbang, care e imbibata
de grupuri culturale diverse. Si chiar asa
e, in majoritatea teatrelor de stat, pe
scena intdlnim doar actori si actrite de
culoare alba, iar ei joaca pentru un public
majoritar alb. Ce inseamna insd , alb”
devine mereu un subiect de disputd, cand
teatrul este nevoit sa gdseasca mijloace
de exprimare pentru tot ce nu e ,alb”.
Astfel, ,libertatea artei” e pusa pe jar,
fiindca atat teatrul subventionat, cat si
cel independent trebuie sd se intrebe,
cum, cu cine si pentru cine joaca.

Alaturi, dar nu impreuna: viata urbana

Tn metropole, acolo unde oameni din
culturi si etnii diferite locuiesc unii langa
alti, dar nu neapdrat fmpreuna, aceasta
intrebare este si mai stringenta. ,Migratia
este o experientd centrald a vietii de

azi”, afirma regizoarea Anina Jendreyko.
»,Ne mutam de la sat la oras, dintr-o

tard in alta, de bundvoie sau obligati”.
Regizoarea a studiat la Berlin, iar in ultimii
15 ani a trait in Germania, Grecia si Turcia
si s-a stabilit in cele din urma la Basel.

Tn lucr&rile ei, ea exploreaza aspectele
concrete din spatele conceptului abstract
de ,interculturalitate,,. Tn urma cu trei

ani, Anina Jendreyko a contribuit la
crearea teatrului ,Volksbihne Basel”.

Comunitatea interculturald de
producatori, formatad din artisti, oameni
de teatru, dansatori si muzicieni, intelege
diversitatea originilor care definescin
ziva de azi societatea urbana ca pe o mare
bogatie. Regizoarea cauta un mijloc de
expresie artistica pentru acei oameni a
cdror biografie este marcata de migratie
—sub orice forma s-ar intampla asta.

Tn cea mai recentd productie a ei, ,Séhne
[ Fii” (2014), patru personaje jucate de
actori profesionisti imigranti se intalnesc
din intdmplare. Acest lucru se intampla in
snack-barul unei gari extrem de circulate.
Trenurile trec cu zgomot, din tavan picura
apa. Un chelner (Robert Baranowski)
curdtad baltile si unge sandvisuri. Primul
client este un tip nervos (Nadim Jarrar),

Kaa Linder writes about the contemporary themes in the Swiss theater, among which one can find migration commented in different
vocabularies. The author believes that theater not only can but it should react to things happening in the society. "Only when theater can
provoke a reflection, when it is a critical one or an heretical form, it can evolve”. Four examples are chosen to prove in what ways theater

creates a diversity of new forms in Switzerland.



care isi lasa valiza si un buchet de flori
salbatice si comanda cafea. Un al doilea
client (Orhan Mustak) isi face aparitia,
in pantaloni scurti si sandale, chinuit

de sunetele telefonului sau mobil.

La a treia masa se asaza un acordeonist.
Prin usa frigiderului i se alatura partenerul
sdu, care card o vioara sub brat. Cu totii
sunt nomazi urbani, pe care intdmplarea
i-a adunat pentru un scurt moment in
acelasi loc. Dar asta nu inseamna ca ar fi
fmpreuna in acelasi loc. Omul cu buchetul
intreaba grupul dupa ce semne ar putea
recunoaste femeia vietii. Experientele
sale anterioare Tn orasul strain i-au

aratat altceva decat ceea ce i-au spus
stramosii sdi. Proprietarul mobilului care
suna e la randul sau fiul renegat dintr-o
familie de turci numeroasa. Desi a cazut
in dizgratia tatdlui sau, rudele il cauta

si vor sfatul lui. Tn fundal, muzicienii

sunt ocupati cu instrumentele lor. Ei
reusesc, prin muzica lor, sa dea armonie
comunicarii caznite dintre clientii din
snack-bar. Piesa ,So6hne / Fii” arata cat
de putin au marile intrebari ale vietii de-a
face cu apartenenta nationald. General
semnificativa e originea proprie, mai ales
atunci cand e pusa sub semnul intrebarii.
Atunci cand inmanarea unui buchet de
flori reprezinta in fiecare cultura un gest
diferit. Ca dragostea inseamnd de cele
mai multe ori suferintd, sau ca in cele

mai multe cazuri tatii isi educa fii mai
sever decat fiicele, cd mamele rdman
cumva mereu strdine de fiii lor. Piesele de
rezistentd care formeaza caleidoscopul
unei biografii ies la lumind. Uneori
stralucesc, alteori sunt sumbre. Pietrele
de sticla colorate din caleidoscop sunt
poate la fel peste tot in lume, dar o simpla
miscare este suficienta pentru a schimba
aranjamentul, imaginile, povestile.

Lampedusa ca metafora

O micad insula din Marea Mediterana
este in momentul de fata centrul
celei mai mari catastrofe umanitare
a vremurilor noastre. Lampedusa a

devenit o metaford pentru esecul politicii
europene de imigrare, iar metafora
apare, de asemenea, din ce in ce mai
mult si in contexte artistice. ,Nach
Lampedusa — Wandererfantasien” / ,Dupa
Lampedusa —fanteziile ratacitorilor”
(2014) este o incercare de confruntare
curajoasa cu problema refugiatilor.
Regizoarea din Basel Ursina Greuel, care
preia pe scend rolul autoritatii, sta in
spatele unor teancuri de dosare, vizavi de
ea muzicianul Samuel Fried sta la pian.

Tntre ei se afld un strdin tipic, cu multe
identitati pe care le schimba continuu
(Daniel Hellmann). Rapoartele care fi fac
sd vorbeasca pe cei trei protagonisti sunt
ale unor refugiati care vin cu barca, ale
unor solicitanti de azil, ale unor oameni
din Africa, Orientul Mijlociu si Orientul
Indepértat. Prezentarea documentelor
e mijlocitd in spectacol de cantece de
Franz Schubert. Motivul ratacitorului,

al cautarii unui acasa si al unei patrii, e
un motiv central in romantism, iar prin
cantece, bunul cultural Central European
este plasat intr-un nou context. In felul
acesta, gradul de mizerie umang, de
surmenaj uman si de politicd inumana
poate fi resimtit in mod direct, fara
acuzatii sau judecati de valoare. ,Nach
Lampedusa — Wandererfantasien” / ,Dupa
Lampedusa — fanteziile ratacitorilor”
trateazd documentele originale ale unor

Pastis present * foto: Brigitte Fassler

refugiati mai degraba sub forma de
partiturd muzicala. Din combinatia de
texte de dosare si muzica rezultd ceva
surprinzator: figura ,strainului universal”,
care reverbereaza in mintea spectatorului,
cu intrebarea cum ne comportam

ca fiinte umane fata de refugiati.

Publicul ca martor

Faptul ca discursul privind migratia /
integrarea si soarta individuala nu se
exclud reciproc ne arata activitatea
curentd a teatrului, cu o abundenta

de proiecte care rascolesc, adreseaza
intrebari si emotioneaza. Cum ar fi
spectacolul ,Past Is Present —eine
globale Familiengeschichte / Past is
Present — o poveste globald de familie”
al regizoarei elvetience Corinne Maier.
Tn centrul piesei se afla regizorul german
de film documentar Shaheen Dill-Riaz,
respectiv, garsoniera sa din Berlin, in
care locuieste de doudzeci de ani.

Apartamentul este epicentrul vietii sale de
familie, care are loc pe patru continente.
Parintii lui traiesc in Bangladesh, sora sa
n Australia, fratele in Statele Unite, fiul
lui si fosta sotie n Polonia. Ca sa ramana
n contact cu totii Shaheen face un tur

de forta. Regizorul de film documentar
depaseste situatia cu ajutorul mediilor
digitale, a caror utilizare este pentru el
atat de cotidiand precum spalatul pe dinti.
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Fara camera de filmat, telefonul mobil
si laptop, fara e-mailuri, SMS-uri

si Skype, existenta lui Shaheen ar

fila fel de stearpd precum felul in

care fi este amenajatd gasoniera.

Corinne Maier face zoom pe aceasta
realitate de viatd si o disecd Intr-o maniera
fermecdtoare, telegenica. La inceput nu

e nici o urma de Shaheen. In locuinta sa,
reprodusd identic pentru scena, se afld o
prezentatoare (Anne Haug), ca si cum ar fi
locuinta ei. Cu umor si bun simt, marcand
indiscretia, se misca prin apartamentul

lui Shaheen siia publicul intr-o calatorie
n jurul lumii. Facem cunostinta cu un
cineast berlinez cu radacini bengaleze si
cu familia lui, ca si cum ar fi viitorul nostru
cumnat sau vecin. In momentul in care
adevaratul Shaheen Dill-Riaz apare pe
scena, el este deja un personaj de teatru.

In timp ce se afl3 pe scena face mai

mult lucruri intime, aratd materialul

de film documentar pe care I-a filmat
de-a lungul mai multor ani, in care este
vorba despre parintii sai. Filmul prezinta
marturii emotionante care in termenul
»globalizare” nu sunt continute. Sora

lui Shaheen s-a casatorit in secret in
Australia. Atunci cand ea fi transmite
tatalui ei mesajul delicat prin SMS,
Shaheen se afla la parintii sai sil
filmeaza in dormitor pe tatdl sau cum
explodeazg, injura, blesteama, plange.
4Pastis Present - o poveste globala de
familie” aratd cat de radical se poate
schimba sistemul de coordonate al
relatiilor interumane. Cat de greu este
sa-ti localizezi propria pozitie, si aceasta
sa ramana localizata pentru ceilalti.

Europa - un pacient incurabil?

Tot despre fii, despre fii fara tati, este
vorbain ,The Civil Wars” (2014). Desi
titlul trezeste imediat asocieri de arme si
sange, ruine si morti, productia nu este
o piesa despre razboi. Este o sesiune

de terapie colectiva - fara terapeuti.
Regizorul Milo Rau psihanalizeaza
Europa. Diagnosticul este infricosator.
Pacientul este un continent bolnav, care
vibreaza intre umbrele trecutului sau

si nebunia evenimentelor mondiale.

Si care nu poate fi analizat separat

de restul evenimentelor mondiale.
Simptomele bolnavului sunt criza de
identitate, extremismul, nesiguranta.
Milo Rau vroia initial sa facd o piesa
despre jihadisti, in care sa investigheze
premisele angajamentului politic. Ulterior,
Milo Rau si echipa sa din organizatia
IIPM, , International Institute of Political
Murder” au cercetat pentru a descoperi
de ce tinerii europeni se inroleaza
voluntar in rdzboi si au ajuns la concluzii
uimitoare. ,The Civil Wars"” prezinta
procesul ajungerii la aceste concluzii.

De ce oamenii tineri sunt dispusi sa-si dea
viata intr-un razboi care nu are loc in tara
lor, aceastd intrebare este paranteza sub
care se deruleaza cele doua ore de teatru.
Scena ne arata un living nespectaculos
cu o canapea, un bufet si niste Iampi. Cel
care vorbeste pe scend este filmat de

pe marginea scenei, iar imaginea este
proiectatd supradimensionat, alb-negru,
pe scend. Cu alte cuvinte, interpretii
privesc publicul direct in ochi, lucru care
produce o intimitate si o posibilitate de
relationare mult mai mare. Trei actori

si 0 actrita se afld in sufragerie; unul
dupa altul povestesc din viata lor. Aici

o copilarie Tn Maroc, dincolo o prima
poveste de dragoste intr-un sat de
provincie francez. Se povesteste despre
parinti activi politic in comunele olandeze,
despre falimentul unei afaceri de familie,
despre dezintegrarea lentd a unei familii.

Cei care povestesc par resemnati, chiar
daca isi spun povestile sfarsind in poante,
sau, cuprinsi de emotie, se reduc la
tdcere. Aceastd suveranitate este fragila,
vizionarea — sau mai degraba audierea
—spectacolului devine un act intens.

Pe masura ce se deruleaza actiunea, se
observa puncte de legatura intre povesti.
Cel mai puternic se vede acest lucru in
personajele tatalui. Sunt tati raniti, ratati,
megalomani si dementi, cei care tivesc
aceste biografii. Din leitmotivul tatalui

se pot deriva cele mai mari schimbari
sociale ale societatii europene a ultimilor
cincizeci de ani. De la anii de dupa
razboi— pana la climaxurile economice,

la criza si la colaps. Regizorul Milo Rau

declina termenii neoliberalismului
pana la burn-out. Noi, auditorii, care
de mult timp ne-am obisnuit cu stiri
socante de orice fel, suntem furati
aici de forta cuvantului rostit.

Teatrul ca seismograf social

Daca teatrul are curajul sa infrunte
schimbarile din timpurile pe care le
traverseazd, sd analizeze tabuuri si
conflicte sociale, nejunsuri si incoerente
politice si sa medieze cu posibilitatile si
mijloacele teatrale, el poate fi relevant.
Cele patru exemple descrise, de
productii teatrale elvetiene actuale, nu
ar putea fi mai diferite una de cealalta.
Numitorul lor comun este faptul ca se
bazeazd pe cercetari si ca sunt prelucrari
dramaturgice care s-au nascut dintr-o
curiozitate si o motivatie personala.
Sunt incercari individuale, metode noi,
pentru a dezvolta expresia artistica.
Asta le confera acestor povesti, pe care
productiile teatrale le redau, contururi
clare si o reactie imediata, care nu

pot fi trecute cu vederea. Indiferent
daca teatrul exercita critica sociald

sau reda destinul unui singur om.

(Articolul a aparut pentru prima data in
revista terra cognita Nr. 26, Emotionen
& Sensibilitdten. www.terra-cognita.ch)

Traducerea: Ciprian Marinescu

Kaa Linder (*1970) a crescut in Bern.
Termind studiul la Ziricher Schauspiel
Akademie in 1997 ca pedagog teatral.
In 2001 ajunge la jurnalism dupd o
activitate de autoare liber profesionistd,
dramaturgd si regizoare. In prezent
lucreazd ca redactor cultural la Schweizer
Rundfunk (SRF2kultur) si pentru reviste
de specialitate. Este membrd in juriul
Premiilor teatrale elvetiene din cadrul
Ministerului Culturii. Kaa Linder trdieste
la Zijrich impreund cu cei doi copii ai sdi.



Uneori, teatrul este un joc la care sunteti
poftiti sa luati parte. De exemplu, in
seara aceea furtunoasa, din august 2003,
la Centrul de Arta Contemporana, la
Geneva. Suntem vreo saizeci de persoane
intr-o sald comparabila cu un loft. Cade
fulgerul — minunata coincidentd —si

o descoperiti deodats, intinsa pe jos

ca o muribundd, pe dansatoarea si
performer-ul La Ribot, acoperita cu

un giulgiu. Tremura, ca si cum ar fi
cuplata la o priza. Apoi se ridicd, Tnalta

si slaba ca o silfida. O urmati, absorbiti
de faptura sa, ca trezita din morti. Se
stranguleaza cu un snur. Invie din nou.

Se plimbad apoi in costumul Evei, cu trei
fotografii polaroid in dreptul sanilor si

al pubisului. Timp de aproape trei ore,
interpreteaza in sirag treizeci si patru de
scenete, niste ,piezas distinguidas”, dupa
cum le numeste artista. Originalitate?
Fiecare din operele sale in miscare poate
fi cumparata — de voi, de mine —si jucate
din nou dupd bunul plac al proprietarului.
Tn seara cu pricina, in cadrul festivalului

Spectatorul, acest erou

Alexandre DEMIDOFF

piezas di: idas - La Ribot * foto: John Sisson

Dar dacd in zilele noastre publicul ar fi actorul principal al
spectacolului? Unii artisti concep dispozitive permeabile care se
constituie in tot atatea invitatii de a le fi tovardsi de joacd, tot
atatea sisteme care adreseazd intrebdri legate de activitatea lor.

La Batie, La Ribot prezintd integralitatea
unei productii pe care o plimba de-a
lungul si de-a latul Europei, prin

galerii, sau sali de spectacole.

Un alt exemplu e din toamna lui 2006, de
la Gri, acest teatru-laborator condus si
animat cu panas de Maya Bosch din Zirich
si de Michéle Pralong din Valais, intre
2006 si 2012, la Geneva. Sunteti poftitiin
compania a vreo zece persoane sd luati loc
pe un trunchi de copac, ca si cum v-ati afla
la mijloc de codru des. Talas pe jos. In fats,
un ecran de cinema. Priviti. Sase tineri fsi
alina spleen-ul intr-o cabana. Unul fuge pe
un drum pustiu, plonjeaza intr-un lac. Ati
spus cumva bizar? Filmul acesta semnat
Frédéric Lombard este un preambul la

LUtzgur!”, spectacol al belgiencei Anna
Van Brée — costumiera si scenografa
care lucreaza in Romandia. Sfarsitul
actului intai. Si schimbare de spatiu. De
data aceasta, sunteti intr-un hol inundat
de neoane, unde zacici si colo alte
trunchiuri, pe post de banci. Va asezati
unde va cade bine. Niste necunoscuti—
actorii— viermuiesc printre spectatori.
Bolborosesc fragmente dintr-un text,
jurnal de bord, un aglomerat de ganduri
si de evenimente, totul iscat de pana

unui autor din Valais, Mathieu Bertholet.

Prindeti din zbor crampeie dintr-un text
care se rostogolesc din toate directiile.

Desigur, aceste doud piese nu sunt din
aceeasi plamada. Prima s-a ivit dintr-o
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—— LaRibot « foto: John Sisson

cultura a performance-ului, cea care se
inrddacineaza in experimentele anilor
1970. Artistd de origine madrilena,
stabilita azi la Geneva, La Ribot
regenereaza codurile acestei practici

in felul sau extravagant. La randul e,
Anna Van Brée se inscrie aprioric intr-o
abordare mai textuald a scenei. Dar aceste
creatii ilustreaza un genin sine, pe care l
vom numi teatru ,permeabil”. Trasdtura
sa distinctiva? Permeabilizarea granitei
strabune, a acestui peretetransparent
—,cel de-al patrulea perete” —care
fundamenteaza o parte a esteticii
realiste. Aceasta isi trage seva de la
sfarsitul secolului al XIX-lea, dinactorul si
regizorul francez André Antoine, inainte
sd-si dobandeasca titlurile de noblete cu
rusul Constantin Stanislavski, unul din
parintii teatrului de arta. Caile acestui
teatru ,permeabil” sunt multiple: in

cele doua exemple mentionate, artistii
fmprumuta din lumea artelor plastice nu
doar spatiile de predilectie — hale, centre
artistice — ci si dinamica sa deambulatorie.
Tn calitatea dumneavoastra de spectator,
sunteti rugat sa intrati in joc.

Din acel moment, totul se schimbd pentru
amator. Acesta nu mai este doar martorul
unei actiuni, judecatorul mai mult sau mai
putin degajat al unui performance, estetul

care se bucura de o fapta temerara. Este si
agentul unei miscari, rugat sa-si ordoneze
libertatea, incurajat sa culeaga, sa-si
elaboreze cheile de lectura, sa contribuie
prindeplasarile sale la construirea unui
sens deschis prin natura sa. Aici, teatrul
nu mai are vocatia de a simula o liturghie
mare, ci de a croi cai cat mai directe de
acces individuale. Este oare o intamplare
daca acest tip de propunere prolifereaza
acum, in era ecranelor atotputernice

si hipnotizante? Unii artisti mizeaza

pe o estetica centrifugd, sugerand ca
organizarea centripetad a spatiului si a
lumii este o fictiune, afirmand c& privirea
este o alegere, cd o operd este mai intai
un teritoriu geografic, sensibil, estetic.

Despre acest teatru ,permeabil” vom
spune cad se distinge prin atentia pe

care o acorda spectatoruluiridicat, la

fel cainterpretul, la rang de obiect de
studiu sau, macar, de observare. Sa luam
bundoara un spectacol-limita, in toate
sensurile cuvantului, ,Libido sciendi”,

al regizorului francez Pascal Rambert.

Tn iunie 2008, publicul festivalului
~Montpellier danse” descoperd o comedie
bufa cu o puternica incdrcatura erotica,
ntr-un spatiu blagoslovit, numai bun
pentru asa ceva, fosta manastire a
Ursulinelor. Pe la miezul noptii, dansatorii

Ikue Nakagawa si Lorenzo de Angelis

se dezbraca. Auin jur de doudzeci de
ani, sunt frumosi si starnesc emotie.

Cei doi se apropie in tacere, ea fl apuca
de penis, se sarutd. Se despart pret de

o clipa. El o urmeaza, pune mana pe

e, se preface cd o posedd. Timp de
aproximativ patruzeci si cinci de minute,
isi epuizeaza gesturile care exprima
dorinta, cu priviri inexpresive, cu o
precizie anatomica, dand senzatia cd
repetd o kama sutra searbada, a carei
requld ar fi de a nu trece niciodata la
fapte. Totul fascineaza in aceastd executie
vecind cu o demonstratie de maiestrie.

Dar ,Libido Sciendi” dd adevarata masura
a sala Geneva, la teatrul Grg, in 2010.
Pascal Rambert isi schimb3 dispozitivul:
relatiei frontale clasice din Monpellier, Ti
substituie o hala in care spectatorii, dupa
bunul lor plac, fie se aseaza pe jos, fie stau
sprijiniti de vreun stalp. Ikue Nakagawa

si Lorenzo de Angelis — cuplu in viatd —Tsi
reinnoiesc ceremonialul. Aceleasi gesturi
ca la Montpellier, aceeasi tacere plina

de nerdbdare, aceleasi gafaieli. Ceea

ce frapeazad insa aici nu e doar aliajul
spiritului si al instinctului, al capului rece

si al trupului fierbinte, este spectacolul
unei comunitati destabilizate. lata-ne

si voyeuri si obiecte ale voyeurism-ului
semenilor nostri. Ne privim, ghiftuindu-ne
cu doi erotomani care au facut legamant
sd nu juiseze. Pandim la celdlalt tulburarea
care ne cuprinde —sau nu. Pe scurt,
cautam sd aflam cine suntem, cand
teatrul se goleste de bariere: dualitatea
scena-salg, fictiune, costum...

Acesta este efectul acestor dispozitive:
il supraexpun pe spectator; iar suma
indivizilor pe care o formam devine
spectacol in sine; o fabula etnologica

si politic3. In septembrie 2014, La
Ribot, actorii-performeri Juan Loriente



si Juan Dominguez provoacd valva la

La Batie. Semneaza in trei ,El Triunfo

de la libertad” — , Triumful libertatii”.
Programul anuntad prezenta celor trei
artisti pe scena Comédie din Geneva.
Stupoare, nu apar in seara premierei. In
locul artistilor promisi, trei promptere
longitudinale asezate pe scend, distantate
intre ele, se incumeta sa monopolizeze
atentia publicului. Aici, teatrul se
exhibeaza, imprumutand sobrietatea unei
catedrale fantomatice: stangile, prdjinile,
scripetii sugereazd un ritual vechi.

Si atunci, de fapt, ce vedeti? Din fotoliile
voastre, cititi In tacere textul ce curge
cu litere albe pe ecran. E vorbade

un cuplu tanar de miri spanioli care
castigd o calatorie de nunta in Cuba.

Pe insuld, petrec o seara memorabild
intr-un cabaret, n care un negru urias
sparge nuci cu propriul falus. Cu o
jumatate de veac mai tarziu, acelasi
cuplu se intoarce Tn cabaret si regdseste
fenomenul, incapabil sa repete isprava,
fiindca i-a scazut acuitatea vizuala...
Povestea este banala. Ea se impleteste
cu consideratii despre plictis, fericire,
imprumutate de la filosofi. La Ribot si
tovardsii ei de scena isi rad de rutinele
noastre, de cele ale cuplului traditional,
de turistul aflat in cautare de exotism,
de cele ale spectatorului de teatru.

De ce provoaca scandal un astfel de
dispozitiv? De ce atatia oameni se
socotesc trasi pe sfoara, dupa cum
afirma ,Le Temps”, in editia sa din 4
septembrie? Directoare a festivalului La
Batie, Alya Stirenburg, atribuie aceste
reactii unor asa numite probleme de
comunicare. ,Pana in ajunul premierei,
artistii credeau ca vor urca pe o scena.
De aici programul si caietul de sala
care le anuntd prezenta pe podium.
Spectatorii au venit in speranta sa-i

vada pe performeri, iar iritarea apriga

a unora dintre ei provine tocmai din
aceasta frustrare.” Sa zicem. Sapand mai
la temelie, acest antispectacol perturba
pentru ca pune publicul sa devina
autoreflexiv, sugerandu-i o droaie de
intrebari rar formulate ca atare: ce astept
de la o reprezentatie? Care e semnificatia
comunitatii pe care o credm la teatru?
Care este pretul a ceea ce vad? —intrebare
pe care La Ribot o punea deja in ale sale
»piezas distinguidas”. Pot sa ma ridic si sa
plec de la reprezentatie inainte de sfarsit?
Sunt oare in stare sa ma razvratesc?

Tn seara premierei, majoritatea
martorilor vor rdmane pana la sfarsit.
Multi se vor intreba, chiar dupa oprirea
prompterelor, daca spectacolul chiar s-a
terminat. Intrebatd in ,Le Temps”, La
Ribot propune aceasta cheie de lectura:
,Sidaca libertatea n-ar fi de partea
noastrd — libertatea pe care ne-am luat-o
—, ci de partea spectatorilor —, libertatea
care le-a fost oferitd, cea de a vedea

ceea ce vor? Cu o zi Tnainte de premierd,
ne-am dat seama ca prezenta noastra pe
scena urma sa fie un filtru intre public si
discursul nostru. Un discurs voit amagitor
care vorbeste despre vesnicele repetdri
ale lucrurilor. Trupurile privitoare ale
fiecarui spectator sunt cele care constituie
partea insufletitd a spectacolului. La fel si
textul. Prezenta sa in curgere, ritmul...”

+El Triunfo de la Libertad” aruncd o
lumina extrema asupra acestui teatru
permeabil. O forma il sileste pe spectator
sd se activeze — macar mintal. Sd ia
pozitie. Sa-si reconsidere dorinta de
fictiune. El devine intai de toate subiectul
unei povesti ce asteapta sa fie scrisa, a
sa, cea a feluluiin care se raporteaza la
eveniment. Tn 2007, Asociatia pentru dans
contemporan de la Geneva, gazduieste
spectacolul , Histoire(s)” alcoregrafei

LaRibot « foto: Ursula Kaufmann

Olga de Soto. Pe sceng, niciun interpret,
doar un ecran pe care ruleaza un film. Se
succed niste chipuri frumoase, marcate
de ani. Sunt persoane in varsta care
vorbesc despre premiera din 25 iunie
1946 la Théatre des Champs-Elysées din
Paris, a legendarului spectacol , Tanarul
simoartea”, realizat de Roland Petit.

La aproape saizeci de ani dupa ce a fost
creat, artista a gasit un manunchi de
martori. Fiecare relateaza ce tine minte
dintr-o noapte de teatru. Ramasite ale
unei emotii. Acest documentar este

un simbol: pentru un scurt rastimp,
spectatorul este cel care tine afisul.

Traducerea: Nic Weisz

Alexandre Demidoff, comentator
cultural, critic de teatru si de dans din
1994, la Nouveau Quotidien, la Journal
de Genéve sila Gazette de Lausanne,
apoila Le Temps, incd de la infiintare
(1998); titular al rubricii Culture & Société
la Le temps, intre 2008 si 2015.



Exista un teatru specific elvetian?

Structuri, tendinte si protagonisti in teatrul elvetian de expresie germana

Dagmar WALSER

_ DOSAR

King Size, regia Christoph Marthaler * foto: Christophe Raynaud de Lage

Elvetia este o tard mica in care se
vorbesc oficial patru limbi. Aceastd

stare de fapt sta la inceputul micii mele
incursiuni in teatrul elvetian, fiindca

e un aspect reprezentativ. In teatrul
elvetian, granitele lingvistice si limitele
culturale impuse de acestea par a fi mai
importante decat granitele nationale. Prin
urmare, artistii din partea vorbitoare de
limba franceza a Elvetiei (de exemplu, in
Geneva si Lausanne) se orienteaza mai
degraba catre sistemul de teatru francez,
n timp ce oamenii de teatru din Elvetia
de limba germana sunt foarte legati de
scena teatrala din Germania si Austria.

Tocmai scena de teatru din partea
vorbitoare de limba germana a Elvetiei
—despre care este vorba in cele ce
urmeazad - nu poate fi conceputa fara

vecinii ei. In primul rand, legatura e creatd
de limba si referintele literare comune.
Tn al doilea rand, tinerii din scolile de
teatru din Zirich, Berna, Hildesheim,
Giessen sau Viena studiazd Tmpreuna
indiferent de pasapoartele sau orasele
lor de provenientd. Nu Tn ultimul rand,
culturile teatrale sunt, de asemenea,
conectate intre ele, pentru ca au la baza
un sistem teatral similar: precum in
Germania si Austria (si spre deosebire
de Franta si Italia), in Elvetia vorbitoare
de limba germana exista doua structuri
de teatru independente in esenta una
de cealaltd, dar care coexista impreuna.
Exista, pe de o parte, asa-numitele
teatre de stat, care dispun de cladiri ale
lor, de ateliere proprii si de un ansamblu
angajat pe tot parcursul anului. In mod

traditional, in aceste structuri se joacd
preponderent teatru de repertoriu,

mai mult pentru un public burghez.
Standardele teatrale clasice reprezinta
punctul forte al repertoriilor, insa gasim

in ele si dramaturgie actuala si forme mai
contemporane de teatru. In Elvetia, nu
numai orasele mari, cum ar fi Basel, Berna
sau Zirich si permit sa aiba teatre de stat,
ci si orasele mai mici au astfel de teatre
institutionale, care asigurd localnicilor
Lportia teatrald de baza"” si constituie
platforme culturale locale importante.

Pe langa teatrele de stat, existad
asa-numitul teatru ,liber” sau
sindependent”. Nascut in anii '70 si '80 ca
o alternativa la templul de arta elitist al
publicului burghez, termenului si acestui
tip de teatru i se asociaza si astdziinca
atributul de politic si experimental, chiar
daca o intrebare precum: ce mai poate
Tnsemna astazi termenul de ,liber”? a
condus n ultimii ani la discutii polemice
in lumea teatrald. Scena independenta
este formata din teatre mai micisi o
retea de trupe de teatru independente
care de regula nu au propriile spatii de
joc, cifsi prezintd spectacolele pe scena
diverselor teatre (de productie). Spre
deosebire de teatrele de stat, trupele

de teatru independente nu pot accesa
finantari continue, pe termen lung, ci
trebuie sa depuna pentru fiecare proiect
de fiecare data noi aplicatii la organismele
de finantare publice si private. Din

acest motiv, teatrul independent are
uneori reputatia de teatru ,sarac”, lucru
care poate fi adevdrat comparat cu

alte situatii din interiorul Elvetiei, insa
raportat la ce se intampld dincolo de
granitele nationale, devine o chestiune

Is there a Swiss theater? Structures, tendencies and stars in the German speaking Swiss theater

Theater critic Dagmar Walser is writing about the diversity of forms in German speaking Swiss theater in this postdramatic era when all
interactions are not only allowed but encouraged. Giving a lot of examples - from Cristoph Marthaler to Milo Rau and Rimini Protokoll - the
author concludes by saying the final aim is the internationalization of the Swis sstage. The key word is cooperation between Swiss artists and
artists from other countres and Dagmar Walser believes this will be the future of the local stage.



relativa. Fiindca in comparatie cu térile
straine, teatrul independent primeste o
sustinere buna din partea oraselorsia
cantoanelor. Sub acest aspect se explica
si diversitatea si vitalitatea acestuia.

Teatrele de productie, cum ar fi
Gessnerallee Zirich sau Kaserne Basel
sunt infratite cu teatre similare din
alte tari si au colaborari peste granita.
Din punct de vedere estetic, aceste
teatre de productie s-au apropiat in
ultimii ani in foarte multe puncte, insa
modul lor de lucru difera in continuare
mult. Mai ales creatorii de teatru

din generatia tanara (precum Thom
Luz, Tomas Schweigen, Anna Sophie
Mahler) se folosesc de aceasta situatie
pentru a profita (artistic) de calitatile
specifice ale ambelor structuri.

in completare: Volkstheater

Pe langa teatrele de stat si teatrul
independent, Elvetia mai dispune

de un teatru important si vibrant, si
anume Volkstheater (teatrul popular),
care atinge, de asemenea, in fiecare
an, o audienta de ordinul milioanelor.
Acestea sunt in mare parte formate din
amatori, care se organizeaza in asociatii
si realizeaza anual cate o piesa. Multi
mizeaza in primul rand pe comedii si
pe divertisment, insa in ultimii ani au
inceput sd existe si proiecte in care
amatori si profesionisti impart aceeasi
scena sau fsi dezvolta proiecte proprii.
Teatrul popular se regdseste in special
in regiunile rurale si beneficiaza, in
baza traditiei, de un puternic sprijin

n randul comunitatii locale.

Chiar daca n ultimii ani s-au ndscut
proiecte inovatoare in special la marginea
acestor trei sisteme teatrale diferite, ele
rdman principalele trei linii de referinta
care marcheaza teatrul elvetian.

Directii estetice in teatrul elvetian

La fel cum nu se pot trage granite
geografice si nationale Tn interiorul
teatrului elvetian, nici teatrul elvetian in
sine nu se dezvolta, din punct de vedere
estetic si al continutului, separat de

vecinii sai. Creatorii de teatru din Zirich,
Basel si Berna se confrunta cu aceleasi
probleme precum cei din Viena si Berlin,
iar tendintele teatrale din ultimii ani

pot fi observate atat intr-un loc, cat si

n celdlalt. Astfel, in sensul ,teatrului
post-dramatic”, termen devenit punct de
referinta pe plan international datoritd
bestseller-ului cu acelasi nume scris de
expertul in stiinte teatrale Hans-Thies
Lehmann, se observa o tendinta catre
forme mai performative si orientate
spre proiect. Si sub acest aspect, teatrul
independent a jucat un rol inovator

si a pus mereu si mereu sub semnul
intrebarii relatia cu publicul. Aceasta a
condus, de asemenea, la multe forme
asa-zis participative, in care spectatorii
nu mai urmaresc pasiv spectacolul
scenei din intunericul spatiului destinat
publicului, ci sunt incurajati sa fie ei insisi
activi. Tn special generatia mai tanara
orientata catre teatrul experimental
pare in ultimii ani tot mai doritoare sa
paraseasca spatiile de teatru traditionale
si ainceput sa creeze parcursuri prin
oras sau spectacole in spatiul public.

Ca noua directie de baza in peisajul
teatral din ultimii ani s-a afirmat teatrul-
documentar. In spatiul de expresie
germand, termenul de teatru documentar
se refera la anii '60, in care autori de
teatru precum Rolf Hochhuth si Peter
Weiss apeleaza concret in textele lor la
resurse istorice si politice. Rolf Hochhuth
prezintd in piesa sa, ,Der Stellvertreter”/
JVicarul”, felul in care Papa Pius al Xll-lea
a fost complice in al doilea razboi mondial
la uciderea nenumaratilor evrei, din cauza
cd a tdcut, iar Peter Stein transpune

n piesa ,Die Ermittlung” / ,Ancheta”
dosarele din procesul de la Frankfurt
privind Ausschwitz-ul intr-un oratoriu
cantat pe diferite voci de catre gardienii
si detinutii din lagarele de concentrare.

Spre deosebire de aceste forme timpurii
de teatru documentar, care in mod

clar lvau o pozitie morald, majoritatea
formelor contemporane tind mai mult
sd arate cu degetul si sa stadrneasca
intrebari decat sa aduca acuzatii politice.

Un punct de plecare al noului teatru
documentar a fost, probabil, succesul
colectivului de teatru elvetiano-german
Rimini Protokoll. Elvetianul Stefan Kaegi
si colegii sai germani Helgard Haug si
Daniel Wetzel s-au cunoscut in timpul
studiului la Institutul de Studii Teatrale
Aplicate din Gief3en, si activitatea lor
se distinge prin faptul ca acestia nu
lucreaza cu actori profesionisti, ci cu
asa-numitii ,experti ai cotidianului”.

Tn functie de subiect si de proiect,
aduna prin casting oameni cu
experiente specifice si fi incurajeaza
sa Isi prezinte povestea pe scend
caintr-un ,ready-made”.

Asa au ajuns in ultimii ani sa-si aduca
povestea pe scena constructori de
prototipuri de cale ferat3, lideri religiosi
musulmani care cheama poporul la
rugaciune, specialisti din toate domeniile
vietii de zi cu zi — si astfel au pus sub
semnul intrebarii asteptarile clasice
despre ce inseamnd un actor sau o
actiune bund. Prin aceasta metoda si
prin multe formate noi, de multe ori
redate la scard mica, Rimini Protokoll a
depasit granitele dintre teatrul de stat si
scena independentd sifsi prezintd adesea
spectacolele in contexte internationale.

(DOSAR

Tot mai mult in ultimii ani s-a facut
remarcat si Milo Rau, un elvetian care

de asemenea a facut furori dincolo de
granite. El si-a inceput activitatea teatrala
cu grupul IIPM (International Institute

of political murder) si cu asa-numitele
,Re-enactments” ale unor evenimente
istorice. Astfel a procedat si in productia
LUltimele zile ale lui Ceausescu”, in care a
reconstituit pentru scend cu actori romani
procesul si moartea cuplului de dictatori
romani pana in cele mai mici detalii.
Sauin ,Hate Radio”, unde a transpus cu
ajutorul unor actori din Rwanda material
documentar intr-o emisiune a postului

de radio RTLM, post care a jucat unrol
central in timpul genocidului din Rwanda
din 1994. Printr-un amestec de muzica
pop actuald, buna dispozitie si instigare

la razboi, acest post de radio s-a facut
complice la genocidul a un milion de etnici
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tutsi si etnici hutu, pentru care a fost
condamnat ulterior si de catre Tribunalul
International pentru Crime de Razboi.

Milo Rau este astazi unul dintre regizorii
cei mai explicit politic din Elvetia, el
trdieste In Germania si Franta si isi cauta
subiectele Tn locuriin care depisteaza crize
si situatii trecute cu vederea. Si el este

un om de teatru care nu rdmane blocat

in formate traditionale, cilucreaza cu
mijloace multimedia si a folosit in ultimi
ani forma unui tribunal de teatru pentru
prelucrarea conflictelor politice (Congo,
Moscova, Zirich). Faptul ca proiectele sale
genereazad un interes mare in presa este
parte a efectului pe care il cauta in spatiul
public si a interesului lui pentru teatru.

Tn ultimii ani, pe lang3 acesti protagonisti
au aparut multi creatori de teatru in
special tineri, care apeland la material
documentar au pus sub semnul intrebarii
conditia teatrului si au blurat constant
limita dintre fictiune si documentar,
dintre act actoricesc si interpretare.

Pentru a doua oard anul acesta, regizorul
Boris Nikitin, ndscut in Basel, a realizat
programul festivalului , It's the real thing”,
n care a cuplat tocmai acest trend cu
problematicile estetice care decurg din el.

in completare: Christoph Marthaler

Cel mai renumit ,export teatral”

al teatrului elvetian este si ramane
Christoph Marthaler. Productiile sale au
caldtorit in intreaga lume, iar estetica sa
specifica a facut demult istorie teatrala.
Aici intalnim preponderent o stare de
spirit sentimentald, de inspiratie dadaistg,
redata de cele mai multe ori prin seri
muzicale, in care personaje fara povesti
lineare, captive Tn afara timpului lor, isi
dezvaluie viata interioara. Tn spectacolele
lui domind dragostea pentru marginali si
pentru ciudati si o privire catre acea lume
care, prin faptul cd ofera posibilitatea
intoarcerii in trecut, surprinde in mod
sclipitor prezentul. Activitatea lui teatrala
nu ar putea fi imaginata fara scenografa

Rimini Protokoll * foto: Christian Schnur

Anna Viebrock si fara alti colaboratori
fideli care I-au Tnsotit de-a lungul anilor.
Faptul ca multe din spectacolele realizate
de Marthaler in teatru si opera au fost
considerate spectacole specific elvetiene,
indiferent dacd acestea au fost concepute
n Groenlanda, in Basel sau la Lisabona,
este doar unul din punctele din gandirea
despre o esteticd nationald de teatru. In
acelasi timp, cariera sa este, probabil,
ceva specific: ca muzician si om care a
studiat la 0 scoald de circ franceza, el a
lucrat mult timp in scena independents,
pana cand, avand deja 40 de ani, a

reusit sa aiba parte de recunoastere
internationala. Din 2000 pand in 2004 a
fost reademenit in Elvetia, oferindu-i-se
functia de director al Schauspielhaus
Zirich. Desi aceastd perioadd a fost
pentru toti iubitorii de teatru una dintre
cele mai palpitante din ultimele decenii,
n cele din urm3 echipa sa a esuat in
logica de gestionare a politicului si a

fost nevoitd sd pardseasca orasul cu un
an mai devreme decat era planificat.

Tinta finala: internationalizarea

Asa cum la granitele Elvetiei specificul
elvetian mai poate fi doar rar intalnit,
influenta internationald a crescut in
ultimii ani, chiar sin teatru. Pana in
ultimii ani, reprezentatiile internationale
au fost singurul semn distinctiv

articulat de festivalurile de teatru
anuale devenite tot mai mari (Theater
Spektakel Zirich, La Batie Geneva).
Desi aceste festivaluri sunt inca puncte
importante de intalnire si de conexiune,
mai ales atunci cand este vorba despre
reprezentatii intercontinentale, existd,
pe langa acestea, de la sine inteles
deja, cooperari cu colegi din alte culturi
(teatrale) sitari, mai ales din partea
artistilor independenti. Cooperari

care se intampla, tocmai, si dincolo de
spatiul de expresie germana. In lumea
dansului si a artelor performative, limba
engleza s-a impus demult ca limba de
sceng, dar chiar siin teatrele de stat pot
fi observate in ziva de azi supratitrari,
la spectacolele unor regizori precum
Richard Maxwell, Victor Bodo, Alvis
Hermanis sau Kornél Mundruczo.

Tn ultimii ani s-a afirmat o puternica
dramaturgie germana contemporana,
nsa lipsa de autonomie a teatrului
elvetian o impiedica sa fie deosebit
de plina de viata si de interesanta.
Nici una din aceste doua afirmatii nu
reprezinta un paradox, dimpotriva!



Tn Elvetia, dansul are particularitatea de
a se firegenerat in ultimii douazeci de
ani, printr-un neincetat du-te-vino, cu
protagonisti si de aici si de aiurea. Trei
exemple: coregraful Guilherme Botelho,
brazilian stabilit la Geneva, mai intai ca
dansator la Ballet de Genéve, apoi cu
compania sa, Alias. Unii din interpretii
sdi, precum australianul Kyle Walters
sau ungurul Jozsef Trefeli, au devenit,

la randul lor, coregrafi ce muncescin
Elvetia. Tn perioada de patru ani cat s-a
aflat in rezidenta la Schauspielhaus,
coregrafa americana Meg Stuart a adunat
n jurul ei cateva talente, dintre care
neozeelandeza Simone Aughterlony,
azi coregraf-performer de renume, a
ramas si s-a stabilit intre Zirich si Berlin.
William Forsythe, un alt american, care
fi succede lui Meg Stuart, |-a determinat
pe genevezul loannis Mandafounis
s-oia pe calea practicii coregrafice.

Numerosi artisti elvetieni din lumea
dansului s-au vazut nevoiti sa se formeze
n altd parte, din lipsa, pandin 2011, a
structurilor pedagogice profesionale in
Elvetia. Unii dansatori, ajunsi coregrafi, nu
se intorc din sejururile lor in strainatate:
Thomas Hauert din Soleure s-a stabilit
astdzi cu compania sa, ZOO, la Bruxelles.
Alti cativa efectueaza un adevarat
du-te-vino stimulativ, precum Gilles
Jobin: format la Ballet Junior din Geneva,
se Tnscrie la centrul Rosella Hightower
din Cannes, face primii pasi la Théatre
de I'Usine din Geneva, se stabileste

la Londra cu coregrafa si dansatoarea
spaniold La Ribot, Tnainte sa se intoarca
n tard, maiintdi la Lausanne, apoila
Geneva. Franco-elvetiana Marie-Caroline
Hominal, dansatoare, performer si
coregraf, a rdmas multa vreme cand la
Geneva, cand la Berlin, la fel ca Martin
Schick, la Fribourg si Berlin. Acest slalom

Swiss Dance fragments

Cioburi de dans elvetian

Anne DAVIER

del.

Ossip loannis « foto: Gregory Batardon

In Elvetia, dansul se bucurd azi de o recunoastere internationald,
similard cu sora sa francezd si verisoara belgiand. Bucdti de
parcurs alese si preocupdri artistice care dezvdluie unele din
tendintele actuale - in cele ce urmeazd.

are avantajul de a mai struni rigiditatea
sistemelor de sustinere. Franco-prusaca
Perrine Valli exemplificd acest dar malitios
al ubicuitatii, cu nesfarsite deplasari intre
Geneva si Paris, care o fac sa fie socotita
rand pe rand elvetianca si pariziana.
Sustinuta de ONDA (Oficiul National
Francez de Difuzare Artistica), in vederea
turneelor ei in Franta, de fundatia
elvetiand pentru cultura Pro Helvetia, in
vederea turneelor din afara Romandiei

si in straindtate si de municipalitatea si
cantonul Geneva, in vederea muncii sale
de creatie, aceastd artista isi gestioneaza
dubla apartenenta si profita de ea.

Numele pomenite mai sus si incd multe
altele fauresc identitatea dansului
contemporan in Elvetia. Aceasta are

o0 absoluta legitimitate, cu un ,pol de
excelenta” care s-a dezvoltat in acesti
ultimi zece aniin zona Geneva. Acesti
artisti, purtand marca ,Elvetia”, vorbesc
engleza, franceza, spaniola, germana,
maghiara, italiana, flamanda, portugheza
sau greaca. Parcursul lor, munca lor,
preocuparile lor artistice, se constituie
in tot atatea florilegii inspirate de cateva
universuri contemporane si specifice.

Dance benefits in contemporary Switzerland from an international recognition similar to the one its Belgian cousin enjoys. In Switzerland
dance has the particularity of being regenerated in the past 20 years due to a constant international exchange between Swiss artists and their
peers in different countries. Dance critique Anne Davier explains the phenomenon and gives examples to illustrate her arguments.

- DOSAR
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Encore, Eugénie Rebetez « foto: Augustin Rebetez

loannis Mandafounis, un
grec care are vizibilitate

Grecia sa natald se reduce la o insula:
Samos, 500 km?, Tn apropiere de Turcia.
Mama lui loannis este geneveza, tatal
grec, amandoi dansatori, lucru care-|
starneste devreme pe loannis sd vrea sa
facd dans si el. Se formeazd mai intai la
Conservatorul din Atena, apoi la cel din
Paris, Tsi incepe cariera internationala

de dansator la Opera din Gétteborg,
ajunge la Nederlands Dans Theater din
Haga si, in cele din urma, va face parte
din prestigioasa companie a lui William
Forsythe, pe atuncila Frankfurt. La
doudzeci si opt de ani, intoarcere la
origini, la Atena, unde pune bazele primei
sale companii. Intelege insa repede c3 in
Grecia totul se va face ,de mantuialad”.

Si atunci, doreste sa bata in lung siin

lat cealaltd tard a sa, Elvetia. La Geneva
se reintalneste cu Fabrice Mazliah, fost
dansator al lui Forsythe si creaza cu el
PAD, un duo care face valva sifi deschide
usile celebritatii internationale. Urmeaza
mai multe piese, dintre care incantatorul
Eifo Efi, din nou cu Mazliah. Cu experienta
capatata la scoala experimentala a

lui Forsythe, Mandafounis si Mazliah
propun cu Eifo Efi o investigare a tensiunii
produse intre imagine si perceptia ei, cu
un sol din oglinda, pentru a multiplica
imaginile trupurilor invdlmasite intr-o
serie de miscari si de vorbe in permanentd
metamorfoza. De o rigoare absoluta, dar
sustinuta de niste dansatori pur sange,
piesele lui Mandafounis, dincolo de o

anumita radicalitate, purced la o evaluare
a materiei in spatiu, care creazd un efect
de hipnoza. Suntem fascinati de zelul sdu
exploratoriu, felul sdu calm si burlesc de
aiscodifiecare pozitie a corpului, logica
sa ludica, cu trimiteri dese la copilarie,
perioada de descoperiri liminare.

Eugénie Rebetez, materia
comico-duioasd a solo-ului

Sa pornesti de la tine, de la copilarie, de la
camera ta, de la idolii tai fantomatici; asta
face coregrafa si dansatoarea Eugénie
Rebetez in primul sdu solo, Gina (2010).
Eugénie isi petrece copildria la Mervelier,
n regiunea Jura. La cincisprezece ani, se
stabileste Tn Belgia, unde obtine diploma
de maturitate in dans la Louvain-la-
Neuve. Apoi, este admisa intr-o scoald
importanta de arte, la Arnhelm, in
Olanda. Intoarcerea in tara si o intélnire
decisiva la Zirich: cu dansatorul si
regizorul Martin Zimmermann si cu
muzicianul Dimitri de Perrot. Joaca

sub coordonarea lor in Oper Opis, piesa
burlesca si acrobatica, prezentata in toata
Europa. Un suflu, un elan care fi dau,

mai mult ca sigur, curajul sa se arunce
trup si suflet intr-o munca personala.

La doudzeci si cinci de ani, Eugénie
zamisleste aceastd prima creatie, Gina, o
ord de revarsare comica, de autofictiune
dansat3, de tinerete ,pe repede fnainte”.
Daca acest solo frapeaza atat de mult,
daca induioseaza atat de imediat publicul
din Elvetia si din Europa, nu e doar pentru
cd artista trece atdt de minunat de laun
gen la altul (e balering, regind de comedie
muzicald, artistd de balci, cantareata...).
E si pentru ca se contopeste cu povestea
ei, pentru ca exista in Gina cateva note
distinctive care o definesc doar pe eg,
pudorile si nebuniile ei de copil. Gina

se hraneste din aceasta trecere de la
idolatria copilareasca, la manifestarea
unui trup. Encore, urmatorul spectacol
(2013), duce mai departe aceasta linie,
intre peisaje intime si clisee rasuflate, cu
o0 artd a schitei care s-a dezvoltat si mai
mult — vorbim aici de luarea in stapanire a

Glassed, Yann Marussich  foto: Gregory Batardon

esentialului. Encore nu are nevoie de nimic
altceva, decat de un fundal negru care

da semnificatie jocului metamorfozelor
sale. Ceea ce Induioseaza in aceste prime
doud piese ale lui Eugénie Rebetez nu
este doar adevarul unei intentii care i se
potriveste interpretei, ci este mai ales

o0 artd a dramaturgiei si o stapanire a
timpului. Uneori, artistii tineri au tendinta
sd serisipeasca. Nu si Eugénie Rebetez.
Intr-o singurd org, ea nu epuizeaza nimic
si te face sa-ti doresti sd afli mai multe.

Yann Marussich, iubirea ucigasa

Intimitatea si solo-ul, ca surse subterane
pentru a-si astampara setea de
creativitate. Artistul genevez Yann
Marussich, nascut in 1966, efectueaza
aceasta munca exigenta de vreo
cincisprezece ani, pentru fiecare din
piesele sale: imersie n introspectia
propriului corp. Rezultat: o serie

de performance-uri ,imobile”. Bleu
Provisoire, Morsures, Traversée, Nuit de
Verre, Bleu Remix... Titluri ca niste poeme
pentru o serie de solo-uri a caror miza
de capatai este cdutarea miscarii infime
(cea mai organica, cea mai fireasca din
toate), in lentoarea extema. Pentru
Marussich este vorba de trasarea unui
drum fluu. Nicio premeditare, nicio
scriitura coregrafica propriu-zis3, ci

mai degrabd o stare coregraficd in



Drift, Cindy Van Acker « foto: Louise Roy

care corpul trece inaintea mentalului.
»Nimeni nu stie incotro se-ndreapta
miscarea in toatd aceasta lentoare. Nici
performerul, nici spectatorul”, explica
artistul. Yann mai vorbeste foarte des si
despre o ,calatorie in infinitezimal”, de

o deschidere a unui spatiu-timp aparte,
de o omitere a timpului. Spectatorul
devine astfel actorul unui prezent comun.
Si asa este, performance-urile lui Yann

Marussich sunt niste calatorii pe cat de
patrunzatoare, pe atat de istovitoare, in
timpul cdrora timpul se curma. In 2003,
bunaoara, performer-ul ramanea culcat
timp de cinci ore, nemiscat si gol intr-o
vitring, avand drept tovarasi mii de furnici.
Autoportrait dans une fourmiliére era o
expunere nudd si o intoarcere spre sine, in
sine. Baletul era creat de fluxul circulant
de furnici; lainceput, nu le vedeai decat pe
ele, muncitoare agitate pe trupul si fata
performer-ului. Mai apoi, te uitai la el, la
nepasarea lui, la pielea lui care se infiora,
la venele lui, la trupul lui in adormire.
Orice opera e, desigur, autobiografica,
deoarece, in realitate, cand cream, nu
vorbim decat despre noi. Dar solo-urile

lui Marussich se inradacineaza adanc
inintim. Dar despre ce intim sau infim
este vorba? In Bleu Remix (2007), toate
lichidele ce se scurg din el (muci, sudoare,
lacrimi, urind) sunt albastre. Tn Bain Brisé
(2010) iese cu maxima lentoare dintr-o
vana plind de cioburi de sticla tdioase.
Aceste doua solo-uri, prezentate in

lumea intreaga, vorbesc despre durere

si moarte, despre pericol si angajament,
dar si despre metamorfoze, despre
atentia fata de sine, despre control si
despre cedare. Socotite (in mod gresit?)
doloriste, performance-urile lui Marussich
il pozitioneaza pe artist pe un prag—o
mica linie de fisurd dincolo de care totul
poate bascula, inclusiv publicul, dacal
urmeaza. Performer-ul precizeaza: ,Cu
riscul de a forta o usa deschisa, cand
patrunzi adanc in propria intimitate, ea

Anechoic, Cindy Van Acker « foto: Julien Descombes

devine aceeasi pentru toti. Autoportretele
mele nu sunt narative, ci poezii fizice, o
privire intr-un lduntru deschis inspre lume.
Oricine se poate recunoaste aici.” La
Marussich, totul incepe printr-o viziune.
Pentru Autoportrait..., este cea a trupului
sau, avand in locul capului un furnicar.
Obiectul visat devine spectaculos,
suferind mai multe metamorfoze,

nainte de a se descoperi plenar. Uneori,
acesta se reduce la o imagine seminald.

Tn furnicar, inima lui Yann Marussich

isi incetineste ritmul batailor, pand la
treizeci pe minut. Marussich se apropie

de o stare criticd, dar capacitatea sa

de anduranta fizicd si psihica este

un cantec de iubire adresat vietii.

Cindy Van Acker, de la zero
la cincizeci si trei

Tn 2000, Cindy Van Acker isi dddea drumul
sd cada de pe 0o masa, fara nicio retinere,
fard sa-si amortizeze in vreun fel caderea.
Spectacolul se numea Corps 00:00, ca

sa semnifice cdutarea gradului zero al
trupului. Dansul este, conform expresiei
lui Rudolf Laban, esentialmente un ,poem
al efortului”, prin care propria sa materie
se nascoceste neincetat. Cindy Van
Acker, o flamanda sosita la Geneva ca sa
danseze in baletele de la Grand Théatre,
si-a urmat apoi drumul intr-o munca
personala uimitoare. Fiecare din piesele
sale, incepand cu Corps 00:00 si pana la
lon, in 2015, este socul unui trup niciodata
vazut fnainte, mai mult elementar decat
liric, mai mult magnetic decat armonios,
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—— Dancewalk, Foofwa d'Imobilité * foto: David Rosseti

mai mult transfrontalier decat statornicit
pe o certitudine — fie ca ne referim la un
punct de vedere anatomic sau intelectual.
Tntrupérile si posturile lui Cindy Van Acker
sporesc misterele unui pre-limbaj, ale
unei profunzimi, ale unui flux care par sa
traverseze trupul si sa-1Tnsufleteasca.
Acestei interioritati Ti raspunde o politica
a epidermei, a lentorii si a respiratiei care
permite sa vezi in ce mdsurd profunzimea
trupului se revarsa spre suprafata. Trupul,
pielea, devin spatiu scenic. Inaintea ei,
coregraful Gilles Jobin slefuia deja intens
aceasta materie. Trupul, acest ,senzor
sensibil”, parte a lumii si insufletitoare

a sa. Nu mai existd limite intre trup si
lume: cele doud se intrepatrund in orice
senzatie. Radicalitatea si simplitatea
dispozitivelor lui Cindy Van Acker,
coregrafice si scenografice, conduc la
aceastd inlantuire infinit de complexa.
Coregrafa surprinde insa si mai multe,
cand, nu demult, multiplica trupul in piese
cu grupuri expansive si sparge cadrele
scenice traditionale, precum in piesa
Anechoic, scrisa in 2014 pentru cincizeci

si trei de dansatori. Anechoic se inscrie
ntr-un vast peisaj in aer liber si incepe

la asfintit. Tn primele scene, dansatorii,
asezati unul 1anga celalalt, formeazd o
linie intunecatd Tn departare. La sfarsit,

ei sunt imprastiati pe jos, aproape de
public. Intre aceste doud momente, ei
vor fi parcurs mai bine de o suta de metri
n noaptea incipientd si in tacere, se

vor fi alcdtuit in duo-uri, Tsi vor fi zvarlit
imbracamintea de culoare inchisa pe jos
si vor fi spart linia si ritmica originale.

Mai mult decat un dans, Anechoic
construieste un peisaj care evitd pe
nesimtite contemplarea, ca sa se
ordoneze dupa trupurile in miscare.
Asezarea sa se dezvolta in spatiu pe

mai multe nivele. La mare departare,
leganandu-se, dansatorii formeaza

siruri si se grupeaza ca niste note pe o
partitura muzicald. Apropiindu-se, masa
lor compune o societate sudata, dar
niciodata cimentatd, niciodata imobila.
Cand grupul se dezintegreaza, dansatorii
deseneaza un torent de forme, casi

cum s-ar fi impréstiat pe jos o gramada
de bijuterii. Duo-urile cresc, se absorb
reciproc si formuleaza in canon o drama
implicita. Trupurile sunt plastice, iar
aceasta plasticitate le pune in raport
direct cu peisajul. In spate, intinderea
vasta, spatiul vid, dar deloc inert.
Dinamizat, acesta e populat de asperitati
vibrante si de urme lasate de trecerea
grupului. Peisajul si dansul sunt gandite
aici Tmpreuna. Si ceea ce mai trebuie
cucerit este dansul acestui spatiu, intrucat
Anechoic accentueaza realmente peisajul
si experientele pe care le putem face cu el.

Foofwa d'Imobilité, practica gesturilor

Schimbarea cadrelor obisnuite ale
expunerii, iata ce face de ceva vreme
incoace Foofwa d'Imobilité. Tn 1998,
tanarul dansator parasea compania

lui Merce Cunningham, alaturi de care
ainvatat atat de multe. S-aintors la
Geneva, orasul sdu natal si a prezentat
trei solo-uri pline de virtuozitate

si de cutezanta, demonstratii ale

temperamentului sdu. In 2015, avand
aldturi o interpreta care cantd la trombon,
mergand-dansand, Foofwa realizeaza o
jonctiune a oraselor de la La Chaux-de-
Fond, la Yverdon-les-Bains, trecand prin
Neuchatel. E vorba de Dancewalk, adica
oinscriptionare coregrafica de o suta de
kilometri. Fiecare metru face obiectul
unui dans elaborat. Ca dancewalker,
Foofwa realizeaza o performanta
sportiva, dar si sociald, etica si estetica.
Alaturi de compania sa, Neopost,
Foofwa Tsi conduce de saptesprezece ani
publicul in demersurile sale exploratorii
si, In calitate de ,cercetator in dansul
practic si teoretic” (acesta e felul in

care se eticheteaza), isi reapropriazd
mijloacele de vizibilitate. Dancewalk isi
contine propriul mod de intrebuintare.
Tncercarea de a-lintelege permite s&
vezi ceva esential in demersul artistic

al coregrafului. Ce face Foofwa cand
practica dancewalk-ul? Pune din nou in
cauzd banalul unui gest, 1l performeaza si
il articuleaza cu gesturile spectatorului.
Cuundrum, exploreaza ceea ce circulg,
ceea ce contamineazd si este pusin
comun cu publicul, in munca palpabild

a gestului s3u. Tsi acorda posibilitatea

sd vada ce rezonantd au pasii celorlati

n pasii sai. Emmanuel Lévinas afirma

ca etica se decanteaza intr-un raport
face a face. Dispozitivele intersubiective
instalate de Foofwa contin posibilitatea
de aTmpartdsi o legdtura eticd, precum si
corolarul ei — o transformare atat pentru
performer, cat si pentru spectator.

(Cu multumiri lui Alexandre Demidoff
de la ziarul Le Temps, pentru cd mi-a
pus la dispozitie arhivele personale.)

Traducerea: Nic Weisz

Anne Davier are un master in litere, un
master in psihologie si stiintele educatiei
si o diplomd a universitdtii de artd,

dans si performance. Din anul 2000,
lucreazd la ADC, Asociatia pentru Dans
Contemporan, la Geneva. Intre 2004

si 2011, a fost consilier al fundatiei Pro
Helvetia, pentru dans, iar astdzi este expert
independent pentru dans si performance
la Pro Helvetia. In 2012, a infiintat
asociatia lllico pentru punerea in operd
a proiectelor editoriale legate de dans.



Radu Afrim: ,Cu un CV construit din Shakespeare si
Cehov esti mai bine vazut la Judecata de Apoi”

Unul din elementele de atractie

ale anului 2015 la Teatrul National
»Radu Stanca” din Sibiu il constituie

- atat pentru specialisti, cat si pentru
spectatorul de rand - tripticul teatral
semnat Radu Afrim si format din
spectacolele ,,GIRAFE Fabuld urband
#1”si,,BIZONI Fabuld urband #2” dupad
textele catalanului Pau Mir¢ si,,TATOO”,
de Igor Bauersima si Réjane Desvignes.
Inedite si palpitante alegeriin peisajul

Pompilius Onofrei: Legile fizicii, dar si
cele ale vietii, precum si dictionarele

ne spun ca exista trei stari de echilibru
detectate in acest univers: stabil,
instabil si indiferent. Nimic, nici macar
n concept, despre starea de echilibru
fragil, cea atat de experimentata (si
trecutd cu vederea - ca un etern hop) in
cotidian, dar vazuta ca exceptionalitate
n cazul mersului acrobatic pe sarma.
Trecand la metafora - daca fragilitatea
e numitorul comun, ce fel de echilibru si
n ce fel il determina ea in cazul acestor

montdrilor din Romania, spectacolele
pot fi de-sine-stdtdtoare; insd vdzute
fmpreund iti subliniazd necesitatea celor
trei puncte minim-necesare care pot
determina starea de echilibru. Fragil,
asa cum aparent e, sau devine totul

in viziunile scenice ale regizorului.

Focus-ul Radu Afrim al premierelor
din primdvard a reprezentat si un
pilon al editiei a XXlla a Festivalului

alegeri ,,Afrim-Sibiene”? Unde sa
cautam centrul de greutate?

Radu Afrim: Cred ca cel mai interesant
se vede societatea cu ochii celui
‘fragil-echilibrat’. Si mereu in piesele
care ma atrag existd acest anti-erou
construit in contrast cu puterea. Dacd
ar fi sa fac teatru pur politic as exclude
total puterea - deci ar lipsi polul cel mai
important al politicului, asa cd nu fac
teatru politic. M& incapatanez sa facin
continuare un teatru social din care observ
cd lipseste intentia personajelor (imi cer

foto: Adrian Bulboaca

Pompilius ONOFREI

International de Teatru de la Sibiu,
dovedind (in ciuda ne-focusatei
programdri), pentru spectatorul
inspirat, o unitate a texturii regizorale,
sau cel putin o tindere cdtre un punct,
absolut virtual, al echilibrului fragil
apartinand unei etape de creatie.

Incercdim sd il deslusim, intr-un
dialog cu creatorul acestor noi
Jtesdaturi dramatice”...

FINTERVIU

scuze pentru folosirea acestui termen
care-mi displace total) de a lupta. Ele
sunt aruncate in niste batalii din care se
ntampla s& mai iasa si invingatori. Ceea
ce spune mult. Tmi vin in minte Max din
Plastilina, Adam Geist, cei doi frati din
Pillowman, Dora din Nevrozele sexuale sau
Iris din Bolul pestelui auriu. Si aici, la Sibiu,
in Bizoni s-au intalnit toate fragilitatile
[umii intr-un animal de care ai lipi orice
etichetd, numai asta nu. Initial am vrut
sa fac doar acest text, insa mi-am ziscd e
necesar sd echilibrez peisajul cu Girafele

INTERVIEW | Radu Afrim: With a CV full of Shakespeare and Chekov a director is welcomed at Judgment Day

One of the most successful Romanian directors, Radu Afrim makes an ironical argument when saying what Scena.ro quotes as the title. He is
a constant researcher for new plays and rarely goes back to the classics only to “remix” them in an original, flamboyant way. In this interview
Afrim focuses on the three shows based on new plays ( by Pau Miro, Igor Bauersima si Réjane Desvignes) he staged in the National Theaterin
Sibiu, one of the main events in this year’s edition of the Sibiu International Theater Festival.



CINTERVIU

Bizoni * foto: Adrian Bulboaca

—1n care am pompat umor atat cat s-a
putut. ,Girafe” e un text mai explicit
social - o femeie incearca sa inteleaga ce
i se intampla, ce anume 1i scapa pentru

a avea o viatd apropiata de cea pe care
si-ar dori-o (desi aceastd imagine e si ea
blurata); cred ca reuseste sa priceapa si,
culmea, chiar sa actioneze cand nimeni
n-ar fi crezut. Unde mai pui povestea
travestiului, rasarit odata cu primele
raze ale comunismului... Dupa cum stii,
am recontextualizat social povestea. Ce
mi-e Spania franchista, ce mi-e Romania
comunista? Si ce mi-e Romania acestor
ani, recdzuta in primitivism? Cand femeia
refuzd sa creada cd Tsi accepta conditia
de sclava sexuald nu doar a barbatului
eisial altora, dar si al televiziunii... Ca

sd nu semene totul perfect cu ceea

ce trdiesc femeile fara educatie azin
Romania, am jonglat cu o inocenta
retro. Transfer mereu inocenta mea din
anii '70 pieselor datate in acea epoca.
Pentru mine ‘dupa blocuri’ inseamnd
anii '70 si nu un ritual postdecembrist
prin care se sanctifica bdietasii care s-au
nascut la bloc si au sérit direct in BMW.

P.O.: Si colectivele cu care ai lucrat sunt
oarecum diferite, cuprinzand intreg
‘arsenalul’ sibian: trupa principal3,
sectia germana, studentii. Par alegeri
intentionate. Care au fost descoperirile
tale in aceste experiente de comunicare
teatrala?

R.A.: Pentru Tattoo ezitam la rolul
principal, pe Ali Deac il vazusem intr-un

spectacol excelent al sectiei romane din
Sibiu, dar nu m-ainteresat acolo. Chiar
vroiam sd organizez un casting. Ins3 Ali
si-a dorit atat de mult rolul, incat am
cedat. Si bine am facut, pentru ca lucrand
Tmpreuna mi-am dat seama ce potential
are. Acum mi se pare de nelipsit din cele 3
productii. In Tattoo toatd echipa e de top.
Nu pot decat sd sper ca acest spectacol,
care vorbeste despre arta contemporang,
deci despre forma versus mesaj, sa aiba
public si de acum incolo. Bizoni e un
spectacol fizic facut cu Andrea Gavriliy;
era singurul layout care-mi convenea
pentru acest text postdramatic, care

mai era si ‘fabuld urbana’ pe deasupra.
N-am mai facut niciodata un spectacol
atat de fizic si nu stiu daca o sa maifac
curand. Aveam nevoie de actori tineri, e
un text cu copii, am organizat un casting
cu studentii din Sibiu, am ales bine (de
multe ori aleg prost la castinguri), exista
si dubluri, exista si actorii din Girafe

care invadeaza Bizonii pentru singurul
moment funny din spectacol. E ca si cum
as fi dat cu spray ‘Jacques Tati’ intr-o
incapere impregnata de Bergman. A

fost interesanta si impdrtirea zilei de
lucru in doua: dimineata Bizonii, seara
Girafele. Aveam si noi nevoie sa radem

la lucru si asta se intdmpl3 la Girafe. In
sensul ca orice autohtonizare a unor texte
europene are partea ei de grotesc. Cand
lucrurile par sa intre intr-un cul de sac
(adicd ,hai md’, ca asta nu se potriveste
cu Romania”...) intervine absurdul. Si ce

poate fi mai romanesc decat absurdul?
Forma ne salveaza din nou ca popor.
Cand n-am avut continut, am gasit mereu
o formadin care sa imbrdacam aceasta
lipsa de continut. Si asa am facut istorie.
Am inventat Dadaismul. Care e greu
vandabil in aceste vremuri in care vrem sa
intelegem totul. Faptul ca se vinde greu si
chiar lumea teatrala 1l detesta (cronicarii,
inignoranta lor, intreaba cand nu pricep
o piesa: ,ce-s cu dadaismele astea?”-
dezacordul inclus) m-a determinat sa fac
din Dadaism vedeta la Gala HOP. Actorii
sibieni sunt experimentati, au facut mult
Purcarete, au trecut prin Zholdak, dar pot
sustine si realismul cerut de Carbunariu.
Cand am ajuns acolo (acum a fost prima
datd) stiam asta. Totul era sd rezoneze

si cu mine. Printre altele mi-am dorit
foarte mult sd-i ofer roluriimportante
castigatorului Galei HOP 2014, loan
Paraschiv, absolvent si el al scolii sibiene
de teatru. Si cred ca a facut treaba buna.

P.O.: Si au rezonat: in trei stdri, aparent
disjuncte - precum cea de concretete a
detaliului fragil din ,,Girafe”, de visare
(si mai palpabil-fragild) din ,,Bizoni” si
de dinamism lucid-static din , Tatoo” - si
totusi textura e comuna (sigur, e clar
,afrimicd’), astfel incat nu te prea lasa
sa te indepartezi de la un anume parcurs
care doar din perspectiva pasarii ar
putea prinde contur. E o ghicitoare aici?
R.A.: Am dorit ca Tattoo sa nu aiba

nicio legatura cu dipticul catalanului,

nici ca zona de idei, nici estetic. Decorul
lui Buhagiar din Tatto e din cu totul

altd poveste decat cel din Bizoni, desi
apartine aceluiasi excelent scenograf.

De altfel, stilul de joc al nemtilor nu

prea are multe in comun cu cel al
romanilor. Ce conteaz3 e disponibilitatea
celorimplicatiin joaca asta.

P.O.: Asadar - ghicitoarea se-nfiripa
doar in mintea spectatorului. Si totusi,
cat de important e, crezi, ca aceste
spectacole sa fie vazute dintr-o suflare?
Sau intr-un pachet minimal, cel al
dipticului catalan? lata - in Festivalul
National de Teatru 2015, ,Bizoni” e
programat in ultima zi (1 noiembrie),
singur-singurel. Sigur, spectacolul se
sustine excelent si de sine statdtor, sau
se poate constitui chiar intr-o frumoasa
invitatie de turism cultural..., dar -
pan-ajungi la Sibiu - nu sufera?

R.A.: Vreau sa-ti spun cd in copildrie



nu cunosteam decat un singur volet al
tripticului Grddina Desfdtdrilor. Atata
aveam eu intr-o carte. Si totusi md
incita, ma excita, ma ducea undeva. Nu
intelegeam nimic, nici n-aveam nevoie.
Nu cred c-am rémas cu traume din cauza
asta. Spectatorii FNT-ului nu vor pricepe
ce e cu invazia de actori important;i ai
Teatrului din Sibiu pentru doar cinci
minute (!!) in savana Bizonilor. Pentru
mine e amuzant, poate fi si riscant,

dar mai ales poate filuata ca o lectie

de modestie din partea unor actori de
roluri principale care vin la Bucuresti ca
sa construiascd un contrapunct comic la
tristetea familiei bantuite. Deja au fost
spectatori din Bucuresti sau de aiurea sa
vada dipticul, ma indoiesc ca acesta ar fi
avut sansa turismului cultural de tip Faust.

P.O.: Pentru ca am pornit de la notiuni
legate de echilibru - trebuie specificat
ca textele lui Pau Miro (scrise in 2008

si multipremiate international) provin
dintr-o ,trilogie animala” (cum insusi
autorul o numeste), completatd de o
[fabula urbana #3’, intitulata ,Lei”. Aiin
perspectiva o intregire a acestui tablou
dramatic?

R.A.: Nu neaparat. E foarte buna si a treia
piesa. Ma gandesc cd poate o cautd sio
citeste un alt regizor mai tanar. Pentru cd
regizorii consacrati nu citesc dramaturgie
contemporand. Unii mai si declard ca
si-ar pierde vremea regizand asa ceva.
Stiu ei ce stiu... Cuun CV construit din
Shakespeare si Cehov esti mai bine
vazut la Judecata de Apoi. Si cum teatrul
romanesc e foarte apropiat de cele
bisericesti (chiar stiu cateva cronicarese
care s-au inchis intr-un blog si lucreaza

la un pachet de legi conform carora
femeile vor intra in sala de spectacole
doar cu basma pe cap), lucrurile se leaga.
Tn Lei e nevoie de putini actori, iar mie nu
mi se da voie sa lucrez cu mai putin de
cinci actori la un proiect. Motiv pentru
care piesele cu doi sau trei actori raman
mereu n stadiul de lectura nocturna

la veioza. Siunele sunt excelente. Desi
nu neapdrat de consum. Deci nu sunt

nici pentru teatrul privat. De la noi.

P.O.: Si, trdgand o fina linie: e un
statement care ar putea fi conturat din
acest parcurs sibian? E o etapa? Si daca
da - cum ai descrie-0?

R.A.: Pai, la trei spectacole facute in
patru luni e clar ca se poate numi ,etapa

sibiana” pur si simplu. Intensd, nu comoda
(pe scena teatrului se joaca in fiecare
seard, iar eu am o problema cu spatiile de
repetitii mici) dar si calm-ardeleneascg,
cu momente dificile (unul a fost acela
cand nui-am lasat pe actori liberi de

Mos Nicolae sii-am pus sa dea declaratii
pe propria raspundere ca vor liber de
Mos Nicolae. S-a lasat cu lacrimi si
remuscari). Pentru mine a fost interesant
de lucrat cu oameni dintr-o scoald de
teatru pe care n-o stiam (am descoperit
doi actori foarte-foarte buni printre

ei) si cu o echipa tehnica profesionista.
Pasionata. Si cu respect fata de artist.
Nimeni dinafara profesiei nu stie cat e

de important regizorul tehnic. Ei bine, la
Sibiu am simtit cd am regizor tehnic. Sunt
multe teatre importante n care e jale

la acest capitol. Si directorii institutiilor
ridica din umeri neputinciosi, pentru

cd acestia sunt angajati pe viata.

P.O.: Ce grad de libertate a impus
aceasta prima, dar ampla colaborare

cu nationalul sibian? Si care-au fost
gradele de libertate pe care regizorul
le-a ldsat la indemana actorilor?

R.A.: Toate gradele de libertate posibile
n ce priveste alegerea textelor, optiunea
estetica, casting cu toti actorii si studentii
sibieni plus colaboratorii pe care i-am
cerut. Asta in ce priveste libertatea mea.
Cat despre libertatea actorilor: minima.
Nu e doar vina mea, ci si a Andreei Gavriliu
care e foarte stricta pe miscare (si ar mai
incapea!). In general eu le ofer o dozd mai
mare de libertate actorilor comici. Dar
tot ca sd ma distrez eu la repetitii. Apoi,
n buza premierei incep si aici restrictiile.
Tn genul de spectacol pe care-| fac - orice
gand/gest, ca sa nu mai vorbesc de situatii
venite din alta zona estetica (reziduuri

cu care actorii vin de obicei in repetitii si
chiar in spectacole), se vede usor si nu da
bine deloc. Chiar daca poate fi prizatd de
public usor. Si pot zice ca actorii sibieni
auinteles asta si spectacolele sunt
pastrate asa cum le-am facut Tmpreuna.

P.O.: Ne aflam in preajma Galei
Tanarului Actor HOP, de care ai pomenit
in discutie si nu pot sa nu profit de
ocazia de a sta de vorba cu artizanul
acestui nou concept in organizarea si
infatisarea Galei HOP care, iatd, de trei
ani se desfasoara cu un entuziasm de
netdagaduit al tinerilor participanti la
Costinesti. E un nou suflu, necesar, e o

noud abordare pe care te-asrugasa o
detaliezi...

R.A.: Lucrand la conceptul din acest

an mi-am dat seama ca de fapt le dau
foarte mult de lucru actorilor pentru gala.
Enorm. Teme de casa pentru vacanta.
Conceptul principal e vizibilitatea lor
maxima in timpul Galei si mai ales dupa.
Am readus oameni influenti din film in
Gal3. In fiecare an am pus in juriu un
regizor esential de film, un producator
~pe val”, oameni deschisi la minte si

care Tnseamna ceva pentru actorii care
se arata pe ei acolo. Am incercat sa-i tin
departe de Gala pe cei care veneau doar
pentru cd ,e la mare”. Si care ar trebui

sd vind acolo pentru a semna contracte
serioase cu actorii. Dar aici lucrurile nu
depind doar de regizorul artistic. Avem
si un workshop cu ‘finalizare’. Adica
producem un show. Temele de concurs
pe care le gandesc necesita lecturi, o
documentare speciala si resping locul
comun, cliseele scolii sifi trag pe actori
inspre experiment. In general am incercat
sd pun intr-o lumind bund lucruriignorate
sau detestate de profesorii influenti de
prin scolile de teatru. E penal faptul cd
acestia incearca sa le imprime studentilor
propriile gusturi in materie de teatru
cand de fapt ar trebui sd se rezume la a-i
invata sa gandeasca un text si sa-l spuna
corect. Ins3 exact asta nu fac cei mai
multi. La preselectie Ti alegem exact pe
cei cu personalitate, posibilele ,0i negre”
ale scolii, contestatarii, cei care s-au
ecranat in timpul scolii pastrand astfel
zona salbatica a talentului cu care au venit
de pe la casele lor. Cu alte cuvinte, pe cei
al caror termen de garantie n-a expirat
in trei ani de facultate. Din fericire au
fost nesperat de multi copii misto de tot
la Gald Tn acesti trei ani. Care lucreaza
fmpreuna spectacole prin spatiile care
s-au mai deschis pentru ei. Evident ca as
propune deschiderea unui teatru care sa
produca spectacole doar cu Hop-isti (si
invitatii lor), un demers care poate parea
utopic. Tnsd mi se pare trist s3 vad cum
deschiderea spre experiment a tinerilor
se transforma in disponibilitate de ,.a
face frumos” pentru amuzamentul gros
al dluia care pune banu’ jos. Sunt multe
de zis, Insa nu exista contextul serios in
care sd se vorbeasca cu creionul in mana
despre toate astea, iar cele trei zile de
septembrie ale lui HOP sunt insuficiente.

(INTERVIU
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Queer meets Feminism.

Teatrul feminist al lui Radu Afrim

Cristina MODREANU

Girafe * foto: Adrian Bulboaca

Imaginea unui travestit incredibil de
nalt - asemeni unei girafe ce iese din
orice peisaj pur si simplu prin dimensiuni
-Tmbracat intr-o rochie rosie sclipind
orbitor m-a facut sa-mi dau deodata
seama de puterea urmatorului paradox:
succesul regizorului Radu Afrim (tradus
cat se poate de concret in incasarile ce
provin din spectacolele lui) este el insusi
o uriasad, benefica fisura produsa unui
sistem teatral profund patriarhal in care
regizorul a plantat sistematic imaginea
Celuilalt - o imagine puternicg, frontal3,
de neevitat, asemeni frumoasei ,girafe”
n rochie rosie si pantofi cu platforme
imense care umple scena de la Sibiu.

Dincolo de universul artistic extrem

de personal si elaborat conform unei
amprente unice, spectacolele lui Radu
Afrim au marele merit de a fi construit
multiple instante in care spectatorul este
confruntat direct cu diferenta, este expus
intalnirii cu Celdlalt, pe care in viata de zi
cu zi il poate evita - si de obicei o si face.

Queer meets feminism

De-a lungul timpului, personajele ,altfel”
omniprezente in spectacolele lui Afrim
au largit spectrul unei umanitati altfel
reduse la cateva clisee in majoritatea
spectacolelor de teatru romanesti,

care nu fac decat sa solidifice ierarhiile
existente si sa bata n cuie status quo-ul.
Diferenta, marginalii, oamenii ce produc
fisuri sistemului prin insasi existenta lor
ce nu corespunde schemelor predefinite
sunt chiar carnea spectacolelor afrimiene,
sangele care le face vii si unice.

*k%k
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Frumoasa ,girafa” este una dintre cheile
de lectura ale piesei numite chiar Girafe,
care a deschis la mijlocul lunii martie
evenimentul Focus Afrim - un week-end
dedicat prezentarii celor mai noi trei
spectacole create de regizorul Radu Afrim
la Teatrul National Radu Stanca din Sibiu.
Avand acelasi autor, dramaturgul spaniol
Pau Miro, precum si elemente de decor
comune (scenografia Dragos Buhagiar),
cele doud fabule urbane montate de Afrim

pe scena sectiei romane a teatrului - Girafe
si Bizoni - au generat doua spectacole
destul de diferite. Primul se bazeaza mai
mult pe o atmosfera tipic afrimiana care
pare sa circule intre spectacolele semnate
de regizor, deopotrivad prin tratarea
personajelor - accentul pe marginali, de
care vorbeam mai sus - prin alegerea
temelor muzicale si prin lucrul cu actorii,
care devin elemente centrale, fiind supusi
unor fine exercitii compozitionale care au
puterea de a le releva potentialul. Tn Girafe,
au aceasta sansa deopotriva actorii foarte
cunoscuti ai teatrului - Mariana Mihu si
Adrian Matioc, alaturi de un actor care

isi arata mereu noi fete, inflorind dupa
mutarea de la Tg. Mures la Sibiu, Marius
Turdeanu, dar si de un tanar actor mai

nou venit in trupa sibiana, loan Paraschiv.
Cu cel din urma, regizorul a reusit un
inedit experiment: a transformat cea

mai masculind prezenta posibild intr-o
prezenta queer, incitant de ambigua.

Mariana Mihu joaca personajul feminin
principal al piesei, o femeie modesta,
dar care ascunde nebdnuite resurse de
emancipare, arzand incet ca o lumanare
Ianga un barbat care si subscrie existenta
unei resemnari atotcuprinzatoare.
Tndepartandu-se la mile distanta de un
posibil tratament patetic al textului, Afrim
recontextualizeaza actiunea, mutand-o
in Romania anilor '60-'70, intr-un oras
»de lamare” si traducand-o cultural pe
intelesul spectatorului local. Adauga

n plus doze considerabile de ironie
calda in tratarea personajelor, oameni
caraghiosi dar sensibili, induiosatori prin
felul n care fsi consuma zadarnic vietile.
Mariana - personajele sunt numite cu
numele reale ale actorilor - viseazd sa
aiba un copil, dar parca mai mult decat
atat viseaza la masina de spalat pe

care i-o prezinta zi de zi vanzatorul de

Writing about three shows recently staged by director Radu Afrim in Sibiu, Cristina Modreanu observes they are both typical for Afrim’s
poetical universe and unexpected in terms of the themes chosen. Taping on the women’s condition with his well-known combination of irony
and empathy, Afrim designs a feminist theater with queer accents.



aparate casnice, vizitator perseverent,
mesager al ,societatii de consum” (Adrian
Matioc). Barbatul ei (Marius Turdeanu) isi
ascunde misoginismul in spatele saraciei,
refuzandu-i femeii mica placere, chiarsi
cand masina i este cumparata de chiriasul
lor care a castigat la loterie. Enigmaticul
chirias (loan Paraschiv) joaca ziua rolul
unui tip obisnuit, dar isi petrece noptile
intr-un club unde se transformd intr-un
spectaculos travestit. El si Mariana - care
trece si ea laun moment dat printr-o
spectaculoasa transformare cand
abandoneaza hainele anoste de casnica

si redevine femeie - se imprietenesc

fard sa-si spund prea multe, asa cum se
intdmpla adesea cu oamenii care duc
existente duble, ascunzandu-le atent

sub pojghita subtire a aparentelor.

Queer meets feminism - in spectacolul
lui Radu Afrim care pune sub lupg, prin
intermediul acestor doua personaje,
categorii umane marginale Tn societati
cu mentalitati inapoiate ca a noastra.
Un accent de teatru social pe care
regizorul nu a mizat mai deloc pand acum,
considerandu-l superficial. latd insd ca
tot el demonstreaza cum esteticul si
socialul se pot reuni intr-o demonstratie
miscatoare de solidaritate umana.

Personajele secundare din Girafe - tineri
actori somati si ei sa treacd proba
compozitiei devenind un grup de babe

(ca un citat din spectacolele lui Alexandru
Dabija) - preiau rolurile principale in Bizoni,
cea de a doua fabuld urband a lui Pau
Miro. Registrul se schimba aici, limbajul
dezvoltat de regizor punand accentul pe
expresia fizica, cei patru frati prinsiin
drama unei familii lovite de nenorocire
dupd nenorocire exprimand prin dans ceea
ce nu pot spune in cuvinte. Cei patru tineri
actori - Vlad Barzanu, lustinian Turcu, Ali
Deac si Cendana Trifan - sunt coordonati in
acest dans ce exprima viata lor interioar3,
un fel de jurnal al starilor prin care trec, de
catre Andreea Gavriliu care a parcurs cu
succes in ultimii ani drumul de la actritd

la coregrafa, coordonandu-si colegii

cu mana sigura. Dezechilibrul apare in
scenele vorbite, cand se simte cd nu toti
tinerii actori sunt pregatiti pentru aceste
roluri complexe, de mare intindere, care
presupun sd se afle aproape permanent

n scend, trecand rapid de la miscare la
dialog si invers. Acelasi loan Paraschiv

construieste bine rolul tatalui celor patru
copii, unins tacut si aparent lipsit de
afecte, dar adevarata descoperire aici este
Raluca lani, aflatd de multd vreme in trupa
sibiand, unde a jucat roluri mici. Actrita
combind Tn rolul mamei o expresivitate
fizica perfect antrenatd, dublata de forta
unui joc mut, interiorizat, intens, in care
explodeaza stari complexe - reusind sa
redea admirabil prin aceastd combinatie
drama unei femei care nu-si mai gaseste

echilibrul dupa pierderea unuia dintre copii.

Compozitional, spectacolul Bizoni e mai
atent gandit s& acopere scena mare a
teatrului, iar cateva imagini, cum este
aceea imaginand o Pieta alcatuita din
doua prezente bizare de oameni cu
capete de bizoni, raman puternice in
memorie. Si totusi, usor nehotarat pare
aici regizorul, aducand in joc si proiectiile
video, in momente care nu adauga

un material consistent spectacolului,
parand mai degraba sa aiba o functie de
recreatie pentru actorii greu incercati

n scend. O scend simpaticd - coada la
spalatorie - fi implica pe actorii care joaca
rolurile principale in Girafe, metoda de
citare incrucisata avand efectul scontat
cand vezi spectacolele unul dupa celdlalt.

Sifiindcd a venit vorba despre spalatorie,
trebuie mentionat desigur decorul lui
Dragos Buhagiar, construit pe efectul
serialitatii: in scend sunt aglomerate

zeci de masini de spalat, o invazie
metaforica racordata atat la subiectul
primei piese, cat sila cea de a doua, in
care familia ,bizonilor” traieste dintr-o
afacere dedicata spélarii rufelor. Un

zid de masini de spadlat in Girafe, se
desparte in doug, pe laterale, in Bizoni,
construind imagini mobile, versiuni ale
aceluiasi univers casnic devenit inchisoare
interioara pentru cei care il populeaza.

*xk

Dintr-un cu totul alt univers pare sa faca
parte cel de al treilea spectacol din seria
Focus Afrim, Tatoo, de Igor Bauersima

si Rejane Desvignes, montat la sectia
germana a Teatrului Radu Stanca. Desi
decorul fi apartine aceluiasi Dragos
Buhagiar, se simte aici tentatia intoarcerii
la ,spatiile alveolare” tipice lui Radu Afrim
nainte ca el sd ajunga pe marile scene

ale teatrelor nationale. Tn doud camere
minuscule sugerate prin piese de mobilier

diferite, asezate in fata publicului aflat pe
sceng, are loc intreaga actiune centrata
asupra problematicii artei contemporane
- subiect de mic interes pentru cei din
afara acestui micro-univers, dar extrem
de interesant pentru cei conectati intr-un
fel sau altul la artd. De altfel, starea artei
contemporane/conceptuale, aflatdin
centrul dilemei ,arta pentru arta sau

arta pentru bani” e o bund metafora
pentru viata contemporana in general,
confruntatad cu prezenta obsedanta a
Banului, sub toate formele lui care ne
domind si ne formateazd gresit existenta.

Spectacolul capata o dimensiune in

plus gratie conceptului video creat de
Andrei Cozlac completat fericit de jocul
neasteptat de intens si bine coordonat

al actorului Ali Deac, in rolul artistului
conceptual Tiger, care si-a tatuat intreg
corpul, transformandu-| in opera de arta.

*xk

Un tanar (si foarte special) performer
roman a facut o observatie foarte justa
dupd prima editie in 2014 a Platformei
Internationale de Teatru Bucuresti cu
tema ,Viitorul este feminin”: ,,noi vorbim
despre problematica queer, dar nu ne-am
dat seama ca si femeile sunt un fel de
categorie gay in societatea romaneascd.”
Cand vocea grupurilor vulnerabile social
Tncepe sa se facd auzita - inclusiv in spatiul
artistic - devine evident ca ecoul ei ar
putea fi mai mare daca vocile separate

se vor reuni, sau macar vor tine cont de
ideile raspandite de celelalte grupuri
vulnerabile. Dincolo de studii, de dezbateri
si de programe europene care incearcd

sd echilibreze treptat lucrurile, in plan
artistic s-a dat deja in ultima vreme tonul
unor esentiale schimburi de idei, care
contamineaza treptat un public altfel mult
prea putin dispus la intelegerea Celuilalt.

Teatrul feminist pe care il face Radu Afrim
se integreaza perfect in aceasta directie.

Bizoni * foto: Adrian Bulboaca =
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Explorarea fragilitatii cu Cosmin Manolescu

[Fragile] este o explorare intensd si bine ganditd a relatiei cu
spectatorul. Este un spectacol conceput sd rupd bariere si sd
scoatd oamenii din zona de confort, atat pe artisti, cat si publicul.
La jumdtatea lui iunie, spectacolul a fost prezentat pe 12 intr-o
locatie secretd (un apartament din Bucuresti), iar seara urmdtoare
a ajuns la CNDB, unde a avut un public mai numeros.

Tntr-o frumoasa dup&-amiaza de iulie,
m-am ntélnit cu Cosmin Manolescu
casailrog saimiexplice cum a creat
[Fragile], cel mai nou spectacol al sau.
Am crezut ca un interviu e suficient ca sa
clarificam toate aspectele care au compus
productia, dar mi-a fost evident dupa cele
doud ore de discutii ca am reusit doar

sa schematizam principiile artistice care
au stat la baza Fragilitatii. In discutia cu
coregraful Cosmin Manolescu, care este
si performer in propriul spectacol, alaturi
de Giselda Ranieri (IT) si Tanja Andreeva
(NO), am incercat sa explorez structura
spectacolului, intr-un demers mai
degraba didactic: de la detalii si justificari
minore la privirea de ansamblu asupra
spectatorilor sau a dansului contemporan.
Aparitia [Fragile]

Totul ainceput ca o ,explorare a corpului
emotional”, gandit de Cosmin fn mai
multe etape si avand in considerare
diferite elemente care conturau
gandurile sale. Proiectul a fost conceput
n cadrul proiectului E-Motional:
rethinking dance si a demarat in 2014

la Bogliasco Foundation (un centru de
rezidente artistice Ianga Genova), intr-o
rezidenta alaturi de Stefania Ferchedau,
producdtoarea spectacolului. Apoi au
urmat patru ateliere-auditii (la Porto,

Luxemburg, Riga si Bucuresti) la care

au participat peste 50 artisti din diferite
tari, cu tema si formatul propuse de
Cosmin, reprezentand cea de-a doua
etapa de cercetare artistica aldturi de
participanti. Au urmat doud saptamani
de cercetare artistica la Riga, unde s-a
incercat definitivarea echipei si elaborarea
primei schite a spectacolului. Echipa
artistica si formatul final al spectacolului
s-au finalizat in octombrie 2014.

Conceptul a fost propus de Cosmin, dar
dezvoltat impreuna cu ceilalti artisti.
Intr-o prima etapa la Riga s-au propus
exercitii prin care cei patru trebuiau sa

se cunoasca mai bine, unul din ele fiind

cel al schimbului identitatii — s-a tras la
sorti cine ce identitate fsi asuma pentru
urmatoarele zile. Astfel s-au schimbat
spatii de locuit, haine, parole de pe laptop.
Asa a aparut in spectacol transferul de
identitate. Inca din perioada primelor
ateliere ainceput sa se dezvolte ideea
calatoriei emotionale (Emotional trip cum
ii spune Cosmin), un concept ce presupune
un tratament pentru spectatori: un masaj
care se transforma intr-o ,calatorie
emotionald si senzoriala foarte puternica”
asemanatoare cu proiectul Lygiei Clark
(Objetos Relacionais), in care spectatorul
are parte de o experientd bulversanta.

Exploring fragility with Cosmin Manolescu

Silvia CAZACU

[Fragile]  foto: Alina Usurelu

O provocare a proiectului a fost sa se
creeze o punte de legatura intre spatiul
privat si vestitul black box — cum poate un
spectacol care se poate intampla intr-un
apartament sd fie performat si pe scend?
[Fragile] in formatul hibrid final prezentat
niunie 2015, este gandit sa fie functional
si pe scend, asa cum s-a intamplat la
Luxembourg si la Cluj dar sa poata fi
prezentat in orice format, experienta
fiind diferita in functie de spatiul ales.

Ce presupune experienta artistului?

Interactionarea cu spectatorii, o temd pe
care coregraful incearca s o exploreze
din cat mai multe unghiuri, depdseste
orice limitare in cazul acestui proiect
coregrafic. Exista o incarcare emotionala
puternica atat pentru performer, cat si
pentru spectator, pentru ca spectacolul
nu se termina la final cand pleaca
publicul, fiindca — ,toatd fragilitatea
rdmane Tn noi”. Cosmin Manolescu a avut
experienta piesei Camera 1306 care |-a
ajutat in proces, dar ceilalti artisti s-au
expus pentru prima oara n acest fel.

( DANS

Starting from a recent dance production conceived by choreographer Cosmin Manolescu and inspired by a discussion with the artist, Silvia
Cazacu writes an article dissecting this unusual participative experiment. Housed in private apartments as well as black boxes, Fragile is
meant to explore both dancers’ and spectators’ fragility, playing with their states and provoking them to cross the boundaries, until getting
involved in the piece.
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[Fragile] * foto: Alina Usurelu

»Nici unul dintre artisti nu mai lucrase

cu interactiunea directa cu spectatorii

si cu nuditatea directa” —a mentionat
coregraful. Dar Tanja si Giselda, cele care
au rdmas aldturi de Cosmin in proiect in
final, sunt doua artiste deschise si foarte
curajoase carora ,le-a facut placere sa
lucreze si sd experimenteze lucruri noi”.

»~Dansul e mai mult o experienta”

Coregraful a vrut sa rupa barierele cu
publicul, deoarece si-a dorit prezenta
directad si totala a celor prezenti.

Mai mult, spectatorii devin pe rand
performeri, iar la final artistii dispar si
lasd loc manifestarii acelora care si-au
asumat rolul de dansatori. ,,Publicul

este adevaratul performer, care trebuie
sd lucreze cu el si sa treacd peste niste
bariere, trebuie sa-si gaseasca locul, sa
aleaga unde vrea sa se ducg, in ce camer3,
pe cine vrea sa vadg, e supus la diferite
ncercari, trebuie sa fie curajos, trebuie sa
se dezbrace, sa fie suficient de puternic
sd accepte un sarut sau sa respinga
sarutul respectiv”. Cosmin subliniaza
importanta sinceritatii in spectacol, atat
a dansatorilor, cdt si a publicului, aceasta
fiind conditia principald a [Fragile].

Am aflat de la el ca si-a dorit s& sparga
tabu-ul legat de nuditate si sa 7i convinga
pe cei prezenti sa renunte la inhibitii

si sd se aldture artistilor. Astfel caa
conceput finalul spectacolului care sa
niveleze distanta si diferenta dintre cele
doud parti si sa convinga publicul sa
renunte la haine si sa danseze laolalta cu
performerii, urmand ca performerii sa se
retraga si sd lase spectatorii sd fie ei insisi
dansatorii. Cea mai mare parte dintre
spectatori a fost deschisd la propunerea
lui Cosmin Manolescu si a acceptat
provocarea de a-si explora fragilitatea.

Light design-ul spectacolului a fost
conceput tot de coregraf. Ideea a fost
sd lucreze cu surse diferite de lumind-a
fost un moment in care o lampa mobild
devine un lasou, spre exemplu — ceea ce
Ti ofera spectatorului o calatorie in care
experimenteaza inclusiv intunericul.
Sunetul este si el o parte importantg,
iar majoritatea melodiilor sunt de fapt
propuse de public, prin schimbul de
mailuri pe care acestia il au cu artistii
nainte de spectacolul din locatia secreta
(cand sunt rugati sa raspunda la cateva
intrebari). Batadile inimii care apar din
cand in cand in universul sonor i apartin
lui Cosmin si au fost inregistrate in
Japonia la Muzeul inimii (conceput de
Christian Boltanski) din insula Teshima.
Astfel, dansul inimii, in timpul caruia
Cosmin si gaseste un/o partener/a

din public si danseaza impreuna,
simtindu-si bataile inimii, se continua si
se dezvolta si la nivel sonor. Momentul
de laborator al dansului inimii din cadrul
spectacolului ,aduce oamenii aproape
unii de altii foarte rapid”, ceea ce duce
la un schimb emotional puternic.

Am concluzionat impreuna, in cadrul
interviului, cd [Fragile] este un spectacol
puternic, care Tti ramane prezent in minte
sin corp mult timp dupa ce plecide la

el. Pentru ca te face s& te simti bine in
pielea ta, atat timp cat accepti provocarile
artistilor. Si te face ulterior sa , privesti
deschis si cu alti ochi”. L-am intrebat pe
Cosmin dacd s-a gandit la proiect ca la
ceva care are un impact pe termen lung
asupra spectatorilor si mi-a raspuns ca

nu a gandit neaparat astfel, dar efectul

a fost cu siguranta unul de durata.
Coregraful si-a dorit un feedback de la
public ulterior evenimentului si a avut
parte de reactii diferite si interesante.
Mai multi spectatori au recunoscut ca au
regretat ca nu au avut curajul s& stea pana
la finalul spectacolului si cd data viitoare
cu sigurantd o vor face. Cosmin sustine
ca publicul feminin este mult mai deschis
decat cel masculin sd exploreze, sd se
deschidg, sa discute despre probleme.

»~Cameleonul fragilitatii”

Tnceputul si finalul sunt cele mai
importante parti ale unui spectacol,

iar finalul acestui proiect este de-a
dreptul iesit din comun. Fiecare varianta
de spectacol are un inceput diferit. In

apartament, spectatorii viziteaza pe rand
camera conceptuala, camera magica si
camera cu oglinzi, iar in varianta black
box, piesa incepe cu un party decis chiar
de spectatori pe baza unui vot. Finalul
care se adreseazad doar spectatorilor
curajosi, este Insa partea preferata a

lui Cosmin, pentru ca publicul capdta
puterea de a decide ce se intdmpla si cum
se intdmpla. Cosmin vorbeste despre
Jlabirintul emotional” care insoteste
orice experienta cu spectatorii si despre
partea din [Fragile] cdnd fiecare artist

se retrage cu cate o persoana pentru

a-si impartasi secretele. Insa unul din
momentul care 1i place foarte mult este
acela cand cei trei se retrag si lasa spatiul
sa fie preluat de public. Acel moment
»cand publicul trebuie sa rezolve finalul
spectacolului”. Mai mult, in [Fragile]

nu se aplauda, ,in momentul in care
aplauzi, ai renuntat la tot spectacolul”,
prin urmare ,cand nu aplauzi, nu exista
un final si spectacolul rédmane in tine”.

Spectacolul are mai multe parti
permutabile, cu exceptia finalului dar este
nevoie de o coerenta pentru a introduce
publicul in atmosfera specifica. ,Am avut
destul de mult de lucru ca sa concep un
format capabil sa ofere spectatorului o
experienta totald a procesului de creatie”,
mi-a spus el. Mai mult, exista un text
repetitiv — this is a masterpiece — care

este o auto-ironie si in acelasi timp

o referintd la artistul Tino Sehgal.

Am mai aflat despre interesul
coregrafului pentru miscarea
in-between, ,descompunerea unui
material coregrafic intr-o multitudine
de secvente si care duce la o calitate
speciald a miscarii”. Spectacolul a
fost regandit intr-un proces de creatie
care este ,impartasit in timp real cu
publicul”. De fapt, ,intreg spectacolul
este o repetitie pentru ultima jumatate
de ora care devine spectacolul real”.

Fara de final...

Interviul, ca si spectacolul, a fost unul
fara de final, cel putin pentru mine.
M-am tot gandit la ce am discutat, am
reanalizat [Fragile] si mi-am dat seama
cd aproape trei luni mai tarziu, imi este
greu sd scriu despre spectacol. A fost o
experienta completd, dar care inca se
continua si pe care as repeta-o oricand.



Cum ar fi daca spatiul de joc din teatru ar
deveni spatiul de joacd? Atat pentru artist cat
si pentru spectator! Unde ar fi acel loc, cum ar
ardta si ce s-ar intampla acolo? Tino Sehgal
alege galeriile muzeelor de artd si le dd viata
Lconstruind situatii”. Pentru asta se foloseste
de voci, miscdri ale corpului si interactiunea
umand. lar Boris Charmatz ii urmeaza.

Castigator in secolul 20 a iesit individul!

El a reusit sa se ridice din mase, sa
stdpaneasca tehnica in folosul sau, sa
pund un nume pe ecusonul de serviciu, sa
isi personalizeze masina, casa, viata. Sa
mearga pe drumul sau, sa fie altfel, sa fie
unic, sa fie singur. Aventurat in propria
odisee, ajunge sa se increada numaiin
gadgeturile de care se inconjoara, dar

se rataceste printre straini si chiar uita
incotro pornise. Artistii secolului trecut au
cantat filozofia solitudinii omului modern,
dar acum a venit randul unei noi generatii
sd gandeasca n alti termeni spectacolul,
spectacularul si spectatorul insusi. Sa

se intalneasca, sa impartaseasca si sa
aducd impreuna indivizii atomizati.

Se cauta spiritul holistic renascentist

in care artele se impletesc armonios
intr-o experientd pur umanista.

Tino Sehgal s-a format in anii '90 in
domeniul dansului contemporan la
universitatea de arte Folkwang din Essen,
scoald renumita pentru stransa legatura
cu compania Pina Bausch, timp in care a
si a studiat macroeconomia la Humboldt

The show as an exhibition

Spectacolul ca moment expozitional:

Tino Sehgal si Boris Charmatz

Tino Sehgal (al doilea din stanga din primul rand de sus) impreund cu o parte dintre colaboratorii sdi
pe treptele muzeului Martin-Gropius-Bau din Berlin. Lucrdrile sale nu sunt arhivate prin fotografiere
sau filmare, ci numai prin propria experientd: acestea trebuie trdite. * foto: Mathias Volzke

Universitat in Berlin. Dupa ce colaboreaza
n calitate de dansator cu Jérome Bel,
Xavier le Roy sau colectivul artistic

Les Ballets C de la B, alege sa creeze
propriile proiecte coregrafice pe taramul
artelor vizuale. Lucrarile sale au fost
prezentate, printre altele, la renumitele
MoMA si Guggenheim in New York sau
Tate Modern in Londra, iarin 2013 a
fost laureatul Leului de Aur la Bienala

de Arta de la Venetia dupa ce in 2005
fusese cel mai tanar artist reprezentand
Germania la acest eveniment.

Anul acesta, la invitatia festivalului
Foreign Affairs si a muzeului Martin-
Gropius-Bau, ,Situatiile” marca Tino
Sehgal au fost accesibile publicului din
Berlin. Termenul de ,Situatie” este
folosit de catre Sehgal referindu-se

la crezul sau artistic. El nu genereaza
obiecte, artefacte ori colectii, ci momente
expozitionale (,moments of exhibitions”).
Si pentru ca fiecare situatie e unica

in felul ei, lucrdrile lui Tino Sehgal nu
sunt arhivate, nu exista inregistrari

ori cataloage. Astfel, vizitatorul

Mara NEDELCU

trdieste o experienta cat se poate de
autenticd, e participant la un moment
care i se intampla chiar lui si pe care il
Tmpartdseste cu acei alti cativa prezenti
la locul faptei - artisti si spectatori.

Acesta este progresul

Tn curtea teatrului Haus der Berliner
Festspiele am fost intdmpinata de un
copil care m-a provocat lansandu-mi
intrebarea ,ce este progresul?”. Dupa ce
am facut cativa pasi ascultand opiniile
acestei fetite despre diferitele definitii ale
progresului, un adolescent i-a luat locul
continuand atat discutia, cat si plimbarea.
Cand schimbul de idei devenea mai
palpitant, o tanara domnisoara a intrat in
vorba cu noi si I-a schimbat pe adolescent
ca partener de discutie, povestindu-mi
despre progresele ei personale. Ultima
parte a plimbarii am petrecut-o in
compania unei persoane mult maiin
varsta, ajunsa la vremea bilanturilor.
«Thisis Progress” a insemnat mai mult
decat o invitatie la plimbare si dialog, a
fost o provocare de a deschide un spatiu
intim al ideilor si impresiilor personale.

Mara Nedelcu writes about two of the productions included in the program of the Foreign Affairs Festival in 2015 in cooperation with Martin-
Gropius-Bau Museum in Berlin. Choreographer Tino Sehgal chooses galleries and museums for his Situations in which he uses body
movements, voices and human interaction. A similar attempt makes Boris Charmatz with his new piece This is progress, presented in the

same context.

~ IN/OUT



30

_IN/OUT

gm

Germania, Rmnama
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Un loc deschis, abordabil in orice
directie sau sens, fara trasee sau intentii
prestabilite a fost pregatit si in incinta
muzeului Martin-Gropius-Bau. In lipsa
unei scene, a scaunelor sau oricdror altor
delimitari si marcari vizibile, vizitatorii
si artistii au Tmpartit acelasi spatiu.
Sinu numai atat! Intr-una dintre sali

se purtau discutii libere pornind de la
teme actuale Tn contextul socio-politic
curent si ajungand la realitatea din
sala, spectatorului fiindu-i posibila
oricand interventia: ,Welcome to this
situation”. lar ca sa indeparteze orice
barierd, ,This Variation” prezentat
pentru prima datd ladOCUMENTA in
Kassel in 2012, se petrecea in intuneric,
antrenand toate simturile pentru a
putea percepe corpurile, dansurile,
sunetele si miscarile din sala. Astfel,
spatiul expozitional se transforma in
spatiu publicin care spectatorul nu mai
este doar un oaspete, ci si participant.

Finarat de
COMSILILL LOCAL -1__
IMARLE

MUMICIFILLUL
TEHISOARA

DE ARTE

PERFORMATIVE
TIMISOARA 19-25.09.2015

O colectivitate temporara

Tn acelasi spirit, in vara acestui an, muzeul
Tate Modern din Londra a fost ,ocupat”
pentru doua zile de Musée de la danse,
compania din Rennes a coregrafului Boris
Charmatz, impreuna bineinteles cu cei
cateva mii de spectatori. Spectacolul

de dans din renumita hald a turbinelor

a fost creat in aceiasi masura de catre
dansatorii companiei cat si de vizitatori.
Boris Charmatz a tinut o ora de dans
deschisa, dezvaluind din secretele
coregrafiei , Levée des conflits”. Dansatorii
profesionisti se amestecau prin public
siTmpartdseau din practica lor formand
fmpreun3 o colectivitate temporara. In
acest dialog simplu si firesc, spectaculos
era de privit bucuria sincera de a se misca,
de a dansa, imbratisata la unison.

Un alt fel de dialog, de data aceasta intre
forme de exprimare artisticd, se petrecea
la etajele muzeului ce gazduiesc colectiile
permanente. Inspirati de momentele

IMI?UA
‘PERFORMING
ARTS FESTIVAL

IVAL FUR
ORMATIVE
STE TEMESWAR

LT ey

emblematice ale artei secolului trecut,
»20 dancers for the 20th century” aduce
doudzeci de dansatori care rezuma

prin miscare istoria recenta a dansului
contemporan. Dar cum dansul, ca si artele
vizuale fsi gaseste izvorul in realitatea

de zi de zi, obiectele expuse in muzeu
intregeau contextul istoric al momentelor
coregrafice amintite de dansatori. In acele
zile, am descoperit incinta Tate Modern
ca loc de intalnire intre oameni si intre
arte, un loc unde am Tmpartasit cu cei

din jur, am experimentat, ne-am jucat!

Tn jurul obiectelor s-au creat ritualuri
de vizitare: in expozitii, in teatre, in
muzee. Acum obiectele devin mai
degraba structura, pretextul unei
situatii, unei intalniri, unei Intamplari.
Aceste ,momente expozitionale” sunt
facute sd aduca Impreuna oamenii

si disciplinele artistice, sa provoace
dialogul si atitudinile empatice. Si s&
fmbogateasca experienta de spectator.

Dyggnieate:

centrul

cultural -



Trdim in lumi si n ritmuri diferite si
totusi ne suntem contemporani unii
altora. Ce inseamnd, Tn aceste conditii,
Jteatru contemporan” - un text in ale
carui personaje sa te recunosti, tu, cel
din sala? Un stil actoricesc imprumutand
gesturile strazii? O estetica vizuala
saturatd de semnele vremii pe care o traim
- sau toate la un loc? Sau poate numai

o viziune si un limbaj complet personal
impregnat de nelinistile lumii de azi?

Tntr-un numar special, revista PAJ din
New York lansa aceasta tema - Being
Contemporary/ Sa fii contemporan,
provocand o serie de artisti ai lumii de
azi sa raspunda unei serii de intrebari,
ludnd ca exemplu opera proprie sau pe
aceea a colegilor de breasla: Ce face ca
un spectacol, o piesa, o bucata muzicala
sau un eseu sa fie contemporane?

Ce inseamnd cdutarea elementelor
contemporane pentru artele si publicul
de azi? Cum este acest atribut -
contemporan - recognoscibil si inteles?

Aceeasi intrebare lansata in mediul
artistic romanesc cade pe un teren

minat de neclarificarea unor tensiuni si
paradoxuri locale. Cine spunea cu ani

n urmd, din motive electorale clare, ca
existd mai multe Romanii avea mai multa
dreptate decat credea. Lasand deoparte
diferitele Romanii care se deseneaza din
punct de vedere social, avem mai mult
Romanii si din punct de vedere artistic.

Pe scena de teatru locald - casa ne
rezumam la ea - coexista stiluri de teatru
diferite evoluand in paradigme temporale
diferite. Altfel spus, artistii traiesc fiecare
n timpul lui, iar timpul unora nu este cel
prezent, anume secolul 21, anul 2015.

lar dacd celor de azi le e oarecum posibil,
desi uneori nepldcut, sa dea timpul inapoi
ca sa accepte si sd gaseasca intelegere
pentru un spectacol care arata ca si cum
arfifacut cu 20 de anin urma, adica la
mijlocul anilor '90, cei care incd traiesc in

At different paces

In viteze diferite

Sau cat de contemporan e teatrul romanesc de azi

Cristina MODREANU

acea epoca - frumosul timp al haosului
post-revolutionar - nu par sa faca nici
un efort sa ajunga in zilele noastre.

Asadar, o buna parte din scena teatrala
de la noi se bazeaza inca pe realizarea
decorurilor - fie ele realiste, absurde
sau metaforico-hiperbolice in stilul
reteatralizarii tarzii - pe butaforie, care
se acorda perfect cu stilul emfatic,
patetic, teatral pana la lacrimi al unor
actori (de toate varstele) antrenatiin
demodatul stil stanislavskian al scolii
romanesti (mai ales cea bucuresteang,
fiindca de la Cluj au venit in ultimii ani
tineri actori mult mai interesanti).

O patura subtire de artisti mai tineri
(dar nu foarte tineri, fiindca aceia fsi fac
mana exclusiv in spatiul independent si
sunt fortati sa faca un ,teatru sarac”, fie
ca au auzit de Grotowski, fie ca nu) au
descoperitinca de la inceputul anilor 2000
forta proiectiilor video in crearea unor
fisuri suprarealiste induntrul structurilor
realiste ale pieselor contemporane.

Doar c§, 15 ani mai tarziu, proiectiile
video inca raman mai degraba ilustrative
n spectacolele romanesti de teatru - cu
exceptia celor semnate de Carmen Vidu
(care porneste de la un univers vizual, pe
care il pune Tn acord cu un text, niciodata
mai important decat structura vizuala a
spectacolului) sau ale lui Cinty lonescu,

prezenta fugard in teatry, fiindca nu i

se dedica exclusiv. Chiar si atunci cand
elementele video ,intra” in poveste, si
fncearca sa schimbe, in mod neasteptat,
traseul predictibil al naratiunii, asa

cum se intampla foarte interesant in
spectacolul Femei/Barbati de Willy Rusell,
regia Vlad Massaci, scenografia Andu
Dumitrescu la Teatrul din Rm. Vilcea,
realizarea efectiva te duce cu gandul la
anii '90, cand tot romanul ,avansat” isi
proiecta pozele de familie pe un cearceaf
n curte. Cand e vorba de dimensiunea
vizuala a unui spectacol de secol 21 e
nevoie de un profesionalism acerb, care
nu lasa loc de ,se poate si asa”, tocmai
pentru ca... SE VEDE! Se vede ca nu
avem ecrane de proiectie profesionale,
se vede ca proiectam pe carpe de un alb
incert, nici acelea intinse bine, se vede ca
luminile de spectacol incurca proiectia,
siinvers, iar detaliile conteaza enorm.
Daca nu e perfect integratd in spectacol,
e mai bine ca proiectia sa lipseasca pur si
simplu, fiindca imaginatia spectatorului
(contemporan) are propriile mecanisme
de reglaj, ea asteapta perfectiune tocmai
pentru cd este suprasaturata de impulsuri
vizuale. Teatrul nu-si poate permite s3 fie
ruda sdracd a televiziunii sau a filmului.
Pe langa proiectii, un spectacol intrd sub
definitia de teatru contemporan si gratie
celorlalte elemente ale sale: muzica (ce

Perplex ¢ foto: TCISArad ——

The discussion on “what it means to be contemporary in art” is not new on the world scene, but is really at the beginning in the Romanian

theater. Starting from this point, the essay articulates ideas regarding the type of actors and the themes and stage effects needed when it

comes to contemporary theater productions. Theater cannot compete with television or film, so innovation in its own means it's the key.
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— Cerc, oglindd, transformare * foto: TCIS Arad

frumos e cand ea este special compusa
pentru spectacol si integrata in conceptul
acestuia - cum se intdmpla in Reunificarea
celor doud Corei de Joel Pommerat regizat
de Radu Nica la Teatrul de Stat din Arad,
unde muzica e semnatd de Vlaicu Golcea
si cantata surprinzator de bine de actorul
Andrei Elek), costumele (in acelasi
spectacol personajele sunt plasate prin
costume nu doar intr-un timp anume, ci
siintr-o clasa sociala precisa - clasa de
mijloc, acolo unde nefericirea cuplului
devine o problema demna de analizat) sau
miscarea (aici e nevoie de atentie, fiindca
a ajuns un cliseu sa folosesti un mic citat
de dans contemporan ca sa subliniezi
Jtrdirile contemporane”ale personajelor,
n special cdnd e vorba de cuplu; asa cum
se iIntdmpla in acelasi spectacol cu micul
pas de deux creat de Florin Fieroiu).

Dar toate aceste semne din spectacol pot
fi contrazise sau subminate, puse in umbra
sau chiar aruncate in ridicol de stilul de
interpretare, a carui racordare la ritmurile
contemporane nu e tocmai usor de facut.

Poate cel mai greu fapt pentru actorul
roman de azi este acela ca ,eroul
contemporan” a devenit in foarte multe
cazurinon-erou sau anti-erou. Cum

sa faci sa joci o fiinta stearsa, banala,
semnificativa numai prin faptul ca este
exponentul celor multi la fel de stersi ca
el/ea? n Cerc, oglindd, transformare, piesa
tinerei autoare americane de mare succes,
Annie Baker (premiul Pulitzer pentru
teatru) toti ,eroii” provin din aceasta
categorie, extrem de larga de altfel. Sunt
fiinte fie resemnate, fie frustrate, fie care
nu si-au gasit inca drumul si incearca sa

se salveze ca sa nu ajunga asemeni celor
din jur. Adusi Tmpreunad de un curs aparent
inept care le promite redescoperirea
sinelui, ei ajung sa se cunoasca unii pe altii
si sa patrunda ceva mai adanc in propria
rezerva de umanitate. Construita din scene

scurte, bazate pe exercitiile propuse de
cursul respectiv, dar alunecand discret
n intimitatea participantilor, piesa are o
impresionanta forta prin subtilitate. lar
regia lui Cristi Juncu se potriveste perfect
pentru acest tip de scriiturd, regizorul
dovedind, in fapt, aceeasi calitate - forta
prin subtilitate - pe parcursul unei cariere
mereu preocupate de reimaginarea
»€eroilor contemporani”. Un ritm ceva mai
alert, impus de heblurile care despart
scenele, ar fi crescut poate impactul
acestui spectacol simplu, adevarat, care
aduce spectatorii foarte aproape de spatiul
de joc rotund, parcd in dorinta de a-i
contamina cu speranta regasita de aceste
fiinte pierdute in Babilonul contemporan.
*xk

Teatrul de Stat din Arad a prezentat

in aceasta primdvara la Bucuresti trei
noi spectacole, toate cu piese de autori
contemporani - in fapt, trei dintre cele
mai interesante voci dramaturgice,

din culturi diferite: francezul Joel
Pommerat, autoarea americana

Annie Baker (in premiera pe scena
romaneasca) si cunoscutul dramaturg
german Marius von Mayenburg.

Piesa celui din urma, Perplex, montata

la Arad de Theodor Cristian Popescu,

si el un pionier al descoperirii textelor
contemporane, este in fapt o satird
(putin prea) directionata inspre teatru,
arta comentata cu propriile mijloace.
Actorii alesi de regizor au o energie buna
si stapanesc cu mult firesc personaje
cameleonice, care pretind transformari
spectaculoase. Cecilia Donat, Carmen
Vlaga- Bogdan, Alex Margineanu si Andrei
Elek jongleaza abil cu tipologiile urbane
contemporane in scenografia la fel de
spectaculos transformabila a lui Mihai
Pacurar. Dincolo de decor, in acest caz
stilul de joc si corporalitatea actorilor
fac legatura cu lumea de azi, si de aceea
acest spectacol s-ar fi potrivit pe orice
scena contemporana - de la Berlin la New
York. Dar este oare publicul romanesc
pregatit pentru asemenea subtilitati? Este
el obisnuit sa-si exerseze capacitatea de
a face conexiuni asociative ca raspuns

la un spectacol de teatru? Meritd toate
felicitdrile Teatrul de Stat din Arad

care, dacd tinem cont de aceste trei
spectacole prezentate la Bucuresti, pare
sd aiba o strategie - lucru mare, rar de
gdsit in teatrele romanesti - directionata
Tnspre fnscrierea in contemporaneitate

a productiilor sale, primul pas inspre

atragerea si dezvoltarea unui public
constient. Pentru cd publicul de azi trebuie
expus intens si sistematic la spectacole
care il scot din rutina de receptor pasiv si
il obliga sa judece, sa faca conexiuni, sa
aiba o atitudine, sa-si pund intrebari. Se
cheama , dezvoltarea publicului” si fara ea
viitorul acestei arte ramane complet incert.
*k*k

Tntr-o conferintd sustinuta la Oslo in
2010 si publicata ulterior de Scena.ro,
regizorul Thomas Ostermeier isi explica
viziunea sa teatrala ,sociologica” prin
faptul ca e pasionat de a transpune

n sceng, prin intermediul teatrului,
tipologii contemporane. Ca un adevarat
jurnalist de investigatie, regizorul de
teatru contemporan tine realitatea

sub observatie si face conexiuni intre
universul autorului pe care il pune in
scena - fie el clasic, ori contemporan - si
lumea spectacolului, care se adreseaza
audientei prezente acum, aici.

Dar prezentul e un lucru diferit pentru
oamenii diferiti aflati n sal3, ca si pentru
viziunile diferite ale membrilor echipelor
care realizeaza aceste spectacole. Sinu

e suficient s&-i Tmbraci pe actori in haine
»de azi”, poate chiar recognoscibile fiindca
provin de la firme ultra-contemporane, si
nici nu e destul sa-i pui Heddei Gablerin
brate un laptop pe care sa-l distrugd in loc
de un manuscris, asa cum face Ostermeier
n adaptarea sa dupa piesa lui Ibsen. E
nevoie ca Hedda aceasta sd gandeasca

si sa se miste contemporan, sa veziin ea
nelinistile unei tinere femei de azi, care

nu mai sunt cele ale eroinei lui Ibsen. Nici
macar de plictisit nu ne mai plictisim la fel.

Ce vreau sd spun este ca oricat ar explica
0 regizoare sau un regizor actorilor

sdi care sunt motivatiile psihologice

sau conceptuale ale personajului sau
non-personajului pe care Tl are de jucat,
prezenta Tn scena a acestor actori va fi
n cele din urma definitd de experientele
avute, de tarile vizitate si de oamenii cu
care au intratin contact, de anvergura
informatiei de care dispun - altfel

spus, de cultura si de viziunea despre
lume si viatd a respectivilor actori.

Sida - in special pentru actorii care

vor sa faca teatru contemporan este
esential ca aceasta viziune/pdrere sa
existe. Sa fii contemporan inseamna (si)
sd intelegi - sau macar sd incerci in mod
activ sa intelegi - lumea in care traiesti.



Intdmplarea a facut ca, in 1993, cAnd ma
pregateam sd lansez editura UNITEXT a
UNITER, o studentad din Cluj sa imi propuna
publicarea unei ,culegeri” de texte despre
teatrul elvetian. Aveam cateva repere
despre subiect, nu prea multe, totusi,
si...am acceptat. Este prima publicatie

a UNITER, Aspects du théatre helvétique.
Recueil d'articles edité par Diana Tihu,
1993. Cred ca a devenit, intre timp, o ...
raritate bibliografica. Peste sapte ani,
apare la UNITEXT, in seria Magister, Opera
de artd vie, celebrul ,studiu” din 1921 al
scenografului elvetian Adolphe Appia, figura
legendara a inceputurilor modernitatii
teatrului european. Text dificil ca limba
francezad, tradus de Elena Dragusin Popescuy,
exersatd la acea vreme in traducere de
poezie franceza dar si de dramaturgie
(Maurice Maeterlinck), el a intrat repede

Tn circuitul teatrologic romaneasc si este
citat adesea in lucrdri de disertatie si de
doctorat. O lucrare de referintad, unul
dintre titlurile de succes ale editurii.

Gandirea fabuloasd a acestui om de

teatru a mers in directia unei schimbdri
fundamentale; ea priveste, intre cateva
directii majore, spatiul in teatru, desfiintarea
scenei si apropierea de public. El numeste
clasica scend, o ,monstruozitate”. Appia le
spune fratilor Morax, in 1908, sa conecteze
sala teatrului popular Jorat din Méziéres, la
scena. De fapt, ceea ce sconteaza gandirea
reformatoare a lui Appia priveste chiar
ideea de public. Tn aceeasi perioada in care
Edward Gordon Craig, dupa ce il socase pe
Stanislavski, la Moscova, si prin decorurile
pentru Hamlet, gandeste altfel evolutia
actorului in spatiul scenei, Adolphe Appia
este primul care gandeste spectacolul de
teatru out of the box; ca si cum ‘cutia” salii/
scenei ar trebui spartd pentru a elibera
forma. Rolul luminii devine esential iar cel al
picturiiin scend, redus la maximum. Scena
este spatiul care reconsiderd realitatea din
perspectiva iluziei si singura iluzie scenica
este ,prezenta vie” a actorului. El atrage
atentia, insa, ca singura realitate valoroasa

Odiseea spatiala a unui elvetian

a teatrului nu sunt mijloacele scenice care
creeaza iluzia, ci corpul omenesc. Pentru
Appia, experienta operelor lui Richard
Wagner este esentiald, este formatoare in
sensul in care artistul elvetian realizeaza

ca ,metodele” regiei nu constau in nivelul
perfectiunii iluziei, ciin acela al controlului
celor trei elemente: formele, lumina si
culorile. (La revue, Paris, Juin 1, 1904) ,incd
facem confuzie intre ‘teatru’ si ‘spectacol”.

Alucra spatiul in teatru nu este un atribut
al ,barbariei” modernilor care il limiteaza,
neartistic, obligand public la o posturd
improprie. 1l citeazd pe Wagner: ,Acolo
unde alte arte spun: ‘Asta inseamna’, muzica
spune: ‘Asta este’”. Inspiratia ii vine si din
lumea veche a Greciei antice unde spatiul
este organic, fara diviziuni care sa limiteze
forta de sugestie si realitatea actului
teatral. Ideile sale sunt cunoscute de multi
oameni de teatru in Europa, aflatisi eiin
cautarea unei schimbdri care sd elibereze,
nu s& mentind limitarile. Inceputul secolului
este promitator. Dacd Stanislavski este
inca un reformator, Craig, Appia, Dalcroze,
Copeau sunt vizionari. Abia discipolii si
criticii lui Stanislavski, intre ei, in special
Vsevolod Meyerhold, sunt aceia care
contrapun modelului, metodei magistrului,
viziunea noii realitati scenice, a corpului
actorului in relatia sa cu spatiul scenei.
Appia impresioneaza in epoca nu numai
prin calmul si farmecul cu care ideile

sale neobisnuite par sa transforme firesc
habitudini artistice multiseculare. Ci si
printro noblete naturala. Omul impune

si prin, cum scrie Jacques Copeau,
LCapacitatea de a se entuziasma”. E in stare,
dupa o reprezentatie, sa spuna fiecarui
actor cum a jucat, repetand posturile lor
scenice, analizand detaliile punerii in scend.

Cand boala nu fi mai permite sa se
deplaseze, Copeau il viziteaza la

Nyon. lata ce scrie despre Appia

si ,spatiul” sdu domestic:

,In mijlocul unui spatiu gratios era o casd
micd, modestd. La etajul al doilea, era o

AUDIENCES' STAGES | The space odyssey of a Swiss man

Marian POPESCU

foto: Adriana Grand

camerd micd, cu un pat de metal, o masd, si
cateva scaune. Aici trdia Appia cu creioanele
sale, cu manuscrisele sale, desenele sale si
cateva cdrti - Rabelais, Moliére, Shakespeare.
De multd vreme nu mai avea nevoie de
partiturile din Wagner; le stia pe toate pe
dinafard. Dincolo de fereastrd un copac mare
se legdna in vant. Astdzi, la poalele copacului
e ingropatd cenusa unei inimi care adora viata
si bdtea numai pentru frumos. N-a fost nicio
mare ceremonie la inmormantarea lui. Nu voia
sd deranjeze pe nimeni. Testamentul sdu e in
creion pe o jumdtate de pagind, scria mereu

in creion. Incredinta soarta lucrdrilor sale la
trei prieteni care puteau sd aibe grijd de ele.”

(Adolphe Appia 1862-1928. Actor-Space-
Light, expozitie realizata de Denis Bablet
si Marie-Louise Bablet, John Calder,

London/Riverrun Press, New York, 1982)

M3 impresioneazd, de fiecare data, ultima
fraza din Opera de artd vie. Are ceva
premonitor, promitator, nelinistitor:

,In zilele noastre, arta vie este o atitudine
personald care trebuie sd aspire a deveni
comund tuturor. De aceea trebuie sd pdstram
in noi aceastd atitudine, peste tot unde ne
poartd viata; a o abandona este singurul
compromis pe care trebuie sd ni-l interzicem.”
(Adolphe Appia, Opera de artd vie, in
romaneste de Elena Dragusin Popescu,
UNITEXT, Bucuresti, 2000, pag. 100-101)

With the occasion of the Swiss Dossier, professor Marian Popescu writes about the extraordinary contribution of the Swiss artist Adolphe Appia to the
reinvention of the theater space. Hisinnovations are still essential for the way theater makers are using the performing space, the volumes and dynamics
of it, in order to involve the audience. “Live art is a personal attitude aspiring to be shared” is the favorite Appia quote of the author of this article.

( SCENELE PUBLICULUI



De la masinile celibatare la pulberea de oase

Actorul intre mecanizare si pulverizare

Mirella PATUREAU
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| NINSORILE DE ALT

Tniarna trecutd, spre finele Festivalului de
toamna parizian un spectacol de Romeo
Castellucci cu Sdrbdtoarea Primdverii

de Stravinski a tulburat publicul. Critica
erudita a amintit scandalul premierei
pariziene din 1913 in coregrafia lui
Rudolf Nijinski. Socul insa a fost de asta
datd de altd natura. Nu notele senzuale,
dezldntuirea corpurilor dezgolite au

fost o problem3, ci... absenta lor.
Castellucci propunea un spectacol de
dans fara dansatori, pentru 40 de masini
comandate de ordinatoare si citeva tone
de pulbere de oase animale. O astfel

de viziune poate parea la prima vedere
o provocare: intr-o lume din ce in ce

mai mecanizatd, dominata de ecrane

si circuite informatice, cochetind cu
virtualul, teatrul sau spectacolul vivant
face inca figura de ultim recurs, fondat
pe o prezentd vie si care celebreaza
deobicei o intflnire actor/spectator.
Castellucci deplaseaza intilnirea pe un
alt teritoriu, cel al unui dezastru anuntat,
cind masinile pun stapinire pe planeta

si ramin singure in scend. Imaginile sunt
superbe, bizare, de o mare cruzime a
imaginatiei, amintind radicalismul unui
Artaud. Frumusetea, spune undeva

regizorul italian, trebuie sa ne surprindg,
dar mai este oare asta o surpriza?

Printre roboti si manechine

Fara sa coborim departe in timp, ,teatrele
mecanice” infloriserd in Europa anilor

20, vezi si cdutarile de la Bauhaus sau
baletele triadice. Impulsul venea desigur
de la Gordon Craig, prima aparitie a
supermarionetei propovaduita de acest
regizor vizionar a fost se pare un spectacol
cu Roi Bombance (Regele Ospdtului) de
Marinetti, montat de Lugné-Poé in 1909.
Tot Marinetti a fost cel care a utilizat
acest mit modern in piesa sa Pdpusile
electrice unde Robotul apare ca un

Dublu al personajelor. Daca marioneta
corespunde unei interogatii ontologice,
tradind o neliniste umana fundamentala,
robotul este replica sa la ora civilizatiei
industriale. ,Teatrul mecanic”, ne spune
Giovanni Lista, specialistul european al
futurismului italian, a reprezentat un
epifenomen al prezentei masive a masinii
ca protagonista a civilizatiei moderne.
Marioneta, ca o constiinta a Dublului, este
una din imaginile mitice cele mai vechi ale
umanitatii. In schimb mitologia masinii
este mult mai recenta. Michel Carrouges

YESTERDAY'S SNOW | The celibate machines

a identificat una din primele figuratii

ale acestei masini in imaginea ,masinii
celibatare”care circula sub forma diverse
de la Jarry, la Kafka sau Duchamps.?

Omul viseaza sa fie 0 masina, doreste sa
atinga perfectiunea si puterea corpului
mecanizat. Putem observa, dupa
Carrouges, ca toti umanii mecanizati
sunt celibatari: disocierea Eului care

a creat fantasma Dublului mecanizat

e sanctionata prin starea de celibat,
adica prin pierderea dreptului de
participare la viata si la comuniunea
erotica. Futurismul italian era in cautare
de noi mituri capabile sa legitimeze
societatea industriala. Imediat dupa
lansarea Manifestului futurist in 1909,
Marinetti publicd romanul Mafarka
futuristul, dedicat unui erou care, fara
concursul unei femei, da nastere unui fiu
inaripat, pe care-| construieste singur,
piesa cu piesa. Povestirea se termina

Cu nasterea acestei creaturi mecanice

si antropomorfe, care-siia zborul catre
cer pentru a detrona Soarele. Marinetti
fondeaza deci legenda supraomului
futurist, imagine solarad care trebuie sd
se nascd din civilizatia industriala, dar,

a realiza o umanitate de supraoameni
presupune o creatie celibatara.

1. Michel Carrouges, Les machines
céibataires, Edtions du Chéne, Paris, 1976.

The article has a starting point in the Parisian opening of the Stravinski’s Spring Awakening remixed by visionary director Romeo Castellucci.
The production featuring only machines is a demonstration of imagination at work and a manifest a la Artaud, reminding us old aesthetics like
Bauhaus, Futurism and Craig’s marionettes. Robots are still a fascination for the contemporary artists, Castellucci being a great example.



Primul rdzboi mondial a trecut pe aici si

n 1927 mitul robotizarii fiintei umane
devine sursa de profunda angoasa intr-o
piesa de Ruggero Vasari (1898-1968),

cu titlu nespus de explicit, Angoasa
masinilor, creata la Paris de grupul Art et
Action?. Piesa se desfdsoara in ,Regatul
masinilor”, pe o planeta nedefinita,
probabil Terra, locuita de o umanitate
mecanizatd, compusa din roboti si din
»condamnati la masini”, adica oameni
robotizati. Energia vitala este asigurata de
o centrala electrica ratasata la o masina-
creier care organizeazd viata intregii
planete. Este o comunitate de masini
celibatare, caci femeile au fost trimise pe
o alta planetd. Textul ne face sa ne gindim
la celebra distopie a cehului Karel Capek,
R.U.R., pe care Vasari o cunostea bine,
caci asistase la reprezentatia ei la Berlin
in 1923, sau la spectacolul pus in scena de
Fiodor Komisarjevski la Paris in 1925. Dar
la Vasari exista un contrast strident intre
verbal si vizual, ntre textul de un lirism ce
aminteste un D’Annunzio si intre decorul
futurist al Regatului masinilor, unde se
desfdsoara actiunea scenica. G. Lista
avanseaza o explicatie istorica®: influenta
Expozitiei Internationale a Noii Tehnici
Teatrale care a avut loc la Viena in 1924
unde au participat Schlemmer, Exter,
Lissitzki si pe care Vasari nu putea s-o
ignore.Textul final prevede insd prezenta
pe scend a unor aparate electrice cu
discuri luminoase, antene ce scinteiaza,
semnale care se aprind cu intermitenta,
in vreme ce masina-creier si mecanismul
sdu in miscare zbirniie amenintator...

2. Grup teatral de cercetare si de avangardd.
Creat de Louise Lara si Edouard Autant, tatal
cineastului Claude Autant-Lara. Vezi Michel
Corvin, Le Théatre de recherche entre les deux
guerres, Le laboratoire Art et Action, Ed. L
Age d Homme, coll, Th 20, Lausanne, 1990.

3. Giovanni Lista, ,L'angoisse des machines
de Ruggero Vasari” in Mises en scéne,

années 20 et 30, Ed. du CNRS, coll. Les

voies de la création théatrale, Paris, 1979.

Sarbatoarea ciberneticd a primaverii

Tn acelasi tip de sumbra ambianta
mecanica, Sdrbdtoarea primdverii propusa
de Romeo Castellucci a reusit sa facg,
realmente praf si pulbere un mit ancestral
si sa-i redea in acelasi timp o zguduitoare
forta contemporana. Avem cu totii in
minte muzica ritmata, obsedanta a
compozitorului rus, vechi ritualuri pagine
despre sacrificiul unei fecioare in pragul
primdverii pentru a redea fertilitatea
pamintului, divinitate hranitoare. Mai
putem adauga aici traditia unor versiuni
coregrafice de legenda de la Nijinski

la Maurice Béjart si Pina Bausch.

Daca la Castellucci nu mai avem nicio
imagine a Rusiei pagine, violenta persista
pe alt plan. Suntem in plind estetica

a disparitiei caci este o sdrbatoare a
primdverii fara prezenta umana, doar 40
de masini agdtate pe sine, la fnaltime,
unde sclipesc citeva lumini rosii si care
lasd s cada o ploaie find de pulbere,

un balet cinetic fara corp, jocuri de

forme si de ritmuri comandate de o
masindrie sofisticata. Pe o perdea de
plastic, deplasata lateral, putem citi ca se
foloseste cenusa provenita din oasele a 75
de bovine sacrificate si atent curatate.Tot
acest balet de pulbere in lumina filtrata
ca de inceput sau sfirsit de lume e riguros
programat numeric, pe ritmul sacadat,
crescendo al muzicii lui Stravinski,
completat de o banda sonora de Scott
Gibbons, un bruiaj straniu care ne

Sdrbdtoarea primdverii, regia Romeo Castellucci

plonjeazad in infinit si ne face sa ascultdm
fosnetul atomilor, viata ascunsa a materiei
(captata de un ordinator). O dimensiune
spectrala care aminteste adagio-ul biblic:
din tarind ne-am nascut, in tarina ne vom
intoarce. Perdeaua de plastic se retrage
si citeva siluete, in salopete albe cala o
depoluare nucleara vin si curata scena

de cenusa depusa. Catastrofa nucleard
sau imagine a Holocaustului, departe

de a crea scandalul, aceasta Sarbatoare
spectrald a primaverii a tulburat profund.

Tntr-un interviu publicat in programul
Festivalului Castellucci marturiseste

ca a vrut sa faca sd danseze pulberea...
sd explodeze, sa atomizeze dansatorii.
Dar dansul a ramas. Miscarile, piruetele,
figurile cele mai traditionale sunt
exprimate prin pulberea ce se asterne
n valuri. Aceasta pulbere e o cenusa si,
Castellucci subliniaza, este moartea.
Laintrebarea: teatrul poate exista fara
prezentd umana? Castellucci confirma:
»Cred ca da. Nu cred Tnsa ca e sfirsitul
omului pe scend, cdci chiar daca nu avem
decit aceastd pulbere, ea reprezinta
actorul. Actorul si spectatorul sunt

cele doua elemente minimale, cadrul
prin care se petrece teatrul. Chiar daca
actorul nu e prezent in carne si oase,
chiar dacd e redus la o pulbere, sau la
forme geometrice, sau animale, el ramine
totusi Actorul cu un A majuscula.”

( NINSORILE DE ALTADATA



Annie Baker

- Noul neorealism in dramaturgia americana

Saviana STANESCU

 NEW YORK PUZZLE

Castigatoare a premiului Pulitzer in 2014
pentru piesa THE FLICK, Annie Baker este
consideratd de multi oameni de teatru

si litere un geniu al noii dramaturgii.
Dincolo de utilizarea unor cuvinte ca geniu
sau erou n viata de zi cu zi americana
intr-un mod diferit de romana (cred ca

n Romania existd un alt standard de
folosire a termenilor, fiind rezervati
pentru realizari cu totul exceptionale),
Annie Baker este un nume de care se
vorbeste foarte mult. Esti considerat un
fel de initiat daca gusti piesele sale.

Despre ce este totusi vorba in buzz-ul
declansat de acest fenomen numit Annie
Baker. Am sa fac o comparatie care ar
putea pdrea ciudata. Annie Baker aduce
in dramaturgia americana ceea ce noul
val regizoral a adus in cinematografia
romana: un nou neo-realism.

Piesele sale mizeaza pe pauze lungiintre
replici si cuvinte, un dialog naturalist,
relativ banal, de fapt poetic printr-un

soi de poezie a lucrurilor marunte, de

zi cu zi. Povestile nu sunt sofisticate,

nu se intdmpla lucruri exceptionale ca
fir narativ, totusi este ceva fascinant si
extraordinar in felul in care scriitoarea
surprinde — ceea ce Arundhati Roy
numea ,,dumnezeul lucrurilor mici”.

In THE FLICK si noua sa piesa de la
Signature Theatre, JOHN, Annie Baker
creeaza personaje recognoscibile,
oameni simpli, normali, decupati din
realitatea americand imediata. Dialogul
reflectd ezitdrile si preocuparile zilnice
ale acestora. Dar, fie ca avem de-a face
cu trei tineri lucrand intr-un cinematograf
dintr-un orasel american, ori cu gazda
primitoare a unui Bed&Breakfast

plin de obiecte kitsch, caracterizdrile
autoarei sunt construite printr-un
proces de acumulare a acestor lucruri
aparent marunte. Se creeaza astfel o
magie a prozaicului, a cotidianului, care
captiveaza spectatorii si Ti face sa-si
doreasca sa urmareasca o piesa pentru
ore in sir. Intr-adevar spectacolele cu
piesele lui Annie Baker dureazd peste

3 ore. Sunt spectatori care bombane

ca nu se intdmpla mare lucru pe scend
si pleaca la pauza. Fanii ei fideli, in
majoritate tineri, stau insa pana la capat
si sunt die-hard. O apara pe scriitoare,

o justifica, o considerd un geniu.

The new Neorealism in the American theater

Trebuie insa spus ca o mare parte

a succesului autoarei se datoreaza
regizorului Sam Gold, care i-a montat
toate piesele. Nu stiu dacd spectacolele
cu piesele ei ar fi avut acelasi impact fara
felul unic in care Sam stie sa construiasca
atmosfera si tensiune dramatica din
pauze lungi intre replici, o rostire fireasca
a dialogului, momente in care nimic nu
se intampla pe sceng, dar ai posibilitatea
sa umpli tacerea cu propriile ganduri
declansate de forta banald a obiectelor
si situatiilor. Sam reuseste sa intensifice
hipnotizarea publicului si fara sa aiba

nici un actor pe scend. Sunt minute in
sirin JOHN cand auzi doar franturi din
ceea ce spun personajele, vizitand o
camera pe care nu o putem vedea.

Sunt curioasa care va fi traiectoria
acestui cuplu artistic in viitor. La ora
aceasta ei sunt the big deal. Reamintesc
ca teatrul american mainstream e
centrat pe dramaturg nu pe regizor, de
aceea probabil se vorbeste mai mult de
autoarea pieselor decat de Sam Gold
in crearea acestor spectacole. Totusi,
lumea de teatru stie ca regizorul care a
castigat premiul Tony pentru muzicalul
FUN HOME este un profesionist de
mare calibru, care se dovedeste a fi
perfect pentru piesele lui Annie Baker.

Orice dramaturg isi doreste o astfel
de intalnire cu regizorul potrivit.
Annie Baker e un geniu norocos.

Saviana StanescuistakingNew York puzzle furtheronwritingaboutanewvoice inthe Americantheater - playwright Annie Baker. Commenting
on her new piece at the Signature theater, John, as well as on older ones, the author detects the signs of a certain style of writing for the
theater: long pauses, naturalist dialogues, silences and interludes composing durational pieces with the power to mesmerize the audience.
Annie Baker’s awarded plays are examples of a new type of realism.



Acest eseu Tsi propune o examinare a
functiilor naratologice specifice unor
spectacole contemporane preocupate de
istoria recenta si o analiza a mijloacelor
prin care aceste creatii (re)activeaza
diferite tipuri de memorie. Explorand
resorturi care tin atdt de memoria
colectiva cat si de memoria individuala,
unele dintre aceste spectacole trateaza
teme precum mineriadele din iunie 1990,
viata Tn Valea Jiului dupa 1989, aspecte
ale disidentei fn perioada comunists,
dar si diverse istorii personale.

Un prim aspect important care poate fi
remarcat in legatura cu aceste spectacole
este perspectiva nuantata asupra unor
teme care, de regul3, sunt tratate in chip
maniheist. Astfel, se explica de ce aparitia
lor nu este una accidentalg, ciare un
aspect programatic. n ultimii ani au aparut
diverse platforme artistice care au facut
posibild prezentarea acestor spectacole
ntr-un cadru coerent si bine definit

Un loc important in sprijinul dimensiunii
tematice si conceptuale Tn cadrul unor
astfel de proiecte il ocupa metoda de
lucru si de productie. Spectacolele sunt
de cele mai multe ori construite pe baza
unei documentari istorice si a cercetdrii
de teren, metode care presupun atat
investigarea documentelor (dosare de
securitate, arhive, stenograme, dosare de
presa etc.), cat si realizarea unor interviuri
cu cei care au fost martori sau direct
implicati in evenimentele respective.
Unele dintre aceste spectacole sunt creatii
colective: artistii lucreaza impreund la
procesul de documentare, participa la
elaborarea scenariului de spectacol si
sunt implicati in toate activitatile ce tin
de productie. Vorbind intr-un interviu
despre activitatile Teatrului-Spalatorie
din Chisinau, Nicoleta Esinencu spune

ca ,cele mai multe dintre spectacolele
noastre sunt colective, nu sunt spectacole
de autor. Sunt cdutari comune. Tn plus,

n aceste spectacole nu exista roluri

Recent histories

Reactivarea memoriel prin teatru

principale si roluri secundare, pur si
simplu pentru ca nu exista roluri. Exista
oameni, existd istorii (adevarate), exista
realitati si existdm noi, cei care ne
punem intrebdri, inclusiv din perspectiva
acelor oameni si acelor realitati.”*

Tn plan stilistic exista fireste multe
deosebiri, dar ce leaga totusi aceste
spectacole in mod fundamental este
principiul clasic al povestirii (al expunerii
ntr-o forma cat mai directa), principiu
ce poate fi identificat |a toate nivelurile
creatiei, incepand cu faza documentarii
siincheind cu cea a reprezentarii in

fata publicului. Tn cazul spectacolelor
verbatim (cum ar fi Capete infierbantate.
13-15 iunie 1990 sau SubPdmant. Valea
Jivlui dupd 1989), cei intervievati spun o
poveste despre un eveniment/e la care
au fost martori sau la care au participat.
Acestea sunt naratiunile-sursa, marturiile.
Odata acest proces incheiat, autorii
spectacolului opereazd un proces de
selectie si montaj, in urma cdruia se
naste un scenariu, o naratiune care
reuneste toate acele naratiuni-sursa:
istorii personale, puncte de vedere,
marturii. Pe baza acestui scenariu siin
urma studierii atente a interviurilor, actorii
ajung sa prezinte aceste istorii in fata
publicului. Ei devin astfel purtatori de
povesti si naratori intr-un cadru artistic.

De cele mai multe ori, Tn urma unor
reprezentatii de acest tip au loc discutii cu
publicul, care permit extinderea fluxului
narativ: pornind de la povestile pe care
le-au ascultat, unii dintre spectatori ajung
sa-si marturiseasca propriile experiente
(similare sau chiar direct legate de
evenimentele tratate in spectacol). Se
creeazad astfel o comunitate temporara

1. Noi practici in artele spectacolului

din Europa de Est/New Performing Arts
Practices in Eastern Europe, editatd

de lulia Popovici, Colectia Festivalului
International de Teatru de la Sibiu (Editura
CARTIER, Chisindu, 2014), 159

lonut SOCIU

\d

unita printr-un lant al verigilor narative, in
care rolurile se schimba necontenit intre
cel care asculta si cel care spune povestea.
De cele mai multe ori, aceste spectacole
nu-si propun sd aiba un efect terapeutic, ci
sunt destinate unei comunitati. Intrebat
fiind daca un spectacol precum Dragd
Moldova... este mai putin teatru si mai
mult terapie social3, Nicoleta Esinencu
spune ca nu-si propune sd salveze pe
nimeni prin arta. ,Nu facem teatru ca sa
ne rezolvam dilemele personale, cica sa
punem in discutie niste probleme, pentru
vecinii nostri si toti necunoscutii care poate
nu s-au gandit niciodata la ele. De aceea,
spectacolul nu este o formd de terapie

si nici nu ne-am fi dorit sa fie asa ceva.

Si pentru noi, ,profesionistii”, si pentru
oamenii de pe scena, mai importantd
afost aceasta impartasire a istoriilor
personale cu un public de straini.”?

Tnainte fnsa de a ilustra acest flux

narativ cu cateva studii de caz, voi

[dmuri in numarul viitor unele aspecte
contextuale legate de etapele care
preceda aparitia acestor formule teatrale
documentare (insolite in mediul artistic
autohton) si a acestui discurs teoretic
despre memorie si istoria recenta.

2. Ibid., 160

lonut Sociu starts a new series of essays regarding the way theater tackles with memory and history. New ways of narrating and documenting
the recent past, journalistic means, especially the interviews, are methods meant to cast light on the different nuances of the themes
otherwise treated in black and white. The collaborative process of making this kind of theater is another aspect on which the author insists.

( ISTORII RECENTE



Despre ce e Cenusareasa?

Mihaela MICHAILOV

. POSTFORMA

Cenusareasa este in viziunea
dramaturgului si regizorului Joel
Pommerat o fetita care nu ascultd o
poveste pana la capat. N-are rabdare s
urmareascd pana la final naratiunea pe
care i-o spune mama ei. Cenusdreasa e o
poveste care n-asculta de poveste, care
se desira in mintea unei fetite grabite,
pentru a se recompune din punctul

zero in care a inceput sa fie povestita.
Mama Sandrei vorbeste topit. Cuvintele
slabite de putere, supte de viata, pe
moarte, transformate in soapte abia
auzite, opresc timpul naratiunii.

Pommerat destabilizeaza povestea
clasicd, o sfarama Tn centrii de greutate
care dezvoltd multiple perspective ale
naratorilor. Cenusdreasa e un conglomerat
de micro-naratiuni despre naratiune.

Structura de sensuri si constructii narative
din povestea-sursa — Cenusdreasa clasica
- reprezinta un teritoriu de posibilitati
interpretative deschise pentru una

dintre cele mai importante creatoare

de pedagogie teatrala din secolul

XX —Dorothy Heathcote. Heathcote s-a
nascut in 1926 si a revolutionat educatia
teatrald, dezvoltand Tmpreuna cu grupuri
de copii si adolescenti jocuri, exercitii

de improvizatie, situatii si evenimente

What is Cinderella about?

dramatice, spectacole pedagogice, pe
scurt —un tip de pedagogie experientiald
care situeaza in centrul procesului de
invatare asimilarea prin experienta
directd, prin testare nemediata, prin
jocderol. Toate aceste modalitati
participative de invdtare il fac pe copil sa
simtd in mod direct tot ce acumuleaza,
sa se implice in ce cunoaste, sd-si puna
problema rolului pe care il joaca si pe
care |-ar putea juca in diverse situatii

de viata. Dorothy Heathcote creeaza
jocuri si actiuni dramatice in care nu
mizeza nicio secunda pe dorinta de

a-l proteja pe copil, ci, dimpotriva, pe
nevoia de a-l confrunta cu temele zilelor
noastre. Dorothy Heathcote i-a dus pe
copii in fabrici, in spatii dezafectate, in
cartiere marginase pentru a-i ajuta sa
inteleaga oameni si locuri la care, de
multe ori, nu au acces. In viziunea lui
Dorothy Heathcote, educatorul — cel
care initiaza strategii de cunoastere —nu
se plaseaza niciodatd Tn ipostaza celui
care stie tot. Dimpotriva, este cel care

ia parte, cu fiecare ansamblu de copii si
adolescenti alaturi de care lucreaza, la
constructia realitatii experimentate.

Educatorul nu este un distribuitor de
informatii, un transmitator de date, ci
un creator de contexte subiective de
invatare, un antrenor de minti reactive,
care-i face pe copii sa descopere,
tatonand si experimentand, lumile din
jurul lor. Educatorul e un animator de
inteligente empatice, de transferuri
afective de la ceea ce se stie, de la ceea
ce e dat si deja etichetat la ceea ce
fiecare copil inventeaza prin aportul

lui de realitate trdita si visata.

Pentru Dorothy Heatcote, Cenusdreasa
este o materie narativa care declanseaza
actiuni dramatice in functie de dinamica
grupurilor cu care lucreaza. Povestea nu
se cantoneaza intr-o receptare unicg,

ci exista atata timp cat genereaza
povesti actantiale subiective, adaptate
universului de referinte propriu
fiecarui grup. Cenusdreasa se rescrie
pe masura ce copiii i interiorizeaza
sensurile In functie de experientele pe
care le au. Povestea devine material
dramatic atunci cand anuleaza un
teritoriu unic de sensuri si antreneaza
mai multe paliere de semnificare.

Fiecare grup cu care Dorothy Heathcote
alucrat a fost intrebat despre ce este
Cenusdreasa’. In functie de raspunsurile
copiilor si adolescentilor, Dorothy i-a
provocat sd imagineze actiuni si situatii
care sa reflecte perspectiva aleasa.
Pentru o grupa de elevi ai unui Liceu

de Politie, Cenusdreasa era povestea-
ancheta a oamenilor Printului care fac
tot ce le sta in putinta sd o gaseasca

pe posesoarea pantofului. Pentru

fetele dintr-un liceu de fite, povestea
s-a transformat intr-o serie de actiuni
dramatice prin care elevele au dezvoltat
perspectiva surorilor exasperate de cea
care le invadeaza intimitatea. Pentru
adolescentii dintr-o scoald marginalg,
Cenusdreasa a fost declansatorul unor
situatii dramatice Tn care o fetitd saraca,
oprimata, reuseste sa devina printesa.

Toate actiunile pornesc de la un nucleu
narativ subiectivat, trecut prin filtrul
afectiv ale receptarii personale. Pentru ca
povestea sa devina situatie teatrald, ea
nu poate fi despre ceva general acceptat
si transmis ca patrimoniu de sensuri.
Povestea se scrie cu fiecare experienta
de lectura performativa. Povestea e
despre un ceva al tau si numai al tau.

1. Radu Apostol, Sd evoci, nu sd regizezi
in Teatrul Educational. Jocuri si exercitii
(coordonatori: Mihaela Michailov si
Radu Apostol), Bucuresti, 2013, p. 85

Cinderella staged by French theater director Joel Pommerat is the starting point for an intervention on the power of theater to educate
through presenting aspects from the real life disguised under fictional characters. Staging children’s fears can be a good way of teaching them
how not to be afraid any more, argues Mihaela Michailov quoting Dorothy Heathcote, a researcher in theatrical pedagogy.



Gestionarea deficitard a perceptiei
realitatii este o caracteristica tipica
perioadei adolescente, avand in

vedere tranzitia agresiva copil-adult
experimentata zilnic. Daca mai addugam
gestionarea spatului intim ori a perceptiei
realitatilor virtuale, avem o imagine

de ansamblu a spectacolului propus de
catre Bogdan Georgescu prin montarea
spectacolului Antisocial, la Sibiu.

Pornind de la un caz real —un grup de
adolescenti scriu despre profesorii lor

pe Facebook si sunt exmatriculatiin
momentul in care un cadru didactic se
infiltreaza in reteava de socializare si
descopera comment-urile si like-urile
elevilor - Bogdan Georgescu lucreaza
alaturi de trupa de actori la scenariu si
radiografiaza cu precizie tarele societatii
actuale. Cele trei perspective sunt
realizate eficient de catre actori care
interpreteaza pe rand elevii, parintii si
profesorii. Dramaturgul-regizor foloseste
documentarea directa prin interviuri si pe
cea indirecta prin analiza unor materiale
de presa pentru a chestiona realitatea
virtuala si modificdrile notiunilor de
intimitate odata cu explozia retelelor

de socializare. Invadarea spatiului privat
suporta urmari diferite pentru indivizii
reprezentatiin cele trei perspective ale
spectacolului. Constantd ramane tentatia
de a refuza asumarea responsabilitatilor
siascunderea lor, ori pasarea cdtre

cei aflati in pozitii de inferioritate.

Spectacolul devine astfel un manifest
pentru libertatea de expresie, pledand
pentru o societate activa, in afara limitelor
impuse de ierarhizari periculoase,

puterea banului sau constructe religioase.
Georgescu propune nu doar un spectacol,
ci oferd pe viu un proces de intelegere

mai profunda a identitatilor noastre,

Antisocial generations

Generatii antisociale

intr-o incercare de a identifica originile

si consecintele raului facut de catre o
societate care invata individul sa nu (se)
chestioneze niciodatad, dar in schimb sa
acumuleze frustrari si sa se urasca pe sine.

La nivel estetic, Antisocial nu se inscrie
in traditia romaneasca de dramaturgie,
mod de lucru ori joc actoricesc. Obsesia
stanislavskiana din scolile de teatru

este pusa la zid si inlocuita cu un

stil performativ updatat la cerintele
spectatorilor invadati de nenumarate
medii mult mai puternice. La intrebarea
»Ce sens are teatrul si ce rol trebuie sa
joace intr-un mediu in care noi forme

de agrement i-au absorbit functiile
sociale precedente?” adresata de catre
Eugenio Barba in ,Teatru. Singurdtate.
Mestesug. Revoltd.”, Antisocial da
rdspunsul prin capacitatile interpretative
de exceptie ale actorilor din Sibiu,

multi dintre ei incd masteranzi. Incd

n cdmpul educational, acestia resimt
puternic problematica spectacolului

in realitatea lor cotidiana si miza
personala se intrezareste usor in jocul lor.
Minimalismul neorealist propus de catre
echipa spectacolului plaseaza actorii in
prim plan si valorifica puterea textului.

Tntr-o societate influentata puternic de

Cristi GHEORGHE

omniprezenta mass media si de virusii
trecutului transmisi prin generatiile
urmatoare, teatrul reprezinta un

mediu care atrage atentia asupra
capacitatilor de distrugere a instantei
puterii. Adolescenta este o perioada de
tranzitie dificila pentru oricine. A trai
intr-un spatiu infectat, care te anuleazd
constant ca individualitate, ingreuneaza
si mai tare viata de zi cu zi. In acest
sens, spectacolul creeaza un alt spatiu,
nerestrictiv si functional de aceasta
dat3, oferind instrumentele pentru (re)
constructia eu-lui si a identitatilor. In
plus, spectacolul dovedeste o intelegere
complexa a relatiilor de putere din
cadrul societdtii si este interesat de
impactul acestora asupra indivizilor.

Intr-o societate construita sub premiza ca
minciuna, banul ori trddarea reprezinta
norma, a te abate in cautarea propriului
drum este privit drept naivitate.
Intrebarea este dacd naivitatea va reusi sa
spargd aceste credinte adanc inradacinate
in memoria societdtii noastre.

Cristi Gheorghe este masterand al
Centrului de Excelentd in Studiul Imaginii,
Universitatea Bucuresti, anul Il, programul
masteral Spectacol, Multimedia, Societate.

The article comments on the recent production Antisocial conceived and directed by Bogdan Georgescu and a group of young actors from
Sibiu. Discussing the theme of intimacy in the context of the proliferation of the social media networks this static piece features the same
actors playing the children, their parents and their professors. Cristi Gheorghe appreciates the result as a good example of total involvement
of the creators in rendering an issue they are personally interested in.

antisocial * foto: TNRS ————
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O tara De vanzare

Andreea BERCUT

_ CRONICA DE TEATRU

de vinzare « foto: Teatrul Odeon

Aflati la intrarea Teatrului Odeon
suntem invitati sa coboram o serie

de trepte, intr-un subsol. Abia mai
tarziu aveam sa-mi dau seama ca
aceastd cobordre reprezinta ceva.
Reprezintd o adancire in panza mentald
a unei societati. Aveam sa asistam

la spectacolul unei drame sociale din
Romania, presarata de-un umor tragic.

Sala e destul de incapatoare. Un soi de
baloti de fan stau asezati strategic, iar
pe doi dintre peretii salii sunt proiectate
diferite imagini. Sunt putin confuza.
Cum si unde ar trebui sa md asez si

cum se va desfasura spectacolul?

Tncepe spectacolul. Usile se dechid

larg si in sald intra actorii, Tmbracati ca
niste oameni de afaceri. Nu stau locului
o clipa. Se plimba printre spectatori,
iar in timpul discursului fi tintesc cu
privirea, vorbindu-le despre afacerile

A country for sale

lor, de parca ei ar fi ceilalti semnatari

ai contractului. Spectacolul duce cu
gandul la evenimentele din 2013 din
satul Pungesti, cand compania Chevron
a obtinut permisul de constructie
asondelor de exploatare a gazelor

de sist in judetul Vaslui. Evenimente
musamalizate in media si a caror
veridicitate este ambigua. Tnsd De
vanzare reprezintd o gura de aer in acest
demers sufocant pentru participantii lui.

Aldturi de situatia tragica a proprietarilor
de pamanturi, spectacolul aduce

in prim-plan si o altd idee cu care
societatea romaneasca se lupta: dorinta
de europenizare, de globalizare, de
renuntare la valorile traditionale in
favoarea unui stil de viata european,
occidentalizat si uniform, in antiteza

cu dorinta de a pastra acele valori ce
sunt reprezentari concrete ale unei

natiuni. Diferenta transanta dintre tarile
europenizate si civilizate si o tard in curs
de dezvoltare, incapabila de a se redresa
fara niciun ajutor, este mentionata in
repetate randuri. Chiar si in momentul
n care firul narativ al intdmplarilor este
intrerupt de sosirea unei scrisori din
Germania, iar actorii intra in rolurile
proprii, rupand astfel conventia teatrala
deja stabilita, aceasta diferenta persista
n afirmatii precum - ,,Daca nu suntem
n teatrul german...” Interpretarile
personale ale scrisorii, realizate de doi
dintre actori, pastreaza si ele aceasta
diferenta de perspectiva si statut.

Scenografia si jocul actorilor sunt
elementele cheie care ajuta spectatorul
sd se pozitioneze n context. Sa simta
nepdsarea autoritatilor, dar si disperarea
taranilor care il privesc in ochi si tipa ca
din gurd de sarpe cd o mare nedreptate
se produce... sinu e singura. De vanzare,
spectacolul conceput de Gianina
Carbunariu, adaugad acea doza de
umanitate care a fost extrasa din redarea
unor asemenea incidente si procese de
transformare. Prezinta clisee si atitudini
inserate subtil, din punctul de vedere al
executiei, dar evidente la nivel ideatic.
Prezinta o stare despre care alegem doar
sd vorbim, fara a actiona in vreun sens.

Starea in care asteptam, poate
sund cineva laDNA....

Andreea Bercut este masterandd la Centrul
de Excelentd in Studiul Imaginii din cadrul
Universitdtii Bucuresti, anul Il, programul
masteral Spectacol, Multimedia, Societate.

Commenting on the best production of the season - For Sale written and directed by Gianina Carbunariu, Andreea Bercut appreciates the use
of space, lights and multimedia content and the way it questions the price a small country has to pay when it comes to the desire to be part of
a global community - say the European one. Carbunariu’s piece is based on the recent developments of attempts by large corporation to grab
private and public land for fracking in Romania.
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The Institute of Change

- Cea mai permisiva dintre lumi

Andreea BERCUT

’7 foto: Irina Stelea

| CRONICA DE TEATRU

Nu stiu dacd aceastd pagina mi-ar fi de
ajuns sa descriu spectacolul The Institute
of Change. Nu stiu daca mi-ar ajunge
cuvintele. Dacd ar fi capabile sé inglobeze
n sensurile lor aceasta experienta.

Tn orice caz, trebuie sa functioneze.
Limbajul este, totusi, modalitatea prin
care omenirea se exprima de atat de
mult timp. Cu limbajul corpului e cam la
fel. Cel putin, asta mi-a fost asteptarea
nainte de a intra la spectacolul de

dans The Institute of Change. Cu toate
acestea, nu am fost surprinsa cand am
vazut ca nu totul se rezuma la miscare
n acest performance. Si-mi permit

sa-l numesc astfel pentru cd a avut

cate putin din toate - putin dans, putin
teatru, putina oratorie, putin cantec...

Performance-ul jongleaza cu opiniile
rigide regasite in cadrul societatii
actuale, promoveaza detasarea eului
de normele societale si de prejudecati.
Crednd atmosfera unui laborator in
care sexul poate fi schimbat cat ai

clipi, Paul Dunca si colegii sdi ridica

o serie de intrebdri importante. Ce
defineste fiecare sex in parte? Cum ar
putea schimbarea identitatii sexuale sa
influenteze personalitatea? Spectacolul
foloseste concepte precum corporalitate,
sexualitate si schimbare pentru a livra
un mesaj asupra caruia libertatea si
liberul arbitru al fiecaruia dicteaza.

The Institute of Change nu este un
spectacol in care publicul este un
participant pasiv, un simplu martor,

The Institute of Change or the most permissive world

ciintr-un final, se dovedeste afio
oportunitate de interactiune sociala
extrem de dinamica, care se bazeaza
pe corporalitate si se concretizeazd
prin dans si expunere pe scend. Publicul
este luat ostatic pentru a fi eliberat de
limitele auto-impuse, de cdtre niste
Jrapitori” depersonalizati cu corpuri
androgine. Tn aceastd atmosferd care
abunda de un spirit liber, poate chiar
de libertinaj, in care atingerile si orice
actiune care are la baza un sentiment
pozitiv sunt permise, existd nenumadrate
reactii din partea publicului. Unii sunt
reticenti la mesajul performerilor si

se simt inconfortabil intr-o asemenea
situatie. Altii adopta singura regula

pe care acestia o au —fara reguli.

Decorul este inexistent, dar si
ne-necesar. Este compensat, in schimb,
de costumele performerilor ce intrd in
aria cross-dressing-ului, rupandu-se
astfel bariera dintre feminin si masculin.
Se produce o zdruncinare si in ceea ce
priveste granitele dintre reticenta si
aventura, intre prejudecata si eliberare,
ntre ego si conventie sociala.

Performance-ul The Institute of Change
se vrea a fi un experiment al schimbarii,
un exemplu al tolerantei, ba chiar mai
mult, al acceptdrii, atat a propriei
sexualitati cat si a propriului corp. Prinsi
niluzia scenica intretinuta de tinerii
performeri, spectatorii sunt pusiin fata
propriului eu, a propriei lor identitati. Sunt
provocati sa-si cerceteze microuniversul,
proces necesar pentru a intelege
fenomenul la nivel macro, societal.

Andreea Bercut este masterandd la Centrul
de Excelentd in Studiul Imaginii din cadrul
Universitdtii Bucuresti, anul Il, programul
masteral Spectacol, Multimedia, Societate.

One new piece of conceptual dance presented in National Center for the Dance divided the audience into the ones who loved it and the ones
who hate it. Taking part in the performance was one of the rules and the involvement became uncomfortable for some of the participants.
Andreea Bercut appreciates The Institute of Change as one good attempt at liberating all those involved through artistic means.
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ICONOGRAFIA TERORII IN
GOLGOTA PICNIC DE RODRIGO GARCIA

Cristina ZGHERAN

’7 Regizorul Rodrigo Garcia

 ESEU

,Cine nu are simtul umorului,

nu intelege viata.”

Ndria Lloansiin Golgota Picnic

Spectacolul contemporan al lui Rodrigo
Garcia, Golgota Picnic, frapeaza prin
exces, dar si prin argumentatie regizorala
bine intemeiata. Fanaticii credintei unice,
fnarmati cu cruci si insotiti de un sobor
de preoti, au protestat contra productiei
care intina valorile cristice. Dar dincolo
de protestele multi-mediatizate din
urma difuzarii spectacolului, controverse
cu care Garcia spune ca s-a obisnuit
deja’, putine publicatii au vorbit despre
spectacolul in sine, acesta picand ca
uninger cazut (imagine recurentd in
Golgota Picnic) si evaporandu-se in fata
interviurilor cu oameni din multimea

1. Interviu Laboratori di Teatro: https://
www.youtube.com/watch?v=nal-ZjnQ6dY

de manifestanti asistati preoteste,
manifestanti ce nu doreau sa auda si

alte opinii, neintelegand caracterul de
manifest al spectacolului si neavand acel
simt al umorului pomenit de actrita Nuria
Lloansi in deschiderea spectacolului.

Asadar, cum internetul este plin de
proteste?, spectacolul pare sa se evapore
mediatic. Nu se vorbeste despre punerea
n scena, despre cadre, despre scene

si concepte, ci doar despre masele
preocupate sa-si apere Hristosul/
Cristosul/Christ-ul, pe care Garcia l
contesta sub toate aspectele in spectacol

2. https://www.youtube.com/
watch?v=e-V3QuKdgzM

punand sub semnul crucii/al intrebdrii
despre adevaruri biblice prestabilite.
Dincolo de asta, spectacolul mai pune
sub ecuatie activistd o serie intreaga
de probleme ce nu au de-aface cu
religia, ci cu realitati cotidiene aparent
imposibil de combatut sau schimbat.

Spectacolul este deconstruit si
defragmentat. Scena de inceput,
imaginea ingerului cazut, se regdseste si
in final. Tngerul c3zut este un parasutist
ce cade intr-o lume cartografiatd ca unica
sperantd. Spectacolul este fragmentar,
nu urmeaza o narativitate. Nu neaparat
ceea ce se aratd se sispune. E o dialectica
voitd intre imagine si cuvant. Spectacolul
se sparge in bucati, se revine non-narativ
asupra acelor teme pregnante fara

un fir cursiv, Garcia surprinzand in
permanenta atat prin neconcordanta

cat si prin elementele de decor si
intdrzierea anumitor scene tocmai pentru
o buna argumentare. E ca si cand am fi
pregatiti pas cu pas pentru ce urmeaza si
surprinsi totodatad prin rupturi si insertii
de imagine, proiectie de text, muzica,
imagini socante. Spectacolul pare un
haos total, Tnsa in hazardul manifestelor
se face ordine. Macar pe scena de
spectacol, plind cu chiflele impartite

de lisus, expresie a risipei de mancare.
Garcia face poezie pe scend, pozitionand
temele dupa buna-i rima. Un vizionarin
esentd, Garcia surprinde revenind asupra
cuvintelor cheie, a temelor principale.

Temele obsesiv-activiste
construite si reconstruite

imaginea ingerului cizut. Cuvintele
incep prin neputinta. Imaginea da
speranta. Ingerul c3zut, parasutistul,



indeamna la imitatie: ,Imitati-ma in
cadere, faceti ca mine. Sariti din vidul
tacerii si al singuratatii. Predati-va
unui extaz solitar” (Nuria Lloansi).

Este poate invitatia pe care actrita
principala Nuria Lloansi o face cdtre o
cautare in interior, unica sansa posibila
in fata neputintelor rostite. Tndemnul

e de a ne crea lumi proprii, de a cduta
n noi, de a schimba ceva doar prin noi
insine. Caderea din Rai (din avion la
Garcia) devine o cadere din lad, ladul
pamantesc ce a devenit acest teren

de neschimbat. Caderea nu este una
luciferica, ci una contemporana, un
manifest avangardist. Eva lui Garcia nu
a muscat din marul cunoasterii, nu a
cunoscut Eden-ul, ci a perceput realitatile
cotidiene de care ne lovim sinu s-a
hranit cu iluzia nemuririi datd de religie,
dragoste, promisiune ori speranta.

»Ne asteptam ca un demon sd
apara sub trasaturile unui inger
cazut, venit pe Pamant sd creeze
confuzie si dezordine intre oameni.
Nu este deloc asa” (Nuria Lloansi)

La Garcia ingerul cazut plonjeaza din
avion si se parasuteaza intr-o lume pe
care nu o mai recunoaste si din care nu
mai poate reface nimic. Aparent pesimist,
indemnul nu este unul negativ, cio
chemare cdtre launtric. ,Nu va transmit
sd sariti pe fereastra!” (Nuria Lloansi)

O chemare apare din vocea ingerului:
»Solitudinea este tot ceea ce aveti” (prin
deductie dreptul la propriile idei si opinii).
Plenitudinea caderii nesfarsite este data
de gasirea unui loc propriu in lume, o stare
de gratie. ngerul cdzut, imaginea filmata
a acestuiinger ce apare drept imagine-
ecran, cade dincolo de timp si istorie.

Aproape de ladul pdmantesc, unde
manifestul devine unul ecologic, unul
impotriva consumerismului, asezonat cu
multa mancare, (laitmotiv in spectacolele
lui Garcia) cu sens dublu conotativ: pe
de-o parte un manifest al mortii prin

inanitie din tarile subdezvoltate, pe de
alta parte un manifest Christic/Hristic
prin care se face aluzie laimpartirea
painilor din Biblie. Dacd avem nevoie de
iluzii sa ne putem duce existenta, atunci
prin vocea actorilor se urla neputinta.

Spectacolul incepe cu picnicul de la
Golgota. Incepe evocarea neputintelor
prin vocea actritei- acel inger cazut

in mrejele realitatii. Ingerul cazut
citeste pe eranul proiectat ,Le grand
livre d'activités de la Bible”.

Neputintele. Neputintele incep de

la cele ecologice, se extind catre cele
pentru salvarea planetei, proteste
impotriva risipei de mancare, mortii

prin inanitie, rasismului, promisiunilor,
iubirii, religiei, imaginii Christice/Hristice,
razboiului nuclear, razboiului dintre noi ca
oameni, obscenitatii, terorii, muzeelor,
pictorilor renascentisti, Holocaustului

si nu in ultimul rand manifestul catre
lisus, prezentat sub diferite forme de
limbaj, punere in scend, imagini.

Nuria Lloansi- ingerul cazut vorbeste: ,Nu
pot sd: ,va invat sa muriti de foame, ati
facut-o deja.[...]; nu pot pacali Pdmantul!
[...]; nu pot semana dezordine, ati
facut-o voi! [...]; sa populez Pamantul

cu arme, iara nu pot, ati facut-o voi

deja! [...]; nu pot sa Tnvat tehnici pentru

a conduce bine un Holocaust, ati facut
deja asta![...]; Nu pot sa decimez sate
sau orase, ati facut voi deja asta! [...];

nu pot sa tulbur Pamantul cu bombe,
lansate din cer, datorita voud deja e
distrus tot! [...]; nu pot sa creez noi
calamitdti, pentru a turmenta Planeta,
ati facut deja voi asta unii cu altii”.

Fericirile. Prin vocea actorilor fericirile
suna a cadere. Astfel, Fericirea dupa
Garcia este unica: ,Ferice de cei ce
s-au zdrobit de asfalt/ Cei ce sfarsesc
sub rotile unui tramvai/ Colapsul meu
este fara sfarsit/ Durerea meanuva
atinge finalul.” (Juan Loriente)

ESSAY | The iconography of terror in Golgota Picnic by Rodrigo Garcia

Insertiile. Tn timpul spectacolului apar
insertii de imagini, fragmente de fresca,
texte manifest si cadre live. Astfel in loc
de ,Eli, Eli, Lama Sabactani?”- adica:
~Dumnezeul Meu, Dumnezeul Meu,
pentru ce M-ai pardsit?”, Garcia gaseste
formula magica , Arginti, de ce m-ati
pardsit?” sau ,Totul este implinit

pentru ca m-ai luat in mainile tale, si-n
mainile tale fmi predau spiritul”.

Muzica sustine, spre deosebire

de dialectica cuvant-imagine si
non-sincronizarea lor, textul. Se canta
Funk (Dumnezeu a mixat funk-ul),

se canta bisericeste, se canta n final
Haydn. Tn tot acest timp se arunca

si se calcain picioare chifle.

Nu lipsesc din spectacol manifestele
rasiale, sexuale si politice sau statale.
Referitor la Turnul Babel si impartirea
omenirii, imagine care apare in alt
timp decat al vorbirii sub forma unui
hamburger plin de viermi, exista

in Golgota Picnic replici legate de
rasism. Astfel cd Dumnezeu a creeat
negrii pentru a dansa funk si a fabrica
tigarete, pe cand albii fac business.

Propunerea regizorald este ca poti uita
cuvinte, chiar dacd dupa postulatul
biblic la Tnceput a fost cuvantul. Dar

nu poti uita imagini. De imaginea
Christica/Hristica nu poti scapa.
Dumnezeu este o sintagma lingvistica.
Crucea si moartea sunt infrumusetate
prin cuvant. Sunt idealizate.

Hrana - Sau cine nu munceste
nici sa nu manance!

lisus a fost primul demagog, ne spun
actorii. A multiplicat painile. Le-a oferit
poporului insd nu a pus osul la treaba.
Totodata, pe parcursul spectacolului se
mai fac aluzii la muncd, munca de placere.
Risipa de hrana este peste tot prezenta.
Tn timp ce actorii danseaz, fsi bat joc de
puzderia de chifle ce umple spatiul de
cutie neagra. ,Apropo de munca. lisus

nu a muncit niciodata.” Dar a dat retete.

One of the most criticized productions signed by iconoclast Rodrigo Garcia, Golgota Picnic, is thoroughly analyzed in this article, the author
considering it is the right thing to do, as the production was mostly debated in terms of the scandalous anti-religious content. Besides the
protests which in some cities led to the cancelation of the representations, Golgota Picnic is a complex texture full of significations and a good

starting point for further debates on the impact of religion on people.
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Retetele lui lisus

Dupa Garcia, lisus: ,a invatat lumea sa
fie moale ca un miel./ A comandat lui
Francisco de Zurbaran® un tablou cu un
miel mort. N-am vazut asa ceva - un
miel alb proiectat in tenebre”.

Conditia muzeelor

Dacd lisus a distrus temple, atunci e
argumentativ indemnul lui Garcia de
a distruge muzeele. Garcia propune

o solutie de tip ardere. Anume: de a
arde toate muzeele mari, toate aceste
edificii, pentru a ne curata de o istorie
fals-ilustrata si a ne gasi pe noiinsine.
Pentru a |ldsa loc contemporaneitatii,
este nevoie de aceastd ardere care

ar conduce catre o lume noua.

Muzeele mentionate in Golgota Picnic
sunt, dupa glasul actoricesc, artefacte,
sunt intesate cu imagini ale lui lisus,

ale terorii, ale groazei. , Trebuie redus
accesul la aceste tablouri. Aceste terori,
aceste iconografii ale terorii, prezentand
doar violentd”, aparent unde ar trebui
sa fie bunatate, blandete si utopie,

acel Eden pierdut pe Pamantul distrus.
Daca imaginea Christicd/Hristica ar
trebui sa fie una in sensul mentionat
mai sus, idealizata. Aceasta imagine,
cum o numeste Garcia ,propaganda

a perversiunii”, este construita cu cea
mai mare mdiestrie de faimosii pictori
mentionati, cu o tehnica a picturii de
necontestat. Pe toti acestia i numeste
maestrii ce restaureaza teroarea.

Atunci ce ar fnsemna acel Muzeu
Imaginar la care visa André Malraux?

Sau cum ar arata muzeul viitorului

fard Hristosi in el? Mai contemporan?

Mai tandr si viu, mai interactiv?
Manifestul continua privind implicatiile
pe care le au aceste mari muzee si edificii,
des vizitate, asupra educatiei copiilor.
Prin vizitele cu bilet redus, pauzele de
masa si suveniruri, se intretine pentru
copii acest curent al iconografiei terorii,
pentru a fi educati prin violentd, suferintg,
durere. Asistam la una dintre cele mai
puternice manifeste in ceea ce priveste
muzeele si consumerismul, prin critica
Educatiei copiilor dupa modelul lui lisus.

3. Pictor spaniol din perioada de glorie
a Spaniei, comparat cu Caravaggio;
executd lucrari pe teme religioase.

Manifestul nemuririi si
iluzia corporalitatii

Acceptiunea asupra corpului apare ca
un organ generator de moarte. ,Imi
port corpul ca pe un organ generator de
moarte.” Apare o contradictie asupra
nemuririi si iluziei contestata la inceput.

»Unii decid sa se deconecteze, sau sa

se blocheze in credintd. Altii Tl hranesc,
altii il acopera cu haine monastiresti.
Organul meu generator de moarte, imi
ocupa toata viata. Neavand curajul de a
muri, mi-am construit toata viata in jurul
mortii. Am Tnvdtat sa glisez cu corpul intre
orgiile sexuale si dineuri cu prietenii”/
picnicul la Golgota in cazul de fata.
Prezente abundent in spectacol, scenele
obscene au starnit si ele controverse.

Avem de-a face cu o debarasare sexualg,
o eliberare a tensiunilor presdrata cu mult
umor sadic, expresie a lipsei de afecte.
Lipsesc sentimentele, e o orgie sexuald
aproape fara simturi, facuta fara pudoare,
pentru voyeur-ul din fiecare din noi.

Iconografia terorii lui lisus

»Afost lisus primul comandant de

razboi? A amenintat cu plagi, molime,
distrugere si suferinta. A fost Mesia SIDA”
ne spune Garcia prin vocea actorilor. Cu
toate acestea, nu a reusit s strangd mai
mult de 12 apostoli. lisus poate vedea
viitorul, ne spune Garcia, dar nu poate
participa la el. Dupa Garcia lisus revine
din Morti pentru a fi pictat in Renastere
de pictorii mentionati. Actorii spun pe
scenad cd si-a meritat asemenea unui

tiran finalul. , A sfarsit pe cruce ca orice
tiran.” lisus apare si ne spune ca nu a venit
sd aduca pacea pe lume, ci discordia. A
venit sa separe familia de copii: ,Cine Tsi
iubeste mama mai mult decat pe mine,
nu este demn de mine!” Sau cum apare

n Biblie: ,Lasa casa, masa, nevasta,
copil, ia crucea si urmeaza-mi Mie!”

Aluzia la Tnviere se face prin giulgiul
presat pe corpul cdzut de pe cruce, culcat
la sol, peste care s-a folosit ca-n body
art-urile antrometrice a la Yves Klein,
aerograful. Pulverizat in rosu; corpul
actorului este apoi acoperit cu un cearceaf
si presat cu mana pana la impregnarea

4. Nuria Lloansi

manuala a panzei, intru desavarsirea
giulgiului perfect veritabil si verosimil.

Modalitati de purtare a crucii

lisus pare batut in cuie. Si este batut in
cuie. Pe o proiectie luminoasa in forma de
cruce se filmeaza la orizontala chinurile.
Niturile, carnea tocatd pusa pe capul
acoperit, giulgiul. ,Am sfarsit admirand
un peisaj, dupa ce am fost pus pe cruce,
intr-un loc ce poarta un nume frumos -
Golgota.” Taramul craniilor, asa cum fi
spune Garcia Golgotei, a devenit punct de
reper pentru o lume intreaga. In gradina
Getsimani, lisus cere ca Dumnezeu sa-i

ia aceastd greutate de pe umerii lui.
Garcia il descrie ca pe acelasi lenes, care
nu a muncit niciodata, contempland van
gogh-ian® cerul instelat, complacandu-
se. lisus nu pare nici aici activist. Nu

pare sa lupte, dar se lamenteaza.

Brusc, actorul ce Tl interpreteaza
dobandeste alura unui tenor cerand
compulsiv: ,Dumnezeu, ia aceasta plaga
de peste mine”, printr-o muzicd ce trece
de la tonalitatea clasica, la cea de cor
bisericesc pana la dezlantuirea obisnuitad
a actorilor pe muzica contemporana. Se
face din nou risipa de mancare, scena
este calcatd, chiflele amestecate.

Cele sapte ultime cuvinte
ale lui Marino Fromenti

Se face liniste, se lasa noaptea. Se
pregateste publicul pentru Neuf
Mouvements/ Noile miscdri sau cele
Sapte ultime cuvinte ale Christosului/
Hristosului. Se face loc pianului. Se
contestd consumerismul si conditia
omului bogat. Pe scend intra pianistul
italian Marino Fromenti, dupa ce este
adus pianul. In semn de protest Fromenti
canta dezbracat sapte sonete ale lui
Haydn. Punerea in scena a interpretarii
timp de aproape o ord a sonetelor este
colosald. Jocul actoricesc al lui Marino
Fromenti, este de nedescris. Ceea ce
este interesant de privit este maniera

n care dramatismul facial face jocul
actoricesc, alaturi de compozitia la pian.

Finalul este ecranizat cu plonjarea
aceluiasi inger cazut, marcand
o compozitie scenica plina.

5. Aluzie la Starry Starry Night-
Vincent - Don McLean



Tn vara lui 2014 am fnceput procesul
de casting pentru un lungmetraj care
scrijeleste granitele dintre un film
documentar si film de fictiune, le
scrijeleste pana cand linia demarcanta
devine tulbure, nu mai stii unde

te gdsesti: in film documentar sau
intr-un spatiu total fictional.

Pe scurt, in filmul de fictiune directorul de
casting are un brief de personaje si niste
directii regizorale referitoare la fizionomia
actorilor cdutati, astfel incat porneste in
cautarea actorilor care se potrivesc unei
descrieri deja stabilite. La un documentar
oamenii care apar in film sunt persoane
din realitate — care aduc in film trasaturi
fizice si de caracter, in situatii reale.

Asadar, lucrul pentru realizarea
distributiei la un film cu granitele
realitate/fictiune neclare si, mai ales,

la un film despre intimitate si despre
modurile cele mai surprinzatoare in care
te poti intalni cu aceasta, a generat si

o analiza continua asupra procesului

de casting: cum alegi un actor, cat
ajungi sa stii despre actorii care sunt
propusi, ce descoperiri se intampla.

Castingul la filmul Touch Me Not in regia
Adinei Pintilie a dep3sit orice asteptari

la nivel de complexitate, perioada - se
estimase initial un proces de maxim de
trei luni de lucru - dar si de imbogatire
personald. Caci procesul de casting a fost
mai degrabd o metoda de cercetare a
actorilor, nu numai la nivel profesional,
de abilitati actoricesti, dar si la nivel
personal, de consistenta umana, de
experienta de viata. Procesul de casting
a fost dificil, caci actorul nu a fost vdzut
numai ca interpret al unui rol prestabilit,
ci, in acest caz, se cerea si aportul sau
creativ si opiniile sale asupra proiectului.

Casting toolkit

Un casting de un an

Tn plus, cum vorbim despre un proiect

de film despre intimitate ca aspect
fundamental al existentei umane,
efectul pe care prezentarea acestui
proiect |-a avut in fata actorilor a devenit
o proba in sine pentru implicarea,

sau nu, a acestora in proces.

Cu o metoda bine stabilita din start,
regizoarea Adina Pintilie a pornit astfel
n cdutarea unor actori-creatori care
auin plus curajul de a lucra intr-un
spatiu fictional cu propria experienta

de viata. Asadar, actorul nu trebuia
numai sa interpreteze un rol, ci sa creeze
dupa niste requliimprovizationale,

un rol bazat pe experienta sa.

De exemplu, actrita care va fi personajul
central al filmului s-a dovedit a fi un
creator delicat, dar si puternic, care fsi
aduce contributia in cele mai mici detalii.
Unul dintre exemplele evidente este
ocazia in care actrita a trebuit sa faca

o simulare filmata de imbracdminte
pentru personajul sau, actrita nelocuind
in Romania. Aceasta simpla simulare

de costume s-a transformat intr-un
scurtmetraj in sine, un material video
care are o structura bine determinata,
care iti genereazd o stare de spirit, care
isi schimba ritmul insotit de o coloana
sonord relevanta pentru actrita.

Personajul creat are o prezenta
magneticd, nu vezi frumusetea fizica,
ci aparitia, privitorul trece de trasaturi
si contururi si vede energia. In plus,
privitorul ramane cu atmosfera pe

care actrita o imprima personajului:
aceea de insingurare, de tristete, dar

si de putere. Intr-o simpla simulare de
costume actrita devine performer, adica
e capabila sa fsi tind privitorul cu ea,
oferindu-i spre vizionare simple gesturi

Florentina BRATFANOF
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de rutind umane zilnica: se piaptang, se
asaza pe un scaun, se uitd pe fereastra,
isi bea cafeaua, se schimba etc.

Acest tip de casting, cu nimic mai
prejos decat castingul clasic, ci total
altfel, a oferit posibilitatea actorilor
de a se exprima creativ pentru un
proiect de film, de a-si folosi bagajul
lor emotional si experienta de viata
intr-o proba video care avea o tema
de improvizatie datg, fara alte
restrictii de descriere a personajului
pe care ar fi trebuit sa il joace.

Lucrul pentru acest casting a Tnsemnat
o0 constanta repozitionare fata de un
proces care nu era unul prestabilit, nu
s-a mers pe un drum batut deja inainte,
ci a necesitat mereu o minte deschisa
pentru a schimba perspectiva. La sfarsit,
mi-am dat seama ca instabilitatea
procesului a generat bucuria continua si
(re)descoperirea unor actori despre care
credeam ca mi sunt deja sunt cunoscuti.

NU MA ATINGE (TOUCH ME NOT)
Regizor/Scenarist: ADINA PINTILIE
Producatori: 4 PROOF FILM & MANEKINO
FILM (Romania)

Coproducdtori: ROHFILM (Germania),

LES FILMS DE L’ETRANGER

(Franta) si AGITPROP (Bulgaria)

To work for a film placed on the edge of documentary and fiction is challenging for the casting director. When the border between reality and
fiction is unclear, what type of actors can one choose? The new production by Adina Pintilie for which Florentina Bratfanof worked as casting
director is a film discussing intimacy which makes even more difficult the selection process and the involvement in the discovery of actors’

personalities.
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Gigi Caciuleanu - dupa 50 de ani din
nou pe scena de la Teatrul Mic
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»E usor sd inveti un rol si apoi sd-(
interpretezi, dar noi vom inventa pe scend
un minut de dans, de fiecare datd altul.

E multd nebunie in spatele unui minut de
dans. Va fiun spectacol foarte personal

si foarte greu pentru mine!”, a declarat
Gigi Caciuleanu despre noua sa creatie
coregrafica, ,UN MINUT DE DANS sau
UF I1”. Artistul va dansa din nou pe scena
pe care a debutat cu 50 de aniin urm3, in
spectacolul dedicat ,Maiastrei”, asa cum
o numeste Gigi Cdciuleanu pe Miriam
Raducanu. Premiera a avut loc pe 55i 6

News

septembrie, pe scena Teatrului Mic. Alte
patru reprezentatii sunt programate pe
3-4 octombrie si pe 27-28 octombrie.

»~Scena Teatrului Mic, pe care am debutat
in urmd cu 50 de ani, e o scend superbd.
Spatiul in care creezi e foarte important.
Tn acest spectacol, md voi ardta acestui
public asa cum sunt, ca dansator si
«fdcdtor» de dans. Acest minut de

dans nu va fi «aranjat». Nu stiu cum

va fi. Vor fi doi dansatori, compozitorul
siautorul. Un alt personaj va fi, insd,
Mozart. As vrea ca Mozart sd dea un
impuls, acestui spectacol, asa cum am
primit si eu odatd unul, de la Miriam
Rdducanu”, declara Gigi Caciuleanu.

. Gigi Cdciuleanu se traduce pe sine nu doar
in dans, ci siin vorbe. Gigi este si un mare
poet, iar miscarea este pentru el si artd
exactd, si poezie. Publicul va recunoaste
semndtura lui Cdciuleanu in dansatorii

sdi, asa cum a recunoscut amprenta

lui Miriam Rdducanu asupra lui Gigi
insusi”, a declarat Gilda Lazar, Director
Corporate Affairs & Communications,

JTI Romania, Moldova si Bulgaria.

Gigi Cdciuleanu Romania Dance Company
va aduce la Teatrul Mic un public foarte
special. Acest spectacol va fi unul deosebit,
se intampld in cadrul Festivalului George
Enescu, ca urmare este foarte important
pentru noi. Intalnirea pe care am avut-o

cu Gigi pentru aceste doud spectacole a
fost ca o roatd, o spirald a reintoarcerii

la tinerete, la poezie”, a declarat Mihai
Dinvale, directorul Teatrului Mic.

Muzica fi apartine lui Paul llea caruia
coregraful i-a cerut sa plece de la temele
cele mai cunoscute si populare ale lui
Wolfgang Amadeus Mozart, dansatorii
lui Gigi Caciuleanu sunt Irina Stefan si
Razvan Stoian, Ana Visan si Andrei lancu,
iar asistent coregrafie, Lelia Marcu-Vladu.

»Gigi Caciuleanu Romania Dance
Company” a fost infiintata cu sprijinul
JTI, corporatie care s-a remarcat de-a
lungul anilor prin sustinerea predilecta

a dansului contemporan. Producatorul
spectacolului este Fundatia Art
Production, in parteneriat cu Teatrul Mic.

“A poet and a dancer” - this is the definition given by Gilda Lazar head of JTI Romania to Gigi Caciuleanu, famous Romanian born dancer and
choreographer who came back to the roots in search for new beginnings. His company (supported by JTI) is producing a new show which
brings Caciuleanu back after 50 years on the stage of Mic Theater in Bucharest where he made his debut.
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Familia Contempo rana -laPlatforma Internationald de Teatru Bucuresti #2

Poate ca ar trebui sd incepem cu
intrebarea: ,Familia ta e normald?” Pentru
ca atunci cand incercam sd raspundem la
o asemenea intrebare chestionam implicit
ideea de normalitate. Ce transformari
suferd conceptul de familie in lumea
contemporana? Sunt familiile diferite de
cea standard - mama, tata si copiii - mai
putin familii? Cu alte cuvinte, ce inseamnad
o ,familie normald” in secolul 21?

NEWS | Contemporary Families

Spectacole de teatru din Brazilia,
SUA si Romania, showcase de noi
talente, spectacole radiofonice,
dezbateri cu artistii - punin
discutie ,Familia contemporana”
in cea de a doua editie a PITB.

Platforma Internationald de Teatru
Bucuresti, un proiect curatoriat de Cristina
Modreanu, are loc in perioada 12-15
noiembrie la Hanul Gabroveni, Teatrul

Odeon, Teatrul Mic, Teatrul de Comedie.
Producatori: ARCUB-Centrul Cultural al
orasului Bucuresti si Asociatia Romana
pentru Promovarea Artelor Spectacolului.
Tn parteneriat cu Ibsen Scholarship si
Centrul Cultural Media al Radio Romania,
cu sprijinul UNITER. Un festival Europe
for Festival, Festivals for Europe.

Mai multe detalii pe www.arcub.ro
si www.cristinamodreanu.com.

What Western culture promoted as ,the nuclear family” exploded in the recent years in complex versions based on cultural diversity. Are
non-standardized families less legit? What does a ,normal family” mean today? The second edition of Bucharest International Theater
Platform (12th to 15th of November), curated by Cristina Modreanu features shows from Brasil, USA, Romania, debates and a showcase of
new ideas to question the way we look at families in the contemporary world, so that we can make a step forward towards accepting all types
of families around us as ways of celebrating humanity.
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ul, monodrama, instalatia, video-art-ul sau orice. -
 altaidee creativa menita sa ajunga pescend, infata
unui public "de incercare” alcatuit din profesionisti
deteatru i film si spectatori pasionati, cu care poti
discuta mai apoi ca sa afli care le sunt impresiile,

Daca ai pana in 35 de ani si vrei sa-ti prezinti
proiectele artistice aflate in fazd de lucru. in
fata unui public informat, trimite un mail la
arpas2011@gmail.com (cu datele solicitate mai
jos) si inscrie-te la prima’ editie a showcase-ului
SANTIER, care va face parte din programul oficial al
Platformei Internationale de Teatru Bucuresti (12-
15 noiembrie 2015) organizata de ARCUB- Centrul
de proiecte (lllturale al municipiuluitBucuresti
si ARPAS - As-mapa Romana pentru Promovarea
Artélor Spectacolului.

persona h e I:mmmta asi -:itura date despre
roductia proiectului (un buget estimativ, echipa

‘proiectului, durata, orice consideri ca e relevant), .

+ dar nu sunt ebligatorii.

Hegulamentul este unul simplu, care respecta
regulile de bun simt ale actului artistic: vor fi
prezentate in cadrul PITB 2015 toate ideile si
proiectele incipiente inscrise care sunt inovatoare
si sunt in acord si respect cu ceilalti (in cuvinte mai
putine, fara discriminare, rasism, sexism sau orice
alta forma de manifestare extremista),

SANTIER 1 doreste sa aduca la lumina idei si
proiecte care sa se transforme in realitate, sa
profesionalizeze efortul de prezentare al unui
proiect si sa incurajeze dezbaterea creativa.

Nu ezita sa primesti sugestii, incurajari,
observatii critice: creatia ta are de castigat
din intdlnirea cu un public deschis si pasionat

=== de spectacol. Vino si tu pe SANTIER 1, in cadrul

Platformei Internationale de Teatru 2015 intre

" 12 ;l 15 nnmmbne_. la Hu:uresh!
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