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Pentru un artist  începutul rămâne esenţial – faţă de el 
se defineşte.

Confirmându-l sau infirmându-l.

„Începutul” unei cunoaşteri de sine pentru sine fie de o 
parte şi pe de altă parte pentru ceilalţi.

De Emil îmi amintesc pe coridorul aceluiaşi etaj când 
aveam iluzii de posibil actor, eu, iar el avansa pe această 
cale: se pregătea să joace „Iago”. „De ce l-ai ales?” l-am 
întrebat. „Mi l-a dat maestrul lui”, a răspuns.

În Shakespeare se spune că ne împlinim jucând rolul 
acordat de puterea superioară. Emil, pentru scenă, îl 
acceptă! Dar numai pentru scenă!

Ne-am rătăcit apoi… şi ne-am regăsit apoi la München 
când venise cu Titus Andronicus… el o primise pe Re-
nate Klett căreia eu îi indicasem Craiova şi spectacolele 
lui Silviu. Teatrul ne reunea dincolo de scenă. Şi apoi nu 
ne-am mai revăzut.

Emil e discreţia însăşi şi obstinaţie făcută om. Ele se con-
fundă! De aceea tot ce face de atâta timp e o reuşită umană. 
O reuşită ivită din această asociere antinomică: o modestie.

Titlul care i se acordă azi e acela acordat unui dăruit al 
teatrului, dincolo de scenă şi pe scenă regăsită azi mo-
nologal. Lingua printre poeţi, călător în Shakespeare 
„pâinea lui de toate zilele”. Câtă împlinire i-a adus această 
fidelitate! Lui şi Craiovei. De aceea lui … să-i mulţumim.

Pe noi cei dăruiţi teatrului, nu contează poziţia, concretul 
ne e necesar, ne vorbeşte căci cum spune Brook „Vizibilul e 
pragul de la care se pleacă spre invizibil. Şi tot ce face Emil 
e vizibilul care ne ocroteşte de neiubirea de teatru ce ne pân-
deşte. Lui îi lipseşte vanitatea şi simulacrul care ameninţă 
„iubirea de teatru”… e onoarea lui. Şi când îl întâlnim, vor-
bim cu el „nu vrem să fugim de teatru” ca… de acasă!

O ultimă amintire. Emil în Iago… un Iago afirmativ, căci 
Iago intuieşte o teamă, o dorinţă ascunsă. La Teatrul Act, 
Emil s-a ridicat odată şi a propus să devin… ”academici-
an”. Am râs atunci. Am râs… dar până la urmă am deve-
nit şi la el m-am gândit.

Azi din inimă îl felicit şi îi ofer o carte cu titlu shakespea-
rian: Scena lumii! 

La un 
artist

George Banu
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A trecut destul de mult timp până când Shakespeare a ajuns un 
autor dramatic apreciat în afara Angliei. S-a bucurat de mult suc-
ces în timpul vieţii, atât moral, cât şi material. L-a stimulat faptul 
că trebuia să faca faţă concurenţei unor colegi remarcabili. Pentru 
creaţie, este nevoie întotdeauna de emulaţie. După moartea sa, 
prietenii i-au strâns lucrările într-un volum, celebrul in folio din 
1623. Curând, însă, atmosfera din Anglia a încetat să fie favorabi-
lă vieţii culturale, iar după victoria revoluţiei puritane teatrele au 
fost chiar închise. În 1660, când dinastia Stuart a fost restaurată, 
lumea ofta uşurată, dornică de relaxare și avidă de teatru. Dar 
gustul publicului se schimbase. Shakespeare, ca şi ceilalţi eliza-
betani, era considerat demodat. Erau prizaţi, în schimb, autorii 
de comedii spirituale, cinice şi licenţioase, ca William Congre-
ve, William Wycherley, George Farquhar şi Sir John Vanbrugh. 
Lordul Shaftesbury, o autoritate intelectuală a vremii, susţinea 
că Shakespeare ar fi în acelaşi timp grosolan, preţios şi confuz. 
William Davenant, finul lui Shakespeare, care se pretindea fiul 
său natural (mama sa, Jane Davenant ar fi fost „doamna brună” 
din sonete), a încercat să-l repună în circuit, modificându-i piesele 
pentru a le adapta noilor aşteptări. Versiunile lui edulcorate au 
fost jucate în secolul al XVIII-lea. Regele Lear şi chiar Romeo şi 
Julieta aveau parte acum de un final fericit. Actori de seamă şi-au 
arătat talentul, întruchipându-i în forţă personajele. Rămâne de 

SHAKESPEARE 
GLOBALIZAT

Adrian Mihalache

neuitat reprezentaţia de adio a actriței Sarah Siddons cu Macbeth, 
din 1812. A interpretat scena de somnambulism cu atâta forţă, 
încât publicul nu a mai vrut să urmărească restul piesei, conside-
rând că sublimul a fost atins. 

Franţa Marelui Secol îi avea pe Corneille, Racine şi Molière, 
deci nu avea nevoie de Shakespeare. Mai târziu, Voltaire şi-a 
utilizat întreaga putere de persuasiune pentru a-l ţine departe, 
temându-se, desigur, că propriile lui piese, astăzi aproape toate 
uitate, ar suferi prin comparaţie. Conflictul dintre Franţa şi An-
glia din timpul Imperiului nu a îmbunătăţit situaţia. Napoleon 
era un mare amator de teatru, dar îl prefera pe cel clasic francez. 
La câţiva ani după Waterloo, în semn de reconciliere, o trupă 
engleză a jucat la Teatrul Odeon din Paris câteva spectacole cu 
piese de Shakespeare. Reacţia sălii a fost violentă, cu accente 
naţionaliste. Se striga: „Jos Shakespeare, aghiotantul lui We-
llington!”. Dar în sală se afla şi Hector Berlioz, care, obsedat de 
actriţa Harriet Smithson, a ajuns să se îndrăgostească, prin ea, 
de Shakespeare. Avea să-i fie muză şi, apoi, soţie, i-a inspirat 
Simfonia fantastică. A fost acolo şi Victor Hugo, care şi-a găsit 
inspiraţia pentru a crea drama romantică. Avea să scrie, mai târ-
ziu, o carte extrem de interesantă despre Shakespeare, de mare 
relevanţă pentru zilele noastre. 

© Florin Chirea
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Pătrunderea lui Shakespeare în Germania a avut drumul netezit 
de mişcarea Sturm und Drang şi îndeosebi de piesa lui Goethe, 
Götz von Berlichingen. A venit excepţionala traducere a pieselor 
lui Shakespeare, datorată fraţilor Schlegel. Aceasta a făcut un 
bine enorm în primul rând limbii germane, care, astfel, s-a ma-
turizat, dar şi lui Shakespeare, care s-a universalizat cu un pas. 
În România, Shakespeare a fost jucat încă din 1854, în traduceri 
abile, care au trebuit mereu perfecţionate. Actuala întreprindere 
coordonată de George Volceanov, de a oferi o versiune română 
complet nouă şi foarte riguroasă, este impresionantă. În drama-
turgia romantică românească se aud ecouri shakespeariene. Vidra 
din Răzvan şi Vidra a lui Hasdeu aminteşte de Lady Macbeth, 
chiar dacă este o ambiţioasă mai puţin tenebroasă. Ciubăr-Vodă 
din Despot Vodă al lui Alecsandri este, pe de o parte, un clovn, 
pe de altă parte, un hamletian care mimează nebunia pentru a-şi 
atinge scopul de a-l asasina pe uzurpator. 

Globalizarea lui Shakespeare s-a desăvârşit prin arta cinemato-
grafică. Filmele lui Laurence Olivier au fost văzute peste tot şi au 
inspirat replici interesante, mai ales în Rusia şi Japonia. Othello 
al lui Serghei Iutkevici a luat premiul pentru regie la Cannes, în 
1955, iar Ludmila Kasatkina a fost cea mai bună Catarina din 
câte am văzut, într-un film din 1961. Au urmat marile ecranizări 
ale lui Kozînţev, Hamlet şi Regele Lear. Akira Kurosawa a realizat 
un excepţional Macbeth în tonalitate japoneză şi un mai puţin re-
uşit Lear, cu titlul Ran. 

Shakespeare globalizat este refractat prin culturile diverse în care 
a intrat. Nu se ştie cine este mai câştigat: marele autor sau re-
spectivele culturi. Acest fapt a fost vizibil la Craiova, cu ocazia 
Festivalului Internaţional Shakespeare, ajuns la a XI-a ediţie, 
dirijat în continuare cu fervoare şi inspiraţie de neobositul Emil 
Boroghină. 

„Pasărea Shakespeare” pe limba ei

Primul efect al globalizării este acela că am văzut doar patru spec-
tacole în limba engleză. Compania independentă Abrahamse & 
Meyer din Cape Town, Africa de Sud, a prezentat un Macbeth, ca 
să zic aşa, prezentabil. Textul a fost bine redat, nimic esenţial nu 
a fost masacrat. Şase actori interpretează cu elan şi acurateţe, fie-
care, mai multe roluri. Între ei s-a distins Tristan de Beer ca Lady 
Macbeth, căreia i-a subliniat autoritatea şi i-a temperat nebunia. 
Regizorul Fred Abrahamse nu pare dornic să impresionaze prin 
inovaţii. Spectacolul se desfăşoară în sala mică, uneori în jurul 
unei mese, alteori pe masă, rareori dedesubt. Totul este corect, 
dar anvergura lipseşte. Compania a mai fost prezentă la Craiova 
cu un excelent racursiu după Richard al III-lea şi cu un mai tern 
Hamlet. Ca reper stilistic bine conectat la tradiţie, este un specta-
col solid, care însă a fost eclipsat de proiecte mai temerare.

Un spectacol plin de vervă a fost cel al companiei Flute Theatre 

din Stratford upon Avon, cu A douăsprezecea noapte. Faptul că, şi 
în acest caz, fiecare actor joacă mai multe personaje este amuzant, 
dar nu serveşte întotdeauna piesa. Excelenta Bathsheba Piepe 
joacă Olivia, dar şi pe Sir Toby; pentru a ne ajuta la identificare, 
apare în a doua ipostază cu o ploscă legată de braţ. Finlay Cor-
mack, un actor de mare vitalitate, joacă rolul Mariei şi al lui Feste. 
Acest lucru duce la eliminarea scenei de mare efect a petrecerii 
nocturne, în care Maria face reproşuri chefliilor puşi pe cântat. 
Regizoarea Kelly Hunter a condus con brio toată veselia. Muzica 
de scenă, interpretată de actorii care, pentru moment, nu joacă, 
este sofisticată şi antrenantă. Dar elementul de forţă este Richard 
Leeming, în rolul lui Malvolio. Nu am mai văzut o asemenea per-
formanţă de la spectacolul Teatrului Bulandra, din anii 1970, în 
care strălucea Virgil Ogăşanu. Amuzant a fost şi Paul Gorostidi, 
care l-a jucat pe Sebastian şi, deopotrivă, pe Andrew Aguecheek. 
Mai puţin ataşantă mi s-a părut Paula Rodriguez, care, ca Viola, 
se lua prea mult în serios. 

Ingenios a fost monologul Annei Hathaway, imaginat de regizo-
rul Chris Jager și interpretat cu nuanțe fine de Liz Grand. După 
înmormântarea lui Shakespeare, văduva își trece în revistă viața 
conjugală, atât câtă a fost. Soțul i-a lăsat prin testament the second 
best bed („patul de calitatea a doua”, care este și titlul spectacolu-
lui), privilegiind-o pe fiica favorită. Nu este doar o frustrare ma-
terială, ci și un semn de lipsă de prețuire. Stanley Wells, mare 
specialist în Shakespeare, susține însă că Anne ar fi fost o soție 
mai puțin neglijată decât se crede îndeobște. Faptul că Shakespe-
are investea în imobiliare, în zona orașului său natal, ar arăta un 
anumit atașament pentru rădăcinile familiale. De altfel, Wells 
este de părere că Shakespeare ar fi petrecut destul de mult timp la 
Stratford, unde își scria piesele pentru teatrul din Londra, antici-
pând formula lucrului la distanță (tele-working). Dacă monologul 
ar fi fost autentic și înregistrat ca atare, ne-am fi lămurit definitiv 
dacă Shakespeare și-a scris el însuși piesele, sau și-a împrumutat 
doar numele adevăratului autor. Personal, nu cred că un aristocrat 
cu obligații la curte, cu îndatoriri patrimoniale, implicat în tot 
felul de intrigi, ar fi avut timpul necesar redactării. Nu scrii 37 de 
piese în douăzeci de ani dacă nu ești presat de termene și obsedat 
de bani. Diletanții cizelează în clipe de răgaz, profesioniștii cre-
ează în ritm susținut.

Am avut reticențe față de spectacolul cu piesa Henric al V-lea, 
redusă la un monolog de regizorul Philip Parr și interpretată de 
Brett Brown. Actorul este australian, iar toți australienii pe care 
i-am cunoscut vorbesc cu accent londonez cockney. Din fericire, nu 
a fost cazul. Pregătit la cea mai bună școală de artă dramatică din 
Londra, Brett Brown intonează în spirit BBC. Jocul lui de scenă 
este dinamic, trecerile de la o stare la alta sunt bruște, dar firești. 
Monologul cuprinde și rapeluri din Henric al IV-lea, în care Brett 
se pune și în rolul tatălui îngrijorat de evoluția urmașului său la 
tron. Sunt și câteva extrase din Henric al VI-lea, ca să înțelegem 
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cum s-a năruit o epopee eroică, pentru a lăsa loc unui război civil. 
Ingenios, Brett aduce pe scenă o spectatoare, pentru a juca împre-
ună scena de amor de curte cu Catherine de France. Păcat că n-a 
ales o parteneră mai elegantă, că se găsea. Am așteptat cu emoție 
fragmentul celebru cu discursul de la Agincourt: we, the few, the 
happy few, we, band of brothers („noi cei puțini, puținii fericiți, 
adevărată frăție”) și am fost pe deplin „fericit” de ceea ce a ieșit. 

„Vărul Shakespeare” în limba română

Teatrul-gazdă, Naționalul craiovean „Marin Sorescu”, a prezen-
tat un spectacol coupé de mare anvergură, care reunea piesele 
„ateniene”, respectiv Timon din Atena și Visul unei nopți de vară. 
Alăturarea lor, sub pretextul că se petrec, amândouă, la Atena 
este arbitrară. Prima prezintă cinismul dus la extrem, a doua, ero-
tismul fără limite. Regizorul Charles Chemin este un discipol al 
lui Robert Wilson și nu face decât să reproducă soluțiile acestuia. 
Decorul fastuos al lui Adrian Damian folosește aceleași ecleraje 
de fundal ca maestrul Wilson. Luna din Visul impresionează, dar, 
într-o singură noapte, ea nu poate trece prin toate fazele, ca pe 
scenă, asta se întâmplă într-o „lună”. Timon a fost jucat în noua 
traducere savantă, dar cursivă, a lui George Volceanov. În Visul 
s-a preferat excelentei versiuni recente a lui Horia Gârbea tra-
ducerea agreabilă, dar cam banală, a lui Topârceanu. Este clar 
că regizorului francez textul i-a fost indiferent. De altfel, nu a 
prea lucrat cu actorii, pentru a imprima un stil unitar, l-a lăsat 
pe fiecare în legea lui. Claudiu Bleonț face din Timon un fel de 
Andronache Tuzluc tras pe sfoară de ciocoi. El nu redă evoluția 
personajului de la generozitatea nesăbuită la cinismul pur și dur, 
ci descrie doar disoluția unei mari averi, ca și cum ar fi vorba de 
falimentul unei firme. Sorin Leoveanu este singurul care păstrea-

ză un stil modern și elevat, atât în rolul senatorului, cât și în cel 
al lui Oberon, de aceea se află în contrast cu restul distribuției. 
Lăsați în voia lor, actorii își permit glumițe ieftine. George Albert 
Costea, care compune un remarcabil Puck răutăcios, se adresează 

echipei tehnice (ieșind din rol) pentru că nu i-a pregătit salteaua 
pe care urma să sară. La spectacolul cu Pyram și Thisbe, Claudiu 
Bleonț, în rolul lui Quince, vorbește de mormântul lui Cunilingus, 
nu de cel al lui Ninus. Publicul este pus să se joace cu baloane 
luminiscente, să formeze un lanț uman pentru a reprezenta zidul 
dintre eroi, toate acestea fiind niște interacțiuni nesemnificative. 
Desigur, mai sunt realizări actoricești notabile, cum ar fi Raluca 
Păun în Bottom sau Iulia Lazăr în Titania, Iulia Colan în Hermia 
și Costinela Ungureanu în Helena, dar aceste elemente de calitate 
nu sunt bine orchestrate. 

Othello prezentat de Teatrul „Tony Bulandra” din Târgoviște, în 
regia lui Suren Shahverdyan, a prilejuit o seară admirabilă. Spec-
tacolul este echilibrat, inventiv, inteligent și emoționant. Jocul cu 
frânghiile pe scenă subliniază eficient căderea personajului prin-
cipal „în plasă”. Scena „batistei”, cu Desdemona situată la înălți-
me, pe un piedestal, acoperită până în podea de un voal, este de 
un dramatism intens. Liviu Cheloiu, în rolul titular, nu caută să 

© Florin Chirea

© Albert Dobrin

© Florin Chirea
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inoveze, ci să exprime cu veridicitate tensiunile interne ale per-
sonajului și, mai ales, traseul său degringolat. Andrada Fuscaș 
este o Desdemonă senzuală, cu personalitate puternică, care nu 
ezită să îndure o pedeapsă arbitrară și nemeritată. Mircea Silaghi 
prezintă un Iago insinuant și inteligent, iar ceilalți interpreți, Ela 
Ionescu (Emilia), Daniel Nuță (Cassio), Ioana Farcaș (Bianca) și 
Radu Câmpean (Roderigo) se afirmă ca individualități marcan-
te, contribuind în același timp la armonizarea întregului. Singura 
obiecție posibilă este că se joacă îndeosebi la rampă, cu fața la 
public, ceea ce dă impresia de demonstrație.

Mai puțin ambițios, dar vivace și bine jucat, a fost spectacolul 
Teatrului Nottara cu Mult zgomot pentru nimic, în regia Dianei 
Lupescu. Faptul că reprezentația a avut loc în Teatrul de vară din 
celebrul parc Romanescu a adăugat farmecului său. Irina Brook a 
cerut cu insistență ca spectacolul ei cu Furtuna, programat într-o 
sală închisă, să fie jucat în același ambient. Despre acest din urmă 
spectacol nu avem altceva de spus decât că ar trebui interzis celor 
cu vârsta mai mare de doisprezece ani. 

Spectacolul cu păpuși după Visul unei nopți de vară, regizat de Cristi-
an Pepino, a avut delicatețe și poezie. Mi-a amintit de faimosul film 
cu păpuși animate al lui Jiří Trnka, fără a exista, însă, vreo filiație.

Comprimarea pieselor lui Shakespeare pentru a le reduce la „mo-
mente și schițe” poate fi frustrantă, dar, cel puțin pentru cunos-
cători, este interesantă. Teatrul de Comedie a prezentat Shylock, 
o reducție a Neguțătorului din Veneția, datorată lui Gareth Ar-
mstrong, în regia lui Horațiu Mălăele, care a interpretat și rolul 
devenit titular, conform adaptării. Cei doi monștri sacri, Horațiu 
Mălăele și George Mihăiță, ne-au oferit un regal, mai ales în dia-
logul dintre Shylock și Tubal. Tinerii din distribuție au alcătuit o 
admirabilă echipă, care i-a pus în valoare. Singurul regret este că 
mare parte din poezia textului a fost suprimată.

Alina Hiristea a transformat Regele Lear într-un monolog intitu-
lat Un nebun amar și unul dulce. Regizoarea s-a dovedit foarte abi-
lă, atât în adaptarea textului, cât și în utilizarea inteligentă a artei 
video. Rugăciunea pe care a adăugat-o textului original putea să 
lipsească, mai ales că Shakespeare avea o reticență extremă față 
de dimensiunea religioasă. Mihai Bica s-a dovedit un interpret 
de forță, cu nuanțare fină, atât doar că, în evoluția personajului, 
nebunia lipsește.

Trei actori de excepție de la „Unteatru” ne-au oferit un abstract 
după Hamlet, care a entuziasmat. Alina Berzunțeanu, Richard 
Bovnoczki și Peter Kerek au conceput spectacolul și l-au jucat pe 
un practicabil în formă de tambur. Ritmul și tempoul au fost ri-
guros controlate. Actorii au trecut cu dezinvoltură dintr-un rol 
într-altul. Dinamismul expresiei corporale, cu rostogoliri pe tam-
bur și de pe tambur pe scenă, a fost remarcabil. Spectacolul a fost 
plin de energie, dar și de sinergie, pentru că prestațiile individuale 
s-au legat într-un tot ce depășea suma părților. Se poate obiecta că 
doar cei care cunosc piesa pot înțelege ceva, dar publicul acestui 
teatru este unul format din cunoscători. 

Splendid a fost concentratul de Macbeth, oferit de Gavriil Pinte 
cu trupa teatrului „Regina Maria” din Oradea. Inserțiile din text, 

© Albert Dobrin
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datorate lui George Banu și Monique Borie, au fost expresive și 
utile. Regizorul a lucrat enorm cu actorii, transformând vrăji-
toarele în niște păsări malefice, ca în Hitchcock. A pus o actriță 
specializată în roluri de ingenuă, Angela Tanko, să joace Lady 
Macbeth, iar reușita a fost extraordinară. Aparițiile neașteptate 
ale regelui Duncan au dat accente derutante, dar emoționante. Aș 
fi dorit ca Ștefan Borda să fi avut o voce mai puternică în Mac-
beth. Portarul interpretat de Sebastian Lupu a fost impresionant. 
Scenografia sofisticată repetă unele soluții din Regele Lear, văzut 
cu doi ani în urmă, dar rămâne la fel de impresionantă.

Shakespeare văzut dinspre est

 Am așteptat cu interes spectacolul cu Romeo și Julieta al Mokwha 
Repertory Company din Coreea de Sud. Mai văzusem, atât la 
Craiova, cât și la Sibiu, demersuri incitante venite din Coreea. 
Nu a fost cazul acum. Regizorul Oh Tae Suk ne-a oferit un mu-
sical (ce-i drept, muzica era, pentru noi, exotică), în care dansul și 
voia bună se dezlănțuiau fără rețineri. Singura inovație notabilă 
este noaptea nunții, realizată în cheie comică: Romeo se încurcă 
într-un cearșaf imens, ceea ce îl împiedică să-și îndeplinească da-
toria conjugală. Problema mai gravă este aceea că, văzut dinspre 

Orient, Shakespeare este interpretat ca fundamental (nu neapărat 
fundamentalist) creștin. Am mai văzut acest lucru în splendidul 
spectacol Richard al II-lea al lui Ninagawa, prezentat la Craiova 
acum doi ani. Acolo, protagonistul era prezentat ca o întruchipare 
a lui Cristos, cu cruce cu tot. Aici, padre Lorenzo are, ca însoți-
tori, un sobor de popi, ceea ce este în totală discordanță cu sensul 
piesei. În fond, Lorenzo nu este decât un drug-dealer, care distri-
buie la liber substanțe halucinogene cu efecte nefaste. Ca preot, 
este un impostor: cum să căsătorești doi minori fără consimță-
mântul părinților și fără martori? Trebuie ca străinii care-l abor-
dează pe Shakespeare să țină seama că el a fost primul dramaturg 
care a respectat riguros principiul laicității, mult înainte ca acesta 
să fi fost formulat. Conflictele dintre anglicani și catolici din vre-
mea sa, dar și cripto-catolicismul din familie, l-au determinat să 
eludeze, în opera sa, orice aluzie la religie. Niciun personaj al său 
nu este mistic sau fanatic. De aceea, orice ingredient religios în 
cocktailul unui spectacol după vreo piesă de-a sa este nepotrivit.

Yamanote Jijosha a definit un stil de joc pe care îl crede potrivit 
pentru teatrul contemporan: Yojo-han. Acesta presupune exer-
ciții destul de chinuitoare, în urma cărora actorii devin capabili 
de mișcări rapide și sacadate, sau de încremeniri în poziții difici-
le pentru un timp destul de lung. Regizorul Masahiro Yasuda a 
adoptat „metoda Yamanote” și a înființat teatrul cu același nume. 
El a prezentat cu trupa sa o versiune destul de derutantă a Furtu-
nii. Abilitățile fizice ale actorilor contribuie mult la crearea unei 
atmosfere magice. Decorul stârnește imaginația prin culoare și 
lumină. O inovație interesantă și inteligentă este introducerea în 
acțiune a unor panouri care reprezintă ideograme japoneze, cu 
echivalentul în engleză alăturat. Uneori, în loc de ideograme, pa-
nourile conțin desene sugestive. Astfel, Ferdinand nu cară butuci 
de butaforie, ci panoul cu ideograma „butuci”. În încercarea de 
asasinare a regelui din Neapole, conjurații nu scot spadele, ci pa-
nouri pe care spadele sunt desenate. Ferdinand și Miranda joacă 
șah cu panouri pe care sunt reprezentate piesele. Necunoașterea 
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limbii japoneze nu m-a împiedicat să admir admirabilele inflexi-
uni ale vocii lui Yoshiro Yamamoto, îndeosebi în monologul final 
al lui Prospero. Caliban este prezentat nu ca o fiară imundă, ci 
aproape ca un fel de elf. Am rămas însă, în urma spectacolului, 
cu câteva nedumeriri. În partea laterală a scenei zace un bărbat în 
boxeri, cu picioarele legate. Prima bănuială este că ar fi Caliban, 
dar nu este așa. El însoțește acțiunea prin gemete sincronizate cu 
acțiunile și replicile celorlalți. La jumătatea spectacolului, este în-
locuit de o femeie în bikini, care face același lucru. O prietenă în a 
cărei istețime mă încred mi-a spus că acest personaj ar întruchipa 
„Adevărul” legat, care geme. A doua bizarerie este faptul că Pros-
pero își bagă în repetate rânduri capul sub fusta Mirandei, ceea 
ce pare a-i produce fetei plăcere. Aceeași prietenă mi-a explicat că 
este vorba de elemente de educație sexuală, necesare pentru adap-
tarea fetei la practicile din „mândra lume nouă”. În sfârșit, în tim-
pul jocului de șah, Miranda îl pocnește pe Ferdinand, dovedind o 
bună pregătire în arte marțiale. Probabil că este un antrenament 
pentru a înfrunta hărțuirea sexuală. Miranda membră în #metoo, 
iată o idee năstrușnică. 

Declan Donnellan se simte stimulat de colaborarea cu actorii ruși, 
care au o prestație ireproșabilă, dublată de o implicare emoțională 
remarcabilă. Ar fi fost interesant să vedem o oarecare tensiune în-
tre spiritul anglo-saxon al regizorului și „sufletul rus” al actorilor. 
Nu este cazul, pentru că Declan Donnellan este complet sedus 
de culoarea locală. Pe vremea când Marea Britanie stăpânea o 
bună parte a lumii, funcționarii din colonii erau responsabili de 
promovarea imaginii „omului civilizat și civilizator”. Unii dintre 
ei se lăsau însă tentați de stilul de viață al băștinașilor și adoptau 
moravurile lor. Este ceea ce se numea to go native. Fenomenul 
este vizibil în cazul acestui spectacol. Piesa nu mai are anvergură 
filosofică, ci se reduce la o ilustrare a realităților rusești. Schimbul 
dintre duce și Angelo trimite direct la rocada Putin-Medvedev. 
Angelo pierde din complexitate dacă este văzut doar ca un Beria. 
Principiile morale ale personajului sunt autentice, dar subminate 
de pulsiunile lui sexuale. Or, în interpretarea lui Andrei Kuzicev, 
el este doar un nomenclaturist pur și dur. Isabella și Claudio sunt 

interogați cu duritatea cunoscută din mărturiile despre KGB, mi-
lițienii intervenind mereu, în mod brutal. Anna Halilulina este 
expresivă și emoționantă în rolul Isabellei, dar nu scoate în evi-
dență lupta interioară dintre afecțiune și virtute, pare mai curând 
Fata fără zestre a lui Ostrovski. Spre final, modul în care ducele 
reia puterea și face dreptate este regizat ca un proces stalinist, în 
care publicul este chemat să-și exprime prin aplauze acordul la 
condamnări, ca în Rusia anilor 1937-1938. Această abordare este 
de efect, dar de un efect local. Și pentru că acțiunea se desfășoară 
la Viena, nu lipsesc valsurile, ce-i drept, nu în stilul lui Strauss, 
ci în cel al lui Dunaevski. „Toată lumea râde, cântă și dansează”, 
ca în comedia muzicală a lui Gherasimov, care rula pe vremea cea 
mai neagră a stalinismului. 

Apogeul

Programarea spectacolelor din festival a urmat regula numărului de 
aur. Deschiderea și închiderea au fost marcate de două evenimente 
memorabile, iar la secțiunea bine calculată a avut loc apogeul inte-
lectual al manifestării, reprezentația cu „Mâine nu poate să aștep-
te” a teatrului Les arts et mouvants, adică „Artele care emoționează” 
sau „Șopârlele care impresionează”. Este vorba de un decupaj din 
cartea lui Victor Hugo, scrisă în exil, despre William Shakespeare. 
Am avut câteva discuții interesante cu Laurent Schuh, directorul 
teatrului, autorul și interpretul adaptării. Nu spun mai mult, ci tri-
mit la articolul în care reproduc acest dialog. 

Toată lumea s-a întrebat, dezorientată, de ce Krisztof Warlikowski 
a întitulat marele lui spectacol „Poveștile africane ale lui Shakespe-
are”. Logic vorbind, trebuia să fie un coupé cu Othello (un magre-
bian) și Antoniu și Cleopatra, o piesă localizată îndeosebi în Egipt. 
Mi-am dat seama că Africa nu era pentru el o entitate geografică, 
ci una simbolică. Este vorba de „continentul negru”, în care fiarele 
prezente înăuntrul nostru ies la iveală și devorează tot ceea ce cre-
dem că ne reprezintă. Warlikowski nu alătură, ci combină, trei pie-
se „negre”: Regele Lear, Neguțătorul din Veneția și Othello. „Negrul” 
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înseamnă ură, nerecunoștință, tulburare interioară nocivă. Specta-
colul începe cu un remake fragmentar după filmul Ikiru („A trăi”) al 
lui Akira Kurosawa, în care un bătrân condamnat de o boală fatală 
se agață de o tânără ca un vampir dornic să obțină un supliment de 
viață. Nu se înțelege încă rostul inserției, dar el va deveni limpede 
mai târziu. Intrăm apoi în Regele Lear, cu prima scenă a repudierii 
Cordeliei. Fetele sunt în combinezoane, gata să-și joace rolurile, 
mai puțin mezina, care se arată contestatară. Pe nesimțite, trecem 
în Neguțătorul din Veneția. Se vede că Warlikowski este afectat de 
atitudinea guvernului polonez de a interzice prin lege orice refe-
rință la vreun act antisemit de care polonezii ar fi fost responsa-
bili. „Am suferit noi destul, nu suntem cu nimic datori altora” este 
explicația oficială. Regizorul nu se mulțumește cu ea. El îl aduce 
pe scenă pe Shylock, împresurat de oameni cu capete de porci și 
constrâns să vadă actul sexual dintre fiica sa și amantul ei ca unul 
performat de doi bărbați cu capete de porci. Foarte dură este trata-
rea relației dintre Shylock și Antonio ca întrevedere în închisoare, 
dar și mai dură mi s-a părut scena dintre Portia și Bassanio, în care 
partenera bogată și lucidă îl tratează pe pretendentul interesat ca pe 
o jucărie sexuală. 

Se trece la Othello, cu un protagonist îmbrăcat militar, în stilul lui 
Idi Amin Dada, impresionabil și excesiv de justițiar. Intoleranța 
cu nuanțe puritane se va întoarce împotriva sa. Sunt două scene 
impresionante: batjocorirea Desdemonei de grupul format din 
Cassio, Iago și trimisul din Veneția și monologul Desdemonei 
înainte de moarte, cu texte savant inserate de Wajdi Mouawad. 
Faptul că Iago și Cassio ar avea o relație homosexuală, inițiată de 
cel de-al doilea, mi s-a părut gratuită. În cele din urmă, Othello 
și Lear se unifică într-un singur personaj ajuns în ultimă stare 
la azil. Aici se face legătura cu începutul inspirat din Kurosawa: 
muribundul agățat de tinerețe. Cordelia revine cu un monolog 
la fel de puternic ca acela al Desdemonei, deplângând condiția 
la care a fost constrânsă și invocând agresiuni sexuale suferite în 
copilărie din partea tatălui, în pur stil Christine Angot. Există 
episoade interesante, care nu-și au locul, însă, în economia spec-
tacolului. Conversația psihanalitică, probabil inspirată din Co-
etzee (alt african), istoria cu extratereștrii și relația tată-fiică la 
plajă, cu voyeuri prin preajmă, ar putea constitui schițe pentru o 
viitoare înscenare. 

Singurul spectacol fără nicio legătură cu Shakespeare este Ace și 
opium al lui Robert Lepage. Este bine conservat, deși datează de 
vreo douăzeci de ani. Vedem același triedru cu mai multe grade 
de libertate, ca în faimosul său Hamlet. Scenariul este interesant. 
Două mari figuri culturale ale anilor 1950, Jean Cocteau și Miles 
Davis, sunt prezentate în paralel. Cocteau revine dintr-un turneu 
american, unde și-a prezentat filmul Vulturul cu două capete, fără 
mare succes. În timpul zborului transatlantic, scrie o broșură ve-
ninoasă la adresa americanilor. După ce cucerește Parisul cu saxo-
fonul, Miles Davis trăiește o mare dragoste cu Juliette Gréco. Nu 
se căsătorește cu ea, fiind conștient de dificultățile întâmpinate 
de cuplurile mixte, în societatea americană. Revenit în America, 
recurge la heroină pentru a o uita și își amanetează toate bunurile, 

© Albert Dobrin

© Albert Dobrin



12

inclusiv saxofonul, pentru a și-o procura. Cocteau prefera opiumul, nu acele. S-a dedat la acest 
drog după pierderea iubitului său, Raymond Radiguet. Conexiunea dintre cele două linii de 
acțiune o face jurnalistul Robert din Québec, și el victima inocentă a unei despărțiri amoroase. 
Olivier Normand joacă atât rolul jurnalistului, cât și pe cel al lui Cocteau. Este formidabil în 
amândouă, fiind ajutat și de engleza cu accent francez pe care o mânuiește desăvârșit. Scena în 
care înregistrează comentariul la filmul despre Juliette Gréco este de un haz irezistibil. Singura 
problemă a spectacolului este că se adresează bătrânilor. Cine mai știe astăzi despre gloria de-
mult fanată a lui Cocteau? Cine a văzut, dintre tineri, Ascensor pentru eșafod de Louis Malle, cu 
Jeanne Moreau și muzica improvizată pe imagini a lui Miles Davis? Grăunțele ajung pe piatră și 
se usucă, în loc să cadă pe pământ fertil, unde să moară și să rodească. 
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Un festival Shakespeare, ca și un festival de teatru antic sau un 
festival Cehov, fără a-l mai cita pe acela mitic de la Bayreuth 
consacrat lui Wagner, își are motivația în opera sau epoca exem-
plară care servesc de soclu unei asemenea manifestări. Acest tip 
de festival își afirmă identitatea prin concentrarea pe o operă 
fundamentală și nu se diversifică la extrem asemenea atâtor alte 
festivale actuale. Acestea adoptă deschiderea maximală, șansa 
binevenită pentru a sesiza mutațiile recente și personalitățile 
emergente, în timp ce festivalurile „personalizate” se focalizează 
pe un autor răspunzând eternei întrebări: cum se produce Noul 
pornind de la o moștenire unică, perenă, transmisă în timp. 
Cum să sapi același loc pentru a explora și descoperi comori 
știute sau neștiute? 

Un festival Shakespeare servește și de test regizorilor care caută 
soluții pentru a întreține relația vitală cu o operă în mișcare grație 
unor energii noi, ale prezentului sau ale generațiilor care se suc-
ced. Un asemenea festival ne invită la comparații atât dramaturgi-
ce, cât și culturale, la revelații magistrale sau la debuturi nesigure, 
promițătoare sau simplu pasagere. 

Shakespeare 
singur

George Banu

Două tipuri de festivale care se opun: unul, multiplu și plural, 
bazat pe un „donjuanism” estetic, altul bazat pe o fidelitate ob-
stinată. Pe o devoțiune acordată artistului constant explorat. 
Ambele sunt legitime și plăcerea provine din circulația de la 
unul la altul! 

Mie îmi place să-l regăsesc ciclic pe Shakespeare singur. Dar, 
uneori, mai greșim pășind alături de pactul „conjugal” pentru 
a profita de imprevizibile relații „adultere” cu autori ce-i pot fi 
străini sau apropiați. Dar, dincolo de asemenea aventuri, pe Sha-
kespeare nu-l pot abandona și de aceea vin la Craiova pentru a-i 
redescoperi de fiecare dată vorbe cunoscute sau aforisme nebănu-
ite, mereu altele. Ele îmi luminează spiritul ca niște pietre preți-
oase în obscuritatea sălilor de teatru. 

 
P.S. Ceea ce decepționează sunt întotdeauna sau festivalurile „te-
matice”, căci viața teatrului nu le respectă coerența teoretică pre-
liminară, sau festivalurile „aniversare”, căci ele sunt prea supuse 
unui program prealabil. 
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Printre calitățile excepționale ale fes-
tivalului shakespearian am remarcat la 
această ediție și preocuparea generoasă a 
organizatorilor pentru dezvăluirea unor 
noi imagini și teritoriii ale performanței 
circumscrise teatrului actual și novator 
sau împletirii subtile dintre universa-
litatea capodoperelor marelui Will și 
specificul național, adeseori pitoresc și 
emoționant, izvorât din cultura și arta 
țărilor participante. Acest adevăr m-a 
determinat a mă opri pe scurt în rân-
durile de față la impresiile prilejuite de 
două spectacole „exotice”, edificatoare în 
opinia mea pentru virtuțile teatrului… 
asiatic, cel care, nu o dată, ne-a ofert 
bucurii memorabile pe scenele marilor 
evenimente artistice internaționale, așa 
cum a dovedit-o cu brio și Festivalul 
craiovean dedicat celui mai important 
dramaturg al tuturor timpurilor.

Primul, în ordinea cronologică a pro-
gramului, a fost spectacolul cu Romeo 
și Julieta prezentat de Mokuwna Reper-
tory Company din Seul (Coreea de Sud) 
în viziunea regizorului și dramaturgului 
Ok Tae Suk, directorul acestui teatru. 
Am urmărit un discurs artistic sincretic 
și seducător, în care elementele teatrului 
propriu-zis, ale coregrafiei, ale muzicii 
live create prin instrumente tradiționa-
le, dar și cromatica vie a costumelor sau 
rafinamentul de neignorat al luminilor 
ne-au făcut martorii unei versiuni pli-
ne de prospețime a poveștii lui Romeo 
și a Julietei sale. Exuberanța dansului, 
ingenuitatea protagoniștilor, surprin-
zătoarele iviri ale unui umor de bună 
calitate, elaborata trecere de la vârsta 
adolescentină la violența confruntărilor 
sau de la f ilonul poetic la cel tragic sunt 
câteva particularități ale unei repre-
zentații salutate cu deplin temei drept 
un eveniment de către sala arhiplină a 
Naționalului craiovean. Între aceste 
particularități, aș așeza la loc de frun-
te tocmai această trecere de la „joacă” la 
violența crimei care provoacă o altă cri-
mă, găzduită într-o lectură scenică de o 
tulburătoare actualitate, semnificativă 

pentru realitațiile geopolitice sau pentru spectrul cenușiu al războiului și al morții 
din lumea contemporană. 

Îmi revine în minte faptul că la una dintre edițiile Festivalului internațional de la 
Sibiu, după spectacolul uluitor al unei trupe din Seul cu Hamlet, de o violență cutre-
murătoare, în care pînă și „regina” era sacrificată într-o baie de sânge, am aflat din 
gura realizatorilor că duritatea versiunii lor scenice, ca și a multor altor spectacole 
inspirate din operele clasice, își află sorgintea în acest tablou politic plin de conflicte, 
de confruntări sângeroase ori de premoniții cenușii, pe care ni le descoperă începutul 
celui de-al treilea mileniu. Cu atât mai mult, m-a impresionat acum, în spectacolul 
coreean din festival, contrapunctul artistic construit cu pilduitoare măiestrie între 
poezia și umorul protagoniștilor, acesta din urmă potențat prin evoluția Doicăi, pe 
de-o parte, și „ritualul” incandescent al confruntărilor ucigașe, sau tensiunea „stra-
tegiei” părintelui Lorenzo, la capătul cărora vom afla tragica moarte a celui mai 
luminos cuplu din dramaturgia universală, dar și prăbușirea întregului „palat”, ca o 
sugestivă și apocaliptică pieire a lumii. Ritmul alert și fluența desfășurării conflictu-
lui, secvențe de o binevenită savoare și delicată senzualitate, nelipsită de comic, cum 
este aceea a nopții de iubire și a jocului „de-a v-ați ascunselea” dintre îndrăgostiți sau 
configurarea ingenioasă a întregului anticlimax potrivit căruia carnavalul va face loc 

Restituiri shakespeariene 
cu parfum oriental

Ion Parhon
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morții, toate acestea pregătind finalul, ca o simbolică lovitură de teatru cu valoare de 
avertisment, ne determină să apreciem reprezentația drept o foarte inspirată opțiune 
a organizatorilor festivalului, generatoare de satisfacție pentru cei aflați în sală. Pe 
de altă parte, este demn de remarcat și faptul că acest text celebru s-a bucurat de o 
întrupare excelentă și în ediția precedentă de festival, prin spectacolul antologic al 
unei trupe israeliene, ce a lăsat un ecou durabil în memoria afectivă a specialiștilor 
și a publicului craiovean.

Din fericire, și în cazul celui de-al doilea spectacol… asiatic, adus însă din îndepărtata 
Japonie, cu Furtuna, datorat artiștilor de la Jijosha Yamanote Company din Tokio și 
semnat de valorosul regizor Masahiro Yasuda, directorul teatrului, se poate vorbi de 
o semnificativă continuitate a succesului de la o ediție la alta, căci… furtuna de entu-
ziasm și de aplauze declanșată în rândul spectatorilor mi-a amintit de acea deschidere 
a festivalului din 2016, când reprezentația cu Richard al II-lea, în regia regretatului 
Yukio Ninagawa, a fost ovaționată minute în șir de public. Am avut prilejul să-l cunosc 
pe dl Masahiro Yasuda cu ani în urmă, la Festivalul internațional de la Sibiu, unde 
în repetate rânduri iubitorii artei spectacolului s-au putut întâlni cu strălucite expre-
sii ale teatrului tradițional Noh și Kabukki, dar și cu adaptări contemporane după 
operele clasice, așa cum au fost minunatul spectacol cu Titus Andronicus, în regia lui 

Masahiro Yasuda. Acesta s-a impus prin-
tr-un stil interpretativ numit yojo-han, pe 
care directorul de scenă l-a aplicat cu vă-
dit succes și într-un spectacol cu Poveste 
japoneză, de Monzaemon Chikamatsu, 
întrupat de talentații actori ai Teatrului 
Național „Radu Stanca”. Potrivit acestui 
stil și metodei „Yamanote” de lucru cu ac-
torii, partitura fiecărui interpret este „de-
structurată” și „restructurată” în așa fel 
încât și frazarea și mimica, dar mai ales 
mișcarea și gestul cunosc o mobilitate 
șocantă și deosebit de expresivă, potrivit 
unui ritm și unor surprinzătoare accente 
menite să pună într-o nouă lumină valo-
rile textului, trăirile eroilor și chiar atitu-
dinea actorului față de personaj. Întregul 
spectacol este guvernat de „furtuna” din 
mintea și sufletul lui Prospero, de relația 
acestuia cu cei care l-au izgonit și se află 
acum „la mâna lui”, de coșmarul vechiu-
lui colonizator și de mobilul alienării îm-
preună cu întrebările existențiale, pe ge-
nericul cărora se ivesc nevoia de libertate 
a lui Puck, „metamorfoza” primitivului 
Caliban și libertatea de a iubi în cazul 
imprevizibilei Miranda, dar și raporta-
rea personajelor cu valoare metaforică, 
la cuvinte și obiecte semnificative, ade-
sori însoțite de un umor spontan. Totul 
se petrece într-o permanentă îngemăna-
re dintre realitate și vis, impulsionată de 
evoluția sugestivă a spiritelor, de mersul 
lor delicat, în vârful picioarelor, sporind 
nota de expresivitate corporală și de rafi-
nament gestual a întregului spectacol. În 
felul acesta, „insula lui Prospero” devine 
ea însăși un personaj nocturn, cu înfăți-
șări când pregnant dramatice, când funa-
mbulești sau lovite de stranietate, aburii 
nopții învăluind adeseori și eroii și silue-
tele întunecate ale personajelor „insulei”. 
Individualitatea puternică a spectacolu-
lui, rigoarea „matematică” a construcției, 
servită de o impecabilă dăruire profesio-
nală și pilduitoare omogenitate a trupei, 
sunt doar câteva dintre argumentele par-
ticipării performante a trupei japoneze în 
festival și a ovațiilor adresate regizorului 
și directorului acesteia, un mare prieten și 
admirator al teatrului românesc.

© Florin Chirea



Krzysztof Warlikowski, reputatul 

regizor polonez, împreună cu sceno-

grafa Małgorzata Szczęśniak, au fost 

distinşi cu Premiul Internaţional Sha-

kespeare, acordat de Institutul Cultu-

ral Român. Juriului a fost prezidat 

de reputatul teatrolog George Banu. 

Premiul a fost acordat în deschide-

rea Festivalului Internaţional Sha-

kespeare 2018 în prezenţa doamnei 

Liliana Ţuroiu, preşedintele ICR. La 

premiere au asistat ES Paul Brummel, 

ambasadorul Marii Britanii, Nigel Be-

llingam, directorul British Council 

la Bucureşti, Agnieszka Skieterska, 

directorul Institutului Polonez la Bu-

cureşti, Dawid Cupa, comandandul 

Contingentului Militar Polonez, Mi-

hail Genoiu, primarul Craiovei, Ion 

Prioteasa, preşedintele CJ Dolj, Emil 

Boroghină, director fondator al Fes-

tivalului Internaţional Shakespeare, 

Vlad Drăgulescu, Ilarian Ştefănescu, 

directori artistici ai festivalului.

Krzysztof Warlikowski –  
Teatrul de Autor

George Banu © Albert Dobrin

© Florin Chirea
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Krzysztof Warlikowski face parte din generaţia 
marilor regizori pentru care, la mijloc de viaţă, 
teatrul s–a constituit în artă de interogaţie in-
transigentă a lumii şi a omului.

Figură emblematică a scenei europene, el se 
distinge prin relaţia intensă cu actorii săi şi, de 
aceea, împreună, ei reuşesc să asocieze incan-
descenţa emoţiilor şi rezonanţa cuvintelor.

Krzysztof Warlikowski cultivă puterea polemi-
că a teatrului în contextul unei societăţi polone-
ze care azi reanimează stigmatele de odinioară 
proprii exerciţiului politic în vechiul Est.

Krzysztof Warlikowski a pus în scenă marele 
repertoriu clasic, de la greci la Shakespeare, 
integrând în mod flagrant interogațiile prezen-
tului, neliniștile Poloniei, sfâșierile tineretului.

În inima teatrelor de altă dată se înfig ca niște 
pumnale strigătele lumii de azi.

Warlikowski face din teatru un loc al întâlnirii 
efervescente dintre ce am moștenit și ce trăim.

Nimic nu e pur la el. Totul e impur ca... viața!

Krzysztof Warlikowski a pus în scenă autori 
moderni, în special Hanoch Levin, unde se 
confruntă cu trauma poloneză a antisemitismu-
lui căreia îi restituie rezonanțele cu intransigen-
ță și demnitate. Dar, pe de altă parte el cultivă și 
o afecțiune specială pentru romancieri moderni 
ca: John Maxwel Coetzee sau Jonathan Littell 
din a căror operă extrage fragmente și le inte-
grează pe această platformă a ecourilor: Scena 
teatrului, scena lumii.

Krzysztof Warlikowski face din teatru și din 
texte celebre ca Fedra sau Un tramvai numit 
dorință locul de altoire a dramelor vechi și noi 
cu înțelepciunea filozofică, de la Platon la Ber-
trand Russel, Teatru al gândirii și al neliniștilor 
proprii Occidentului, Teatru de autor.

Krzysztof Warlikowski își afirmă interesul 

În continuare, un portret 
amical făcut de George Banu 
lui Krzyszto Warlikowski:

de asemeni pentru operă semnând spectacole 
memorabile în scenografia Malgorzatei Szczęś-
niak, spectacole unde dimensiunea lirică se îm-
plinește într-o perspectivă mitologică nicicând 
străină de rănile sângerânde ale prezentului.

Krzysztof Warlikowski – un regizor pentru 
care teatrul sau opera se constituie în experiențe 
extreme cu care suntem confruntați producând 
astfel sentimentul unei vitalități fără de pace, 
un teatru de alertă perpetuă.

Krysztof Warlikowski is part of that generation 
of great directors for whom, at the middle of their 
lives, theater has constituted into an art of intransi-
gent interrogation of the world and of man.

An emblematic figure of the European stage, he is 
distinguished through the intense relationship with 
his actors, and that is why together they manage to 
unite the incandescence of emotions with the reso-
nance of words.

Krysztof Warlikowski cultivates theater’s power 
to polemize in the context of a Polish society which 
today reanimates stigmas of yesteryear which were 
part of the political exercises of the old East.

Krysztof Warlikowski has staged the great classical 
repertoire, from the Greeks all the way to Shakespe-
are, integrating the questions of today in a flagrant 
way, the anxieties of Poland and the torments 
of the youth.

At the heart of theaters of yesteryear, shouts from 
today’s world are thrust like daggers. Warlikowski 

makes theater a place of effervescent contest between 
what we have inherited and what we are living.

Nothing is pure for him. Everything is impure... 
like life!

Krysztof Warlikowski has staged modern authors, 
especially Hanoch Levin, where he is confronted 
with the Polish trauma of antisemitism, whose re-
sonance he restores with dignity and intransigence. 
On the other hand, he cultivates a special affection 
for modern novelists like John Maxwel Coetzee 
or Jonathan Littell, from whose works he extracts 
fragments which are integrated in this platform of 
echoes: the theater’s stage, the world’s stage.

Krysztof Warlikowski makes theater and fa-
mous works like  Phaedra  or  A Streetcar Named 
Desire  into the meeting point of old and new 
dramas with philosophical wisdom, from 
Plato to Bertrand Russel, Theater of thought 
and anxieties belonging to the Western world, 
Auteur Theater.

Krysztof Warlikowski continues to assert his in-
terest for the opera as well, creating memorable 
performances with scenographies by Malgorzata 
Szczęśniak, performances where the lyrical dimen-
sion is fulfilled into mythological perspectives that 
are never too far removed from the bleeding wounds 
of the present.

Krysztof Warlikowski – a director for whom thea-
ter is constituted into extreme experiences that we’re 
confronted with, thus provoking the feeling of a 
restless vitality, a theater of continuous alert.

© Florin Chirea

https://www.facebook.com/hashtag/warlikowski?source=feed_text


Poveștile africane ale lui Shakespeare, spectacolul care a deschis edi-
ția 2018 a Festivalului Internațional Shakespeare de la Craiova, e 
un adevărat tur de forță artistic. Un eveniment care, sub regia mult 
apreciatului polonez Krysztof Warlikowski, durează nu mai puțin de 
5 ore. E genul de spectacol la care nu rezistă toți spectatorii – prin 
asta nu spun ceva despre cei din urmă, ci despre Poveștile africane..., 
despre faptul că e un show provocator pe mai multe niveluri. Una din 
provocări e însăși durata, sau mai precis întinderea pe care i-o creează 
Warlikowski din trei piese de Shakespeare (Regele Lear, Neguțătorul 
din Veneția și Othello) și romanul Miezul verii: Scene de viață provin-
cială de J.M. Coetzee. Întinderea poate fi copleșitoare, mai ales dacă 
presupune interacțiunea cu mesajul puternic și încă oportun al unui 
spectacol care adaptează patru texte. 

Spectacolul trupei poloneze de la Nowy Teatr – înființat de Warlikowski în 2008 – pune în același context, și în umbra unor acelorași între-
bări, textele care îl compun. Decorurile, deși se schimbă de la un act la altul, au consistență și un aer al locurilor comune la care contribuie 
prezența acelorași 11 actori în fiecare dintre părți. 

LEAR, SHYLOCK, 
OTHELLO, 
WARLIKOWSKI

Lia Boangiu

Fiindcă vorbeam de provocări, 
o alta e dată de temă, sau temele 
alese de Warlikowski și drama-
turgul Gruszczyński. Bătrânețea, 
discriminarea și relațiile atipice par 
să fie în atenția artiștilor de la Nowy 
Sad. Spectacolul debutează cu bătrânul 
rege Lear care caută sprijin în fiicele sale, 
dar se lovește de sinceritatea rațională și 
egoismul aparent ale Cordeliei. Același ac-
tor devine în scena următoare Shylock, a 
cărui răzbunare crudă asupra lui Antonio e 
alimentată nu doar de antisemitismul celor 
din jur, ci și de fuga de acasă a fiicei sale cu un 
creștin. În viziunea regizorului polonez, Antonio 

acceptă cerințele dure ale cămătarului nu doar din pri-
etenie pentru tânărul Bassanio, ci și din pasiune pen-
tru acesta. Același Lear devine un Othello mult mai 
în vârstă decât frumoasa Desdemona, fapt ce conferă 
un nouă cauză pentru gelozia și neîncrederea lui. Iar 
pentru Iago, un nou motiv de ură față de Othello, nu 
doar pe cel al culorii pielii. Trădat de Iago, care are 
o relație de natură sexuală cu Cassio, Lear sfârșește 

într-un azil de bătrâni, dar după ce s-a răzbunat pe 
inocenta Desdemona. În ultima parte a spectacolului, 

actorul e un tată abuziv privit din perspectiva fiicei sale. 
Sunt prezente multe din elementele relațiilor problema-

tice la Shakespeare, precum dorința de răzbunare, gelozia, 
trădarea, sau iubirea nefericită, completate de natura psiho-

logică a relațiilor dintre personajele lui Coetzee.
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Poveștile africane... are un aer constant apăsător, chiar și în mo-
mentele comice. Totul e tensionat – Antonio cerându-i împru-
mutul lui Shylock în timp ce acesta din urmă ciopârțește o buca-
tă de carne, procesul de judecată dintre cei doi, seducția vicleană 
și violentă a Porției de către Bassanio, masajul făcut de Iago lui 
Othello, petrecerea la care Ofelia e convinsă să se dezbrace sau 
fetele lui Lear chircite în furouri pe o canapea în fața tatălui lor. 

Atenția lui Warlikowski se îndreaptă către omul discriminat pe 
baza celor mai comune și malițioase pretexte: vârsta, religia și 
culoarea pielii. Omul e aici un zeu care-și folosește ultimele pu-
teri pentru a-i răni pe alții în timp ce e exclus din clan, din fami-
lie, din grup. Lear, Shylock și Othello sunt figurile tragice prin 
care spectacolul atrage atenția asupra problemelor cu care ma-
joritatea ne putem confrunta măcar o dată în viață. Poveștile lor 
țes o poveste extraordinară și totuși familiară, într-un context 
apropiat contemporaneității cu care spectatorul poate relaționa. 
Metaforele spectacolului sunt redate excelent prin coregrafie și 
mișcare scenică, prin apariția unor caricaturi ale personajelor 
din prim-plan. Astfel, Shylock este torturat de imaginea a doi 
bărbați îmbrăcați în lenjerie de femei, purtând măști de porci pe 
cap și mimând acte sexuale. Othello și Desdemona sunt batjoco-
riți de apariția a două figuri sângerânde care îi caricaturizează.

Un detaliu la prima vedere comic e cel al culorii pielii lui Othe-
llo, care e negru doar pe față și pe mâini. Atunci când se dezbra-
că pentru masaj, vedem că restul pielii e complet albă – un mod 
interesant al regizorului de a demantela semnificațiile culturale 
ale pielii, ale raselor, așa cum au fost ierarhizate de-a lungul 
vremii. Un mod simplu și eficient de a arăta superficialitatea dis-
criminării pe motiv de rasă. Apoi, e interesantă atenția pe care 
o acordă personajelor feminine, care sunt victime și agresori în 
același timp. Ele rănesc uneori prin acțiuni, alteori prin limbaj. 
Însă e evident că răul pe care îl fac e de obicei provocat de slăbi-
ciunea bărbatului pentru ele. Până la urmă, Porția este cea care 
îl salvează pe Antonio, deghizată în avocat. În scena următoare, 
o vedem mâncând funtul de carne promis lui Shylock, apoi sus-
ținând un monolog cu un puternic mesaj feminist. Desdemona 
e victima trupului său frumos. Bărbații o urăsc și batjocoresc 
pentru că nu au acces la el – și ea are dreptul la un monolog (scris 
de poetul libanez Wajdi Mouawad, autor al replicilor multor 
personaje care tac în piesele lui Shakespeare).

Poveștile africane... e un spectacol care abia dă timp să gândești 
la ceea ce propune. Cu tot cu cele două pauze, scenele se succed 
cu rapiditate. Acțiunea pieselor lui Shakespeare e condensată, 
tot ce era surplus a fost tăiat, păstrându-se doar nucleul fiecărei 
povești, fără a pierde însă din semnificații. Compensând prin 
muzică, decor și mișcare, spectacolul spune întreaga poveste a 
lui Shylock și Othello, și într-o singură scenă de nu mai mult de 
10 minute cuprinde toată drama personală, umană, a lui Lear. 

Abia ultima parte, adaptată după Coetzee, capătă un ritm mai 
lent, al dramelor intime dar nu mai puțin răvășitoare, care vor-
besc despre dificultatea de a forma relații apropiate cu cei din 
jur, despre distanțele dintre femeie și bărbat, sau dintre părinte 
și copil. În ultima poveste a acestei a treia părți, Warlikowski 
termină povestea regelui Lear prin intermediul personajelor lui 
Coetzee: singura fiică a bătrânului este chemată de doctori să-și 
îngrijească părintele muribund. Asemenea Cordeliei, ea este re-
ticentă în a-și sacrifica în continuare viața pentru un om pe care 
îl acuză de abuz psihologic. „Dacă rămân să am grijă de tine, te 
voi urî. Dacă plec, mă voi urî pe mine.”

Iar surpriza de la final? Regizorul ne invită să mergem la o clasă 
de salsa – adică să facem tot ce ne stă în putință pentru a păstra 
legătura cu societatea, pentru a cunoaște oameni și forma rela-
ții. Având un aer de clasă de aerobic din anii 1980, îmbrăcată 
sport-sclipitor, o bătrână coregrafă ne descrie pașii de bază din 
salsa, invitându-i apoi pe toți actorii de pe scenă să participe. 

Renumit mai ales pentru adaptările după Shakespeare, War-
likowski și-a făcut o parte din ucenicie alături de nume mari 
ale teatrului, precum Peter Brook, Ingmar Bergman și Giorgio 
Strehler. Cu trupa de la Nowy Sad lucrează încă dinainte de a 
înființa compania, în tradiția marilor creatori de artă teatrală. 
Umblă vorba că Poveștile africane... ar fi unul dintre cele mai 
importante spectacole ale sale. Cert e, pentru cei care au văzut 
spectacolul, că e genul de experiență care rămâne cu tine, care 
se amplifică în retrospectivă și ale cărei imagini rămân incan-
descente pe retină.

© Albert Dobrin
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Ediţia a XI-a a Festivalului Internaţional Shakespeare, desfăşu-
rată sub genericul „Planeta Shakespeare”, a debutat cu un specta-
col-maraton de cinci ore susţinut de „Teatrul Nou” din Varşovia 
şi realizat de reputatul regizor polonez Krzysztof Warlikowski. 
Un obişnuit al montărilor shakespeariene, Warlikowski a creat, 
de această dată, un spectacol inedit, cu un titlu ce puţin intrigant: 
Poveştile africane ale lui Shakespeare. Alcătuit din trei părţi, spec-
tacolul se bazează pe fragmente din piesele Regele Lear, Othello şi 
Negustorul din Veneţia, dar şi texte inedite sau extrase din romanul 
Summertime (tradus la noi sub titlul Miezul verii. Scene de viaţă 
provincială) al prozatorului sud-african J. M. Coetzee.

De altfel, singura legătura cu Africa – dacă îl excludem pe mau-
rul Othello – ar fi, aparent, prezenţa textelor lui Coetzee, ceea 
ce nu prea ar justifica numele atât de derutant al spectacolului. 
Dar cred că titlul piesei spune mai mult decât atât. Concentrat 

în jurul unor nuclee care reflectează asupra discriminării – anti-
semitismul, rasismul şi bătrâneţea şi conflictul dintre generaţii, 
toate raportate permanent şi la aspectele diverse ale sexualităţii 
– proiectul lui Warlikowski aduce în prezent aceste probleme ce 
infuzează şi piesele shakespeariene şi le recontextualizează, ac-
centuându-le gravitatea. Referinţa din sintagma „poveştile afri-
cane”, pe care n-am ştiut cum s-o privesc iniţial, dar care a reuşit 
să-mi stârnească curiozitatea, m-a făcut să mă gândesc, în finalul 
spectacolului, la o celebră scenă din remarcabilul şi răvăşitorul 
film Hotel Rwanda. În momentul în care forţele ONU trimit tru-
pe suplimentare care să extragă şi, implicit, să salveze refugiaţii 
de la hotel, colonelul Oliver (Nick Nolte) care conducea firavele 
trupe de menţinere a păcii află că, de fapt, aveau să fie salvaţi 
doar cetăţenii străini, albi şi occidentali. Managerul hotelului, 
Paul Rusesabagina (Don Cheadle) îl urmează în biroul improvi-
zat şi îl felicită pentru miracolul pe care îl realizase, dar când află 

Poveştile  
africane/contemporane  
ale lui Shakespeare

Mihai Ene
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adevărul şi cere o explicaţie, colonelul îi dă 
un răspuns fabulos: „Pentru ei nu eşti nici 
măcar un negru. Eşti un african!” („You’re 
black. You’re not even a negro. You’re an 
african!”). 

„Africanul” devine, aici, mai ales în con-
textul crizei migranţilor – spectacolul este 
din 2013, chiar atunci când criza era la 
apogeu – un simbol generic al discrimină-
rii, mult mai actual şi mai percutant decât, 
să zicem, cel al evreului, simbol al perse-
cutării în istorie. În lumea actuală, între-
barea adresată de Montesquieu în celebre-
le sale Scrisori persane ar trebui reformulată 
astfel: „Cum poate cineva să fie african?”.

Spectacolul lui Warlikowski, deşi lung, o probă de rezistenţă fizică în sine, mai ales că 
scenele se desfăşoară în general într-un ritm destul de lent, chiar static, reuşeşte totuşi să 
îşi păstreze coerenţa artistică şi ceea ce părea uşor haotic în prima parte să se reunească 
în final şi să dea sens întregii construcţii. Pe lângă jocul actorilor, mai sunt şi câteva sec-
venţe de proiecţie mediatică, ce deschid fiecare parte a spectacolului. Cea mai puternică 
şi expresivă scenă este, fără-ndoială, scena care precedă judecata lui Shylock (pe care cu 
greu mi-l mai pot imagina altfel decât în interpretarea lui Al Pacino), când toţi acuzatorii 
săi apar pe scenă cu capete de porc. Se spun glume dure despre evrei şi se fac trimiteri la 
Auschwitz, adăugate pentru a face puntea între antisemitismul de acum patru-cinci se-
cole şi atrocităţile din secolul trecut, o istorie întreagă de persecuţii care a condus aproape 
inevitabil la coşmarul „soluţiei finale”.

Ca şi în discuţia despre antisemitism, şi în cea despre rasismul prezent în modul în care 
este perceput Othello – un alogen de culoare, potrivit mai degrabă ca sclav, ajunge să fie 
general într-o armată europeană – se află multe trimiteri la actualitate. Othello este scos 
din paradigma strictă a geloziei, în care a fost plasat în mod tradiţional, şi devoalat ca 
victimă a unei conspiraţii care nu are doar resorturi alimentate de invidie, ci şi de cea mai 
concretă ură rasială. Relaţia de homosexualitate dintre Iago şi Cassio, aşa cum existase 
şi între Antonio şi Bassanio, ambele construite de regizor pentru a elimina aspectul de 
concurenţă erotică ce ar fi putut fi o explicaţie în contextul iniţial al piesei. Fără interesul 
pentru Desdemona şi ştiind exact cum stau lucrurile, urzeala lui Iago devine şi mai odi-
oasă, iar singura sursă a sa este rasismul. De asemenea, ca şi în scena amintită mai sus, 
şi aici se introduce, chiar de la început, o secvenţă care să maximizeze şi să canalizeze 
interpretarea: într-o proiecţie mediatică explicită, ni se arată cum Othello şi Desdemona 
sunt prinşi în plin act erotic de o patrulă de poliţie, care nu e revoltată de act în sine, cât 
mai ales de faptul că el se produce între o albă şi un negru, ironiile grosiere ale „oamenilor 
legii” acompaniind dialogul chiar şi după ce află că cei doi sunt soţ şi soţie. Perspectiva 
discriminării şi a prejudecăţilor sociale nu este departe de prezentul nostru, în urmă cu 
doar 50 de ani încă, în SUA, căsătoriile mixte erau considerate ilegale în anumite state 
sau oricum erau privite ca o teribilă încălcare a normei. Finalul celei de-a doua părţi ne 
aduce o întâlnire postmodernă, între Lear şi Othello, în salonul unui spital de psihiatrie.

În fine, partea a treia, care aparent nu mai are nimic în comun cu Shakespeare, este re-
gândită în aşa fel încât să creeze un contrapunct la poveştile shakespeariene. O meditaţie 
asupra finalului, a bătrâneţii suferinde, muribunde, care trebuie să ispăşească toate erori-
le vieţii prin intermediul memoriei şi judecăţii copiilor. Tânăra care nu doar veghează, ci 
pedepseşte retoric trupul inert al tatălui său, dând glas, în sfârşit, frustrărilor, abuzurilor, 
traumelor pe care acesta i le produsese este o replică a Cordeliei, care, la începutul piesei, 
primeşte oprobriul tatălui său pentru îndrăzneala de a fi sinceră şi cinstită. Este o varian-
tă contemporană, cu alonjă feministă, care denunţă abuzurile patriarhatului, nu doar ale 
unui singur individ, într-o relaţie oedipiană clasică. Şi mai ales în contextul campaniei 
#metoo, acest final este cu atât mai puternic şi mai reprezentativ pentru feminitatea care 
capătă voce şi poate exprima toată suferinţa reprimată anterior.

Jocul excepţional al actorilor, al căror efort este unul demn de toată admiraţia, scenogra-
fia ingenioasă realizată de Malgorzata Sczenšniak şi efectele de lumini, jocul cu umbrele 
care ascund şi dezgolirea, mai ales a corpurilor, prin lumina crudă revărsată asupra lor, la 
care se adaugă secvenţele muzicale create de Pawel Mikiyetyn, fac din acest spectacol o 
memorabilă construcţie artistică, valoroasă nu doar prin inteligenta contemporaneizare a 
unor teme fierbinţi, care, iată, nu sunt doar ale unei singure epoci, ci şi prin expresivitatea 
estetică, directă şi tulburătoare.

© Florin Chirea
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Un decor minimal, alcătuit din gherete de sticlă, 
ca într-un aeroport. Personaje consumându-și 
propriile gesturi, ca niște biografii adormite. Așa 
debutează piesa-maraton (care se va fi desfășurat 
copios pe o durată de 5 ore) a regizorului polonez 
Krzysztof Warlikowski.

Dincoace de scenă, spectatorul. Întunericul foto-
liilor pare că nu mai garantează anonimatul, sen-
timentul de securitate conferit de panoul de sticlă 
septică se dizolvă, iar spectatorul începe să se între-
be neliniștit dacă nu cumva e victima unei capcane, 
dacă nu cumva el însuși ar fi subiectul. 

Această inversare a poziției spectatorului în raport 
cu propria sa condiție – care debutează inevitabil 
prin a fi una de loisirist, chiar dacă devine subiect 
exemplar&tragic al poveștii – este una din lovi-
turile secrete care îi reușesc întotdeauna lui Sha-
kespeare, un mare maestru și manipulator. (Ma-
nipulator, pentru că debutează cum spuneam, în 
loisir, sfârșind prin a fi un maestru al loviturilor 
grave date asupra iluziilor anchilozate ale propriei 
noastre existențe.)

Spectatorul nu poate decât să contemple uluit 
această uriașă construcție, un soi de roman tea-
tral vast, o mașinărie compozită dar unitară care a 
mărșăluit vreme de cinci ore pe suportul ireproșa-
bil al unui text de o înaltă poeticitate. 

Valorizarea textului poetic pe fundalul manipu-
lării cu meșteșug a celorlalte instrumente teatrale 
este doar una și din satisfacțiile acestui spectacol. 
Celelalte țin de împletirea aproape ascetică a va-
riatelor mijloace de expresie teatrală: decor mini-
mal, varietate și juxtapunere de planuri și concizii, 
continuitatea stilistică, coerența judicioasă a felu-
ritelor mijloace de expresie teatrală. 

PATOLOGII ALE SPIRITULUI – 
dincoace și dincolo de clișee 

Despre ce este vorba mai exact?

Piesa Poveștile africane ale lui Shakespeare, de Kr-
zysztof Warlikowski, a fost jucată la deschiderea 
Festivalului internațional Shakespeare, pe scena 
Teatrului Național din Craiova, în data de 23 
aprilie 2018. 

Deși bucurându-se de o sănătoasă notorietate, Kr-
zysztof Warlikowski este relativ puțin cunoscut în 
România. El este creatorul/fondatorul Teatrului 
Nou, ca o companie independentă, concepută din 
entuziasm și vocație, la început fără un sediu per-
manent, ulterior desfășurându-și activitatea într-o 
hală postindustrială renovată în cadrul unui pro-
iect special dedicat acestui scop, în centrul Varșo-
viei, din anul 2016. 

Aceste detalii sunt în acord cu arderea internă 
concisă pe care o sugerează modalitatea de lucru 
al acestui puternic regizor. Un teatru pornit de 
la zero, urmat de succes internațional și carieră 
solidă sunt în acord cu structura și constituția 
însăși a piesei în cauză (care a fost creată în anul 
2011): suprafața mare de acțiune, temporalitatea, 
concizia, esențialitatea și expresivitatea discur-
sului regizoral sub întreaga sa paletă de instru-
mente și aspecte, întăresc așadar sugestia de per-
formanță și anduranță.

Structura de rezistență a piesei se sprijină pe sce-
nariul shakespearian – căruia îi sunt administrate 
doze concentrate de text scris cu această destinație 
de poetul libanez Wajdi Mouawad. Pare că scena-
riul ar fi fost conceput inițial ca un schelet metalic 
care susține întregul edificiu.

Pe logica acelei „călătorii eroice în metafizic” pe 
care o trasează textul ranforsat poetic, sunt puși să 
parcurgă biografii exemplare (care sunt de-acum 

Horia Dulvac



23

ale noastre, ale spectatorilor afundați în 
anonimatul fotoliilor întunecate) paradig-
maticii eroi shakespearieni: Regele Lear, 
Neguțătorul din Veneția, Othello… 

Practic, piesa debutează cu scena din 
Regele Lear, în care bătrânul personaj – 
Tatăl obosit, pentru care viața nu mai 
are nici un gust (de fapt el este incapabil 
de inocența ce reprezintă motorul uni-
versal al iluziilor) – își împarte moșia. 
Rând pe rând, își întreabă fetele cât de 
mult îl iubesc, provocându-le la un ade-
vărat concurs de oratorie – prilej de con-
statare a stării de oboseală a limbajelor. 

Logica discursurilor despre iubire se po-
ticnește la fiica cea mică, cea care – aido-
ma fetei din basmul autohton cu sarea în 
bucate – îi oferă Tatălui proba unei iubiri 
despuiate de prejudecăți, de precedente 
istorice, ba chiar și de (ce e mai impor-
tant) clișeele limbajului. Ca orice fapt al 
prezentului (care nu poate exista decât 
în măsura în care își inventează propriul 
lui limbaj, eliberându-se de cel vechi, cu 
gesturi paricidare), dragostea dintre fii-
ca cea mică și regele Lear devine tot mai 
complexă, împovărată de-a lungul între-
gii piese cu conotații grave, freudiene, 
metafizice, sexuale. 

Piesa continuă cu o mică eboșă a celebrei 
piese shakespeariene Neguțătorul din Vene-
ția, din care este preluată practic patologia 
totalitarismului. Comedia sublimează în 
grotesc, măcelarul Shylock este supus unei 
judecăți a raționalității lumii moderne – 
scena fiind jucată în jurul cărnii prezentu-
lui, care este bucata de carne din pieptul 
lui Antonio. Valoarea poetică a textului 
atinge cote rafinate, grație unei minuna-
te sublinieri stilistice și up-gradării lui de 
poetul-scenarist libanezo-canadian Wajdi 
Mouawad. Instrumentarul teatral atinge 
și el cote performante – capete de mino-
tauri, fleici de carne, lumini reci inumane, 
proiectate peste relația homosexuală crudă 
dintre Bassanio și Antonio… Sentimentul 
de tangență cu contemporaneitatea pare 
mai acut ca nicicând.

© Albert Dobrin
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Urmează Othello – copioasă figură de general al unei utopice lumi dictatoriale 
sud-americane –, se dezvoltă complex, paradoxal, de-a lungul piesei, chiar dacă păs-
trează locul conferit de piesa shakespeariană – eșuează din nou în contemporaneita-
te, într-un spital psihiatric, fiind vecin de salon cu regele Lear. 

De-a lungul întregii piese, aspectele care țin de matricea shakespeariană sunt esen-
țiale, aproape totalitare; ele suferind o secularizare și descompunere accelerată, pe 
măsură ce sunt aduse/trase/proiectate în contemporaneitate. 

Cea de-a treia temă, oarecum detașată și detașabilă de restul, are puternice notații 
freudiene, continuând tema senectuții și a obsesiilor ei, a incapacității insului căruia 
timpul și plăcerile i-au tocit inocența și foamea de iluzie, de a duce mai departe po-
vara lumii și de a asigura astfel continuitatea prezentului. 

După cum spuneam, această construcție puternic și curajos articulată e de o forță ce 
depășește practic puterea de asumare și conceptualizare a spectatorului de rând. Cu 
toate acestea, parcursul andurant nu îl pierde pe spectator, el găsindu-și o recunoaș-
tere estetică pe diverse paliere – refugiul în locusuri aparent minore în care se ascunde 
esențialitatea e un deziderat al oricărui creator. 

În această piesă, personajele devin ușor 
subiect; spectatorul se simte neliniștit 
reprezentat în ele. Sentimentul de loisir 
e repede devoalat – arătându-se arta – 
în mizele sale ultime, de supraviețuire. 
Recunoști acolo propriul destin, în fața 
căruia te trezești metempsihotic. 

Această recogniție paradoxală a eroilor 
shakespearieni proiectați (uneori parcă prin 
sfâșierea unor cortine temporale) în actua-
litate, este una dintre sarcinile cel mai bine 
duse de Warlikowski la îndeplinire. 

Este vorba de excursul vertical (din is-
torie spre contemporaneitate) al eroilor 
shakespearieni (Neguțătorul din Veneția, 
Regele Lear, Othello), prin ceea ce s-ar 
putea numi adevărate patologii ale spiri-
tului ce străbat veacurile (antisemitismul, 
violența, rasismul..). O diagnoză crudă ca 
o racletă-bisturiu a naturii umane. 

De altfel, însuși juriul prezidat de Geor-
ge Banu, care a acordat premiul Interna-
țional Shakespeare din partea Institu-
tului Cultural Român, a emis (dincolo 
de siguranța și creativitatea mijloacelor 
teatrale) diagnosticul exact și subtil al 
acestei puneri în scenă: „Shakespeare 
luminează prezentul, pentru că aşa cum 
spune Hamlet că în lume este ceva pu-
tred, nu ştim cine îşi poate revendica mi-
siunea de a pune ordine în lume sau de a 
repara putreziciunea lumii actuale. Însă 
Shakespeare ne-a trimis acest semnal, al 
ameninţării ce apasă azi asupra noastră”.

Acest avertisment sumbru, povestea 
personajelor smulse din ele însele, cum le 
descria același George Banu, jupuite de 
determinațiile istorice ca niște fantome 
care nu găsesc calea de întoarcere , repre-
zintă cumva mesajul principal al piesei. 
Aparent apăsător, mesajul are un aer lu-
minos, căci poartă cu sine optimismul 
eschatologiilor ce fac supraviețuirea. 

Construcția acestui edificiu este cumva 
simultan judicioasă, simplă și previzibilă. 
Coerența scenelor, deși articulate modu-
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lar, este realizată ca mișcare organizată în 
jurul câte unei idei sau unui concept (aces-
te unități de lucru, am putea să le spunem, 
ale atelierului regizoral, se angrenează 
firesc.) Doar conceptual sesizabile ca ata-
re, unitățile sunt antrenate totuși într-o 
epică, au o anume dinamicitate.

În acest sens, extinderea pe spații largi 
era probabil un comandament necesar. 
Fiecare dintre aceste finalități plastice de 
care vorbeam are nevoie, precum o clă-
dire înaltă, de spații adiacente, rarefiate. 

Spectacolul își impune astfel, încă de la 
început, o ritmicitate inaudibilă, ca un soi 
de incantație, și te ține strâns în aceas-
tă proprie temporalitate până la sfârșit. 
Odată prins în rațiunea timpului propriu, 
spectacolul nu mai este prea lung, ci își 
consumă propriul său timp necesar. Fie-
care simbol trebuie combustionat până la 
capăt, fără amputări sau schematizări.

Spectacolul are o dinamicitate aparte. În 
ciuda duratei, succesiunea scenelor conferă 
o cauzalitate și epică în felul ei legitima-
tă. Ceea ce urmează are întotdeauna un 
precedent în trecut. Un fel de necesitate, 
astfel încât piesa se derulează după logica 
și temporalitatea sa proprie (odată prins 
în ea, nu îți poți da seama cum e să fii în 
întregime abandonat, în exterior); între-
gul acest eșafodaj se derulează sub semnul 
unei ascetici ca o respirație controlată.

Grotescul, dimensiunea hiperbolizată, 
umorul nu lipsesc, deși în ansamblu pie-
sa poartă marca ascetică a mesajului de 
continuitate. 

Acestora li se adaugă intervenția cu im-
pact zdrobitor a textului poetic – ca un 
supliment vitaminic al celorlalte mijloa-
ce de expresie proprii unui regizor – este 
vorba atât de punerea în valoare a forței 
textului shakespearian, cât și de ranfor-
sările suplimentare prin versurile poetu-
lui și dramaturgului libanez Wajdi Mo-
uawad (el însuși absolvent al unei școli 
de actorie din Montreal, Canada). 

Poveștile africane ale lui Shakespeare nu e un spectacol frumos, în sensul loisirist al 
cuvântului. Dar ele reprezintă ceea ce trebuie – și reușește de secole să fie – spectaco-
lului unui shakespeare adevărat: o iluzie a frumosului amnezic, odihnitor, un început 
plin de promisiuni ca risipirile vieții, sfârșind în gravitatea celor mai intime cotloane 
ale naturii umane. 

Odată prins însă în logica lor paradoxală, nu poți să nu vezi prezentul în întreaga 
sa dinamicitate. Suferința prezentului este una nevrotică, intensă și din ce în ce mai 

complicată, are nevoie de tot mai mulți și complecși termeni să o denumești; patolo-
giile Tatălui, ale personajelor shakespeariene sunt în genere ale lumii, ale societății 
în care trăim. 

Și totuși, diagnoza prezentului nu este întrutotul demoralizatoare: felul în care ne 
vedem, intensitatea și stupoarea, trăirile care ne despoaie de cuvinte, de iubirile an-
chilozate și schemele de gândire, dezbrăcarea aceasta de pielea existenței în fața 
sentimentului frust de a te afla față în față cu tine însuți fără a avea după cine să te 
ascunzi, toate acestea constituie marea terapie a povestirilor shakespeariene: un teri-
bil catharsis și nemincinoasă bucurie. 

© Albert Dobrin
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O ilustrare aproape perfectă a modului diferit în care regizorii din Est și din 
Vest pun în scenă, diferență evidențiată de David Mamet în volumul „Tea-
trul” (Editura Curtea Veche, 2013), am avut în recent încheiata ediție a XI-a 
a Festivalului Internațional Shakespeare urmărind „Poveștile africane ale lui 
Shakespeare”, montat de Krzysztof Warlikovski la Teatrul Nou din Varșovia 
și „Furtuna”, în regia Irinei Brook, una dintre variantele pe care aceasta le-a 
realizat la Teatrul Național din Nisa.

Pe de-o parte, așadar, o reprezentație-vedetă, de deschidere a festivalului, 
înscenată de un „regizor-intelectual”, premiat cu această ocazie de Institutul 
Cultural Român, un spectacol greu, un mix de „Regele Lear”, „Neguțătorul 
din Veneția”, „Othello” (modificate genetic) plus romanul „Miezul verii” (din 
ciclul autobiografic „Scene de viață provincială”) de J. M. Coetzee. O con-
strucție eminamente regizorală, Warlikovski fiind cel care dă înțeles montă-
rii, asamblând după propria voință textul, dar și elementele constitutive ale 
spectacolului, pentru a ne purta în lumea ideilor și a ne îndemna la o meditație 
hibridă, îndreptată când către ceea ce-i etern omenesc: iubire, ură, gelozie, bă-
trânețe etc., când către ideologii, mișcări, doctrine, atitudini, concepte, vicii ale 
societății contemporane etc: discriminare rasială, antisemitism, totalitarism, 
supraveghere, feminism, exploatare sexuală, categorii pornografice aflate la un 
click distanță. Un eseu filosofic, adeseori static din punct de vedere scenic, un 
ansamblu coerent (regizorul alege doar scenele care îi servesc și face schimbări 
substanțiale în textele lui Shakespeare – renunță la orice urmă de comedie în 
„Neguțătorul din Veneția”, de exemplu), o sumă de clișee: căutarea drumului 
spre fericire, „Totul e posibil. E de-ajuns doar să vrei ceva”, „Cerul e pustiu”, 
o înșiruire de povești, bancuri (unele cu evrei), pilde, concluzii moralizatoare 
(„Evreul a dispărut. Dar noi îl născocim din nou. Pentru a-l urî din nou”), o 
sexualitate excesivă, uneori brutală. Un apel permanent la gândire, la vigilență 
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intelectuală, într-un spectacol care a durat mai bine de 
cinci ore. „Aţi petrecut vreodată o seară cu o persoa-
nă care vă arată încontinuu cât de pătrunzătoare îi este 
mintea? Ce poate fi mai plictisitor?”, scria David Ma-
met, în volumul amintit la început, el fiind dintre cei 
care consideră că problema artei nu este cum îi servește 
ea statului sau umanității, ci cum îi servește publicu-
lui. Dacă ținem cont că numărul celor prezenți în sala 
mare a teatrului craiovean s-a înjumătățit la fiecare din-
tre cele două pauze ale spectacolului lui Warlikovski, 
putem să-i dăm dreptate: oamenii vin la teatru să se 
distreze, să vadă acțiune, ce fac personajele.

De cealaltă parte, „Furtuna” Irinei Brook, o reprezen-
tație care a durat mai puțin de o oră și zece minute, 
ușoară, spumoasă, reconfortantă, „pentru copii”, cum 
au spus unii, care au considerat-o prea accesibilă. Co-
piii, de altfel, au avut un covor amenajat la locul fap-
tei, în fața scenei Teatrului de Vară din Parcul Roma-
nescu. Firul roșu al spectacolului a fost iertarea. Irina 
Brook a modernizat textul original, ducatul lui Pros-
pero a devenit restaurant napolitan, nobilul Gonzalo 
e „ridicat” la rang de chelner, căci viața nu e numai 
magie, e și despre pizza și spaghete câteodată. Insula, 
ce aparținuse cândva vrăjitoarei Sycorax, este la fel, 
„sărită de pe fix”, controlată de Prospero, care îl mai 
necăjește (nu-i dă prăjitură, când toți ceilalți primesc) 
pe Caliban, fiul vrăjitoarei, cel dornic de revanșă, căci 
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ostrovul îi aparținuse până să apară în peisaj Prospero și fiica lui, 
Miranda. Duhul Ariel este feminin și îl tratează pe Caliban cu 
bunăvoință, nu-l mai chinuie ca în textul shakespearian. Așteap-
tă ca Prospero să-și onoreze promisiunea și să-i redea libertatea. 
Liberă ar vrea să fie și Miranda, care visează la dragoste, scrie 
poezii, probează rochii, folosește creme organice, pe care și le pre-
pară singură. 

Montarea curge simplu, cu agreabile momente muzicale, numere 
de iluzionism (Ariel), umorul trioului Stephano, Trinculo, Caliban, 
farmecul îndrăgostirii – nerăbdarea, entuziasmul, amețeala plăcută, 

ardoarea tinerilor Miranda și Ferdinand. Ea îl servește cu un capuc-
cino, îi cântă la mandolină și știe să-i spună „Te iubesc” în românește, 
iar el, pus la încercare de Prospero, se achită bine de sarcini și cu aju-
torul lui Ariel. Atmosfera de vacanță, de tabără de vară, este întregită 
de ambianța feerică – seara în parc, cu orăcăitul broaștelor de pe lac 
în fundalul sonor și „cerul înstelat deasupra noastră”, o alegere inspi-
rată și deloc neobișnuită pentru Irina Brook, care își motiva într-un 
interviu opțiunea pentru „aer liber”: la Teatrul Globe nu era acoperiș, 
actorii și spectatorii se găseau sub stele.

Furtuna propriu-zisă, în acest context, nu are nimic înspăimântă-
tor. Nu face decât să limpezească situația, să aducă reconcilierea. 
Prospero și Antonio se împacă, Miranda probează rochii de mi-
reasă, Prospero îl eliberează pe Ariel și face un lucru de care puțini 
sunt în stare: renunță la puterea dată de cărți, se leapădă de arta 
lui, își frânge bagheta magică și o îngroapă – „Vrăjile au luat sfâr-
șit. Sunt un om obișnuit”. Protagoniștii pornesc cu toții, inclusiv 
Caliban, adus pe calea cea dreaptă, pe una din aleile ce mărginesc 
Teatrul de Vară. Spre Napoli.

Doar cinci actori (în „Poveștile africane” au fost unsprezece, iar în 
„Furtuna” lui Silviu Purcărete, cincisprezece) joacă în acest spec-
tacol simpatic, cu aer frivol și tineresc, ca o dimineață de vară ce 
vine imediat după, dar e atât de departe de abisurile și tenebrele 
nopții. Și de la care, până la final, n-am văzut pe nimeni plecând.

1 Băutură tradițională poloneză făcută din vodcă Żubrówka și suc de mere.
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Philip Parr, deja un obișnuit al Craiovei, cu-
noscut pentru magia cu care reușește să cree-
ze spectacole captivante prin identificarea de 
resurse nebănuite în entuziaști ai scenei, con-
struind ca un șahist fiecare mutare, bine gân-
dită, a venit și cu o a doua propunere la această 
ediție. A lucrat cu Brett Brown la adaptarea 
unui text decupat din Henric V și a ieșit un 
spectacol (subintitulat Omul și Monarhul) de 
mare impact, un one man show de referință 
pentru arta actoricească. 

În sala I.D. Sîrbu am avut de-a face cu o 
prestație exemplară de rostire și de transpunere 
în diferite stări dramatice, de interacțiune cu 
publicul. A fost o încântare să stau aproape 
de spațiul de joc, să-i prind privirea, care nu 
ocolea spectatorii, dimpotrivă, căutând să-i 
convingă a-i urma discursul dramatic. Vocea 
sa a răsunat limpede, cu tot felul de nuanțe, 
fără urmă de efort. Că este absolvent al 
Academiei Regale de Artă Dramatică ori că 
și-a început cariera artistică la vârsta de 8 ani, 
la Opera Australiană, sunt repere biografice 
care explică și colaborările cele mai onorante 
ori premiile dobândite cu diverse prilejuri, 
inclusiv pentru această creație, la Festivalul 
Shakespeare de la Ostrava (Cehia).

Ceea ce m-a frapat de la bun început și m-a 
făcut să urmăresc foarte atent chipul actorului 
a fost nu doar farmecul rostirii, ci și imaginea 
de tânăr abia ieșit din adolescență și vorbind 
despre războaiele istorice ale Angliei. Este cel 
de azi, jucându-se de-a regele de acum șase se-
cole. Un rege care a murit la 36 de ani, ultimii 
nouă fiind de domnie și cu un lung șir de lupte 
și zbuciumate încercări.

„We few, 
we happy few” 

Marius Dobrin

M-am obișnuit deja ca, avansând în vâr-
stă, să glisez imaginar pe axa timpului 
pentru a „vedea” un același om la momente 
diferite din viața lui. Cu atât mai provoca-
tor este acest exercițiu la scara istoriei. Mai 
ales când un astfel de actor îți propune un 
asemenea personaj. Nu ai cum să nu te 
gândești că mulți alții precum cel invocat, 
la vârste incredibil, poate, de scăzute au 
influențat, fiecare într-o măsură ori alta, 
evoluția societății până la noi. 

Shakespeare a scris o piesă ca o carte de 
istorie, documentându-se prin cronici care 
nu erau prea vechi pentru timpul său. Dar 
noi cât de bine putem percepe gesturile 
acelor personaje? Cât capriciu, la tinerețe 
o dată mai mult de presupus, și cât parcurs 
argumentat de un context al epocii?!

Îl vedem pe Brett Brown ca pe tânărul 
zilei de azi, conversația e agreabilă, lumi-
na zilei e îmbietoare și, totuși, el poate fi 
regele pornit în bătălii, având de deslușit 
pricini complicate ori de ales între prieteni 
și trădători.

Sunt la mijloc vanități personale și orgolii 
de țară, sângele se înfierbântă ușor și cur-
ge. Din păcate curge din trup, iar roșul său 
pe trupul tânăr înfioară. 
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„Am luat o hotărâre neclintită. 
Cu-a Domnului și-a voastră învoire, 
Voi, al puterii mele nobil braț, 
și Franța-a mea fiind, am s-o subjug 
Sau o zdrobesc. Că, sau mă sui pe tronu-i [...] 
Sau oasele să-mi zacă-ntr-un biet șanț 
Lipsite de mormânt și pomenire.”

Din asemenea angajamente s-au purtat bătălii și 
s-au trasat hotare. 

Brett Brown parcurge etapele unor astfel de expe-
riențe, de la credința că „oamenii scumpi la vorbă 
sunt cei mai tari” și provocările aruncate adver-
sarilor („viteaz e puricele care îndrăznește să-și ia 
gustarea pe buza leului”) până la dureroasa pome-
nire a numelor tuturor celor cunoscuți care s-au 
stins în nesfârșite lupte.

Philip Parr vorbea despre acest spectacol expli-
când că e jucat mai des în Marea Britanie, având 
conotații patriotice. Discursul legat de bătălia din 
ziua de Sf. Crispin a devenit o referință utilizată și 
în al Doilea Război Mondial pentru îmbărbătare: 

„noi, cei puțini, 
Puțini și norocoși, legați ca frații”.

Printr-un bun decupaj, segmentul de vitejie, in-
cluzând aici și observațiile asupra consecințelor 
nefaste ale războiului, este urmat de cel al reflec-
ției asupra propriei ființe, la fel de vulnerabile ca a 
unui om de rând. Ceea ce-și asumă mai mult este 
responsabilitatea.

Paradoxal, după tot exercițiul de virtuozitate în 
exprimare, tânărul actor ajunge la scena în care 
încearcă să obțină mâna fiicei regelui francez.

Personajul se prezintă ca un neîndemânatic al 
vorbelor, educat fiind pentru asprimea luptelor. 
Iar replicile dintre Henric și Catherine sunt amu-
zante și pline de spirit. Cum fiecare are de trecut 
bariera limbii, Brett Brown alege să aducă în sce-
nă o spectatoare ce intră în rol fără să bănuiască. 
Neînțelegând tirada regelui, își îndreaptă privirea 
de la el spre a căuta ecranul cu titrarea. Amuzant, 
actorul o ghidează ușor cât să urmeze exact tato-
narea din replicile celor doi, totul sub pretextul, 
real, al modului de comunicare. 

De la intrarea în sală am fost fascinat de felul în care actorul decupa din pagini 
de ziar, cu o foarfecă. Nici meticulos, dar nici superficial, cu îndemânare și atent, 
simțind ce este în jur dar dedicat scopului său. A croit o coroană regală. Este 
ilustrarea unui demers, rămâne mărturia unui sacrificiu. Coroana fascinează dar 
nu este cea îndrituită să asigure liniștea. 

După aplauze, am zărit-o, abandonată într-un colț. M-am aplecat și-am luat-o. 
Nu am rezistat ispitei de a mi-o așeza pe cap. Fragilă și totuși cu un sens. Nu este 
coroana de metal dăruită de Aureliu Manea lui George Banu, e perisabilul semn 
al unei ore petrecute în teatru.

„Chiar dacă nu e cel mai de treabă dintre regi, ai să vezi că e regele oamenilor de 
treabă.”

(Citatele sunt dintr-o traducere semnată de Ion Vinea.)
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Provocat, rugat, stimulat (nu m-am 
hotărât încă în privința participiului 
corect) de prietenul Nicolae Coande să 
scriu câteva rânduri despre o piesă de tea-
tru, mă văd nevoit să mă disculp în fața 
cititorului, ca să nu-i înșel buna credință: 
nu sunt și nu am fost niciodată cronicar 
literar, cu atât mai puțin unul dramatic. 
Însă îmi permit să-i rețin atenția lectorului 
numai pentru că piesa prezentată în cadrul 
Ediției a XI-a a Festivalului Internațional 
Shakespeare și vizionată în seara zilei de 
30 aprilie, Furtuna, are o semnificație spe-
cială pentru mine: este regizată de talen-
tatul regizor Masahiro Yasuda și pusă în 
scenă de Compania teatrală Jijosha Yama-
note din Tokyo. Ca om care și-a făcut o 
bună parte din studii în Japonia și ca autor 
al unui volum dedicat culturii nipone, pot 
să furnizez măcar câteva „impresiuni” (în 
sensul călinescian al termenului) care s-ar 
putea dovedi de o minimă utilitate herme-
neutică.

Oricine cunoaște teatrul japonez știe că 
acesta înglobează patru forme principale: 
Noh, Kyogen, Kabuki și Bunraku. Nu este 
nici locul, nici momentul să propun o ana-
liză detaliată a aspectelor sincretice pe care 
le prezintă piesa lui Yasuda, cu elemente 
decupate atent dintr-o formă sau alta a 
teatrului nipon. Nici măcar interstițiile 
muzicale racordate la contemporaneitate, 
unele dintre ele nu foarte pe placul meu, 
nu sunt, în opinia mea, elementul defini-
toriu al piesei. Aspectul cel mai important 
este reprezentat de scheletul de ceremo-
nial pe care îl exhibă Furtuna companiei 
tokyote, în raport cu care se construiește 
scenariul interpretării propriu-zise. Altfel 
spus, spectatorul plonjează, volens, nolens, 
într-o ritualistică a gesturilor esențiale.

În uzul semantic curent, ceremonia de-
semnează un protocol fastuos, o sărbătoare 
specială, de o solemnitate aparte sau chiar 
forma exterioară a unui cult de expresie 
religioasă. De cele mai multe ori, aceasta 
se confundă cu ceremonialul, mai precis, 
cu ansamblul de norme sau reguli formale, 
executate sau uzitate în contextul unei ce-

O furtună 
într-un bol  

de ceai
Cătălin Ghiță
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remonii. Din punct de vedere istorico-antropologic, ceremonia 
are la bază riturile de trecere, precum naşterea, pubertatea, matu-
ritatea, căsătoria, moartea etc. Un scenariu tipic al unei ceremonii 
cuprinde o serie de formule sentenţioase, rostite într-un cadru 
rigid şi dublate de o execuţie rituală a unui dans sau a unei proce-
siuni. Ceremoniile pot fi religioase sau laice (de pildă, ceremoniile 
guvernamentale).

Jocul actoricesc din Furtuna se consumă în ralenti, ca într-o suc-
cesiune de fotografii fixe, purtătoare de idei reificate (aceasta ar fi 
semnificația plăcuțelor cu kanji purtate de actori și menite să în-
capsuleze sau să sintetizeze fragmente întregi de discurs dramatic 
shakespearian). Astfel, se poate afirma, fără prea mari riscuri teo-
retice, că piesa se subsumează unei căi de sorginte spirituală, care, 
în bună tradiție japoneză, este menită să asigure armonia dintre 
sinele actorului și universul dramatic. Vorbim, așadar, despre o 
insolită dō (aprox. cale), termen desemnând, practic, orice disci-
plină cu caracter spiritual, care implică un antrenament constant 
şi riguros, sub supravegherea unui profesor sau a unui maestru au-
torizat, în vederea atingerii perfecţiunii într-o artă contemplativă 
ori într-o metodă de luptă. Substantivul abstract bodhi, care, în 
limbile sanscrită şi pāli, exprimă iluminarea, omniprezent în tex-
tele canonice din religia budistă, este foarte apropiat de sensul de 
bază al termenului. Trebuie subliniat că orice dō se practică avân-
du-se în vedere, permanent, un continuum trup-minte: concepţia 
europeană, formulată în descendenţa lui Descartes, care afirmă 
existenţa unei opoziţii ireconciliabile între cele două elemente nu 
se regăseşte în abordările spirituale nipone.

O certă reușită a lumii artistice contemporane, chiar dacă nu în 
totalitate eliberată de scăderi de interpretare sau de opțiuni regi-
zorale controversate, Furtuna lui Yasuda ne demonstrează, o dată 
în plus, atât universalitatea, cât și convertibilitatea estetică a tea-
trului shakespearian.
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Cred că fiecare cronică la Nopți ateniene a plătit 
tribut ineditei compilații de piese și fiecare croni-
car a căutat un argument pentru această alăturare. 
Greu de găsit un liant evident și cel mai la înde-
mână îmi pare a fi recursul la spusele regizorului 
Charles Chemin.

„Atena este în mod particular un decor ambiva-
lent, potențial secret și extravagant, între palate 
și pădure, piatra veche și natură, realitate și vise, 
viață și teatru. Cu toate că sunt destul de diferite, 
cele două piese vorbesc despre evadarea dintr-o 
lume codificată.

Este vorba despre atracția pentru mistere în noap-
te, surprize, neprevăzut, locul de unde vin visele, 
deosebirile dintre oameni, și despre a-ți da voie 
să folosești realitatea de zi cu zi pentru a construi 
lumi noi în spațiul mental. Plecând de la para-
doxul că teatrul este deopotrivă complet inutil și 
esențial, spectacolul este o călătorie poetică și es-
tetică în care oamenii din public pot să pună sub 
semn de întrebare mediul social din care fac parte 
ca indivizi.” 

Da, cu Atena putem fi surprinși atâta vreme cât 
Visul unei nopți de vară e mai rar asociată unui 
spațiu anume, iar Shakespeare a folosit de multe 
ori repere geografice din perspectivă pur exotică. 
Și avem astfel două imagini diferite, contrastan-
te chiar, ale Atenei mitice. Ba chiar și renunța-
rea la coduri din moment ce Timon este scos din 
perspectiva mizantropiei. Modul în care Charles 
Chemin a ales să construiască prima parte a re-
dus considerabil anvergura piesei pentru că textul 
a trecut într-un regim minor. Accentul apăsat pe 
vizual atrage atenția și captivează într-o bună mă-
sură, dar își atinge repede limita. Spectacolul în-
cepe ezitant, cu ilustrarea unei petreceri din casa 
lui Timon, o petrecere care, prin croiala rochiilor, 
amintește de sindrofiile cu butaforie. Trimiterea 
la mecanismul de relații din societatea locului e 
la îndemână. Ușor, ușor, spectacolul se limpezeș-
te artistic prin aportul vizualului. Este maximul 
atins în felul prin care este expusă fabula ce stă 
la baza piesei. Personajele își afundă pașii în pă-
mântul moale, înșelătoare este vorba, subțiri sunt 
pereții construcției sociale. Hârtia peretelui care 
desparte scena în două cade cu foșnetul ce expri-
mă o dată mai mult ușurătatea moravurilor celor 
din cetate. Dar mai apoi vizualul rămâne insufi-

Fundul gol  
al lui  

Timon A.
Marius Dobrin
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cient pentru mesajul piesei, deoarece nu mai este însoțit de text. 
Din ultimele două acte rămâne prea puțin, textul fiind estompat. 
Mai întâi din cauze tehnice. Microfonul, necesar atâta vreme cât 
se joacă și dincolo de peretele translucid, nu este acompaniat de o 
instalație acustică bine reglată. De multe ori replicile sunt însoțite 
de sunete care mai degrabă parazitează. Actorii rostesc încet, în-
tr-un ritm al versului amintind de o serbare. În ultimele rânduri 
ale sălii meditam la vorbele atribuite lui Amza Pellea, când a fost 
inaugurat acest nou sediu al teatrului, cum că are o acustică pre-
cum cutia de rezonanță a unei viori.

Schimbarea la față a lui Timon presupune o lungă discuție și va-
riate unghiuri de vedere. Apemantus este principalul interlocutor 
pentru Timon dar intervențiile sale, care punctează cu precizie 
fiecare pas al acestuia („N-ai apucat să cunoşti calea de mijloc 
a omenirii, ci doar extremele”), se răresc în dauna dezbaterii. 
Alcibiade este elementul dinamic al finalului, însă din coregra-
fia spectacolului rezultă mai degrabă melancolia. Senatorul iese 
în prim-plan ca un mediator din partea Puterii și se plasează ca 
atare în fiecare scenă. Iar replici precum aceasta: „Lui Timon silă 
i-e de semeni, chiar şi/De sine. Piară omenirea-ntreagă!/Dă-mi 
rădăcini, ţărână!”se pierd, deși taman țărâna pe care calcă per-
sonajele este una dintre purtătoarele de sens. Panourile întinse 
ca un paviment ilustrează și ele instabilitatea și ușurătatea ființei 
omenești. Timon se descrie astfel: „Sunt Mizantropul şi-i urăsc/
Pe oameni. Preferam să fii căţel,/Poate că te/iubeam un pic”.

Dar multe întrebări rămân după moartea lui, moarte ce încheie 
piesa. Putea fi un hater din zilele noastre? Este el ilustrarea unei 
alunecări spre extremă, fie ea de un sens ori de sens opus? Poves-
tea lui Timon e mai mult decât fabula celui care a fost generos 
cu asupra de măsură și care a fost tratat cu dispreț. Din spectacol 
rămân mai multe imagini superbe, cu ipostaze picturale ale acto-

rilor și cu deja cunoscuta lumină wilsoniană. Atât.

La premieră am observat spectatori părăsind sala și cred că pauza 
a venit exact la timp, mai ales că a fost gândită ca parte din 
spectacol. Dacă Alexandru Boureanu a apelat deja la o astfel de 
extensie, în Gaițele, un extra-timp și un extra-spațiu de joc, de 
data aceasta e vorba de un preambul pentru a doua piesă, anunțată 
cam abrupt la final de Timon.... Desfășurarea de forțe actoricești 
pe platoul generos al foaierului revigorează publicul într-o 
manieră care mi-a amintit de Comedia erorilor a companiei 
Propeller, la ediția din 2014 a Festivalului Shakespeare. Ba chiar 
atrage și adolescenții aciuați pe treptele exterioare ale teatrului, 
un happening potrivit.

Interludiul dă semnalul comutării spre alt registru de exprimare și 
este vizibil că publicul se înviorează și intră în rezonanță cu pro-
punerea scenei. Visul... este gândit pe două paliere: unul al dra-
gostei și unul, cel scos mai în față, al umorului. Cuplurile pe care 
Shakespeare le pune în postura de a-și căuta împlinirea amoroasă 
evoluează în plan secund, bună parte din timp dincolo de pânza 
încețoșată a nopții. Cu toate accentele comice ale întâmplărilor 
prin care au de trecut, al încurcăturilor care sunt opera lui Puck, 
partenerii se regăsesc și scenele de dragoste sunt poetice și de un 
erotism bine sugerat. Proiecția de fundal e în armonie cu derula-
rea poveștii, umbrele lunii fiind, de fapt, imaginile apariției vieții 
într-o noapte de dragoste.

Sexualitatea amprentează partea aceasta de spectacol și o face 
remarcabil în toate privințele. Umorul este inteligent și totodată 
firesc, natural, adecvat oamenilor fără ipocrizie și cu deschidere.

Quince își arată fundul gol în câteva rânduri, spre surprinderea 
amuzată ori indignată a unora sau altora din sală. Am putea spu-
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ne că acest gest este răspunsul dat oamenilor de 
către Timon, dacă tot e vorba de același actor care 
întrupează cele două personaje. Apoi cunoscuta 
magie a transformării în măgar este ilustrată în 
chipul cel mai firesc, nu prin urechi ci prin alt ele-
ment legendar, simbolicul penis. Asta fiind și con-
form înțelesului care trebuie dat numelui persona-
jului, Bottom fiind de tradus prin Mosor, magia 
reflectându-se taman asupra acestui instrument al 
croitorilor. Cred că în aceste scene se simte per-
fect spiritul lui Shakespeare. Charles Chemin se 
dovedește de data aceasta un cunoscător al publi-
cului și-i livrează ingrediente din rețeta feeriei, 
potrivite de minune. Invadarea sălii cu baloanele 
magic iluminate din interior este o clipă de grație 
și publicul intră în jocul în care este poftit. Rolul 
important pe acest segment de spectacol revine 
grupului de personaje-actori și aici recunoaștem 
demersul regizoral ce vorbea de „paradoxul că 
teatrul este deopotrivă complet inutil și esențial”. 
Chiar și includerea unor spectatori în jocul de pe 

scenă are rostul ei programatic și este bine contro-
lată de profesionalismul actorilor, cu un plus de 
accent pentru Marian Politic.

Iar privirea mea asupra jocului actorilor exact de 
aici începe, de la grupul care conduce spre apla-
uzele generoase de la final. Evident că este vor-
ba, mai întâi, de Claudiu Bleonț, care conduce 
dinamica scenelor și dirijează, discret (ca în O 
lună la țară), anvergura gesturilor și intervine la 
fiecare modulație necesară. Claudiu Bleonț este și 
Timon, un rol onest care în partea a doua are ceva 
din patetismul strunit de la Rinocerii.

Raluca Păun este, din nou și din nou, prezentă cu 
o reușită scenică. Cel puțin în comedie, Raluca 
Păun a atins nivelul marilor actrițe care-și dozea-
ză resursele pentru a obține efectul maxim garan-
tat. Marian Politic este mai rar văzut într-o astfel 
de postură, dar de-acum are deja o întreagă paletă 
de caractere acoperite cu succes. Remarcabil este 
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și în prima parte, când îl joacă pe Alcibia-
de. Dincolo de problema comună a tuturor 
din Timon..., a rostirii replicilor, Marian 
Politic face un rol dramatic care transmite 
și disperarea personajului, dar și statorni-
cia demersului justițiar. Grupul comic este 
completat de Corina Druc, o frumoasă 
surpriză pentru asemenea postură în care 
umorul să fie jucat la modul direct. Este o 
direcție de urmat.

Perechile de îndrăgostiți sunt perfect sin-
cronizate: Iulia Colan și Cătălin Vieru, 
Costinela Ungureanu și Cătălin Miculea-
sa, Monica Ardeleanu și Adrian Andone. 
Acesta din urmă are un rol important în 
prima parte. El este Apemantus, cel distri-
buit a oferi un contrapunct demersurilor lui 
Timon. Și acestea sunt bine puse în valoare 
la început cu acel ton al scepticului, al celui 
care vede și dincolo de aparențe. Dar cum 
partea a doua este mult simplificată nici ro-
lul său nu mai are impact. Iulia Lazăr este 
Titania, iar Sorin Leoveanu este Oberon, 
un cuplu straniu prin jocul reținut. Ei ofe-
ră astfel un background de reflecție pentru 
ceea ce se derulează în planurile avansate. 
Sunt, într-un fel, somnul și veghea. Sorin 
Leoveanu este și Senatorul în Timon... și 
acolo își adaptează ținuta, care este ceva 
mai apăsat evidentă, spre aroganța omului 
politic care se joacă ușor cu puterea. Altfel, 
Sorin Leoveanu apare discret în spectacol, 
surprinzând prin silueta ivită exact în no-
durile plasei magice. Cuvinte puține, pri-
viri decisive, o relație de joc de intersecție 
cu Puck, acesta fiind un personaj în stilul 
lui George Costea, zburdând liber prin sce-
nă, ba încă ar fi putut și mai mult s-o facă 
pentru că pare predestinat acestei vivacități. 
Se face remarcat și când este Flavius, omul 
din umbra lui Timon, referința tuturor ges-
turilor acestuia.

Un cuvânt de final pentru Adrian Dami-
an, autorul unui decor venit în întâmpina-
rea regiei, un set de elemente care ilustrea-
ză volatilitatea și instabilitatea unor mult 
prea pământești atitudini. De altfel, tot ce 
rămâne este țărâna. Și lumina lunii pâl-
pâind un timp.
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Populația Vienei este acuzată de desfrâu și criminalitate. Vincențio, 
duce și conducător al orașului, pretinde că trebuie să plece pentru o 
vreme, lăsându-l responsabil pe dornicul Angelo, dar se deghizează 
în călugăr și începe să ia pulsul în păturile de jos ale orașului. Pe o 
scenă aproape goală, unde atenția e focalizată către trei cuburi roșii, 
gigantice, deasupra cărora atârnă zeci de lămpi care amintesc de ce-
lule de închisoare sau interogatoriu, se desfășoară întreaga acțiune 
a piesei. Poporul vienez apare compact în fața evenimentelor ce vor 
urma. Adunați laolaltă – cetățeni și criminali, călugări și călugărițe, 
prostituate și pești, îndrăgostiți nefericiți – ei se apropie sau se înde-
părtează pe ritmuri de vals de reprezentanții autorității. 

Spectacolul Măsură pentru măsură, realizat din colaborarea Cheek by 
Jowl (Declan Donnellan și Nick Ormerod) cu trupa moscovită de la 
Teatrul Pușkin, este o demonstrație de geniu în minimalism. De a 
transmite mult cu mijloace puține. Textul original e scurtat conside-
rabil, dar povestea se desfășoară tot așa cum a gândit-o Shakespeare. 
Astfel, deși unele scene nu mai apar în spectacol, ele sunt prezente 
prin dialog sau apar ca scurtături coregrafice. Donnellan a renunțat 
la momente precum cel în care Angelo consumă logodna cu Maria-
na, dar pune mult accent pe scena de final, când Vincențio revine în 
capitală pentru a-și reintra în drepturi.

Renumiți pentru adaptările după Shakespeare într-o carieră ce de-
pășește jumătate de secol, cei doi artiști britanici au ales una dintre 
cele mai interesante piese-problemă ale lui Shakespeare – cea în care 
singura răzbunare e demascarea mincinoșilor sau răufăcătorilor, iar 
singura pedeapsă e remedierea nedreptăților. Măsura lui Donnellan 

Măsură  
pentru prezent

Lia Boangiu
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se petrece într-un prezent relativ familiar. Dincolo de formalitatea autorităților îmbrăcate la patru ace, de polițiști în bine-cunoscutele unifor-
mele și de călugări în rase, civilii poartă haine obișnuite. Claudio apare la sfârșitul spectacolului în blugi și parcă e imaginea clasică a rusului 
de pe stradă, sau a oricărui bărbat european.

Unul din cele mai impresionante aspecte ale spectacolului e coregrafia. De la început frapează grupul de oameni care se mișcă asemenea unei 
turme, a unui banc de pești, pulsând sub amenințare sau avansând amenințători. Apoi, sunt valsurile dansate în sincron de cele trei perechi 
pe acorduri de contrabas live și frumoasa voce a actriței care o joacă pe Mariana. În momentul în care pune la punct planul de demascare a 

abuzurilor lui Angelo, Vincețio, costumat în călugăr, îi 
conduce pe cei implicați într-o horă medievală a morții 
foarte asemănătoare cu cea de la finalul filmului A șaptea 
pecete de Ingmar Bergman.

Actorii ruși joacă impecabil, cu mult aplomb și senti-
ment, dar au și o precizie scenică de invidiat pentru orice 
mare trupă. Chiar și rolurile mai mici atrag atenția, poa-
te prin umor sau prin violență. Polițiștii care persecută și 
execută, care dezbracă prizonieri la piele și îi tratează cu 
jeturi de apă, pești și clienți care mimează acte sexuale 
cu prostituatele vieneze. Violența este prezentă în oraș 
de la cel mai jos la cel mai înalt nivel – când nu-și mai 
poate stăpâni dorința pentru Isabella, Angelo o apleacă 

brutal peste biroul lui încercând să o dezbrace. La rândul 
lui, Claudio, care ascultă umil și resemnat rugămințile 
Isabellei de a-și accepta soarta, devine brutal și încearcă 
să o violeze atunci când află că ea refuză să își sacrifice 
castitatea pentru viața lui. Cetățenii Vienei sar atunci să 
o salveze, desprinzându-l cu greu de corpul surorii în-
grozite. Îi este adus un contrabas, pe care îl încalecă și la 
care începe să ciupească acordurile unui vals.

Decorul, în afara celor trei cuburi roșii mereu prezente 
pe scenă, e compus din câteva scaune și-o masă pe care 
actorii le aduc sau le mută dintr-o parte în cealaltă. Însă 
scena e bine umplută de actori, astfel încât orice strategie 
de scenografie se integrează subtil, sau e complet ratată de 
spectator a cărui atenție este atrasă în altă parte. Climaxul 

spectacolului, total neașteptat și crescând cu câteva note ritmul, are loc atunci când cuburile încep să se rotească, dezvăluind de cealaltă parte 
vitrine luminate de neoane în care o vedem pe Isabella rugându-se, un pește cu o prostituată într-o scenă porno și un prizonier cu glugă pe cap.

Actorii nu părăsesc niciodată scena, deși uneori dispar în spatele cuburilor. În marea scenă de final, când Vincențio revine în Viena, cubul cen-
tral apare ca un podium, sau o poartă din care polițiștii de serviciu rostogolesc un covor roșu până în buza scenei, unde este așezat un microfon. 
De acolo coboară Vincențio, arătând impecabil în costum. El pășește încrezător spre audiență și ține un discurs foarte asemănător cu cel al 
liderilor politici de astăzi. Împreună cu subalternii săi, provoacă publicul să aplaude la fiecare idee pe care o exprimă, iar oamenii intră în joc.

Măsură pentru măsură în regia lui Donnellan e un show care crește constant, un foc mocnit care explodează. Jocul actorilor ruși e o adevărată 
plăcere, într-o producție pe care par să o susțină cu aceeași energie chiar și la cinci ani de la premieră. S-a spus că acest spectacol e o oglindă 
a societății ruse contemporane, ceea ce poate fi adevărat, sau poate fi un mod ingenios de a promova spectacolul. Însă cred că el a fost la fel de 
familiar pentru publicul de la Craiova și, probabil, pentru toți spectatorii de azi.

© Albert Dobrin

© Albert Dobrin



38

La fiecare ediție a festivalului Shakespeare publicul caută cu interes spec-
tacolele trupelor venite din Rusia, pentru referința școlii de teatru și pentru 
profunzimea propunerilor scenice. Așa se face că și de data aceasta sala mare 
a fost plină la refuz, curiozitatea fiind sporită și de titlul piesei, atâta vreme 
cât Moscova a mai adus o astfel de propunere și în 2014, atunci prin Teatrul 
Vahtangov, iar impresiile nu s-au șters nici azi. La final, multe comentarii 
s-au dus, mai degrabă, spre comparația cu spectacolul creat de Silviu Pur-
cărete aici dar, în opinia mea, sunt abordări complet diferite, fiecare de 
mare profunzime și cu impact în timp.

Interesant este că propunerea regizorală a lui Declan Donnellan, cu 
premiera în 2013, a venit perfect pe unul dintre cele mai importante 
subiecte dezbătute de societatea românească a prezentului: justiția. 
Este drept că spectacolul Teatrului Pușkin, o producție la care 
s-a asociat și Compania Cheek by Jowl, companie aflată într-un 
vechi și continuu parteneriat cu scenele rusești, s-a încadrat în 
tendința, remarcată de mai multe ori la această ediție a festi-
valului, de a avea o durată relativ redusă, poate și ca un efect 
al dinamicii sporite, precum și un accent mai apăsat pe 
comic. Dar dincolo de aceste aparențe avem o crea-
ție foarte puternică în planul ideilor. Dura lex sed lex, 
lupta împotriva corupției, exacerbarea populismului 
politic și vulgarizarea mass-media, campania #metoo sunt 
tot atâtea teme atinse de reprezentația moscoviților. Mai mult, 
fiind vorba de un teatru din Rusia, gândul s-a dus și spre povestea 
în care se vorbește de procurori, corupție și șantaj, transferul de putere de 
la Elțîn la Putin, ca și spre recentul scandal al acuzării regizorului Kiril Se-
rebrenikov sub pretextul unor fraude economice mascând un fals puritanism 
retrograd. Interesant este că Donnellan și coregrafa Irina Cașuba au reușit să 
transmită un mesaj consistent prin mișcare, de data aceasta vizualul însoțind 
(pe alocuri chiar suplinind) cu măiestrie textul în privința unor idei. Totul 
petrecându-se într-un decor (scenografia îi aparține, desigur, lui Nick Or-
merod) simplificat la maximum, care apelează la culorile de bază ale puterii: 
roșu, alb și negru, cărora li se adaugă cenușiul unei perspective degradante ori 
semnificativul bleu-gendarme.

Debutul este în forță și statuează termenii abordării: bariera sensibilă dintre 
democrație și populism în dinamica societății. Actorii (exemplari de la un 
capăt la altul al distribuției) se mișcă într-un grup compact, liderul (Ducele) 
nefiind pe frontieră ci în plan secund, fie ca stratagemă de protejare, fie ca 
simbol al echivalenței pozițiilor membrilor. De altfel, relativismul se im-

#bunulsimțaldreptății
Marius Dobrin
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pune pe parcursul spectacolului tocmai prin ceea ce are pozitiv: a gândi din perspective 
diferite, obligatoriu. Apoi Ducele se evidențiază de grup și urmează enunțul care taie 
răsuflarea inclusiv prin faptul că este strict vizual și cu o dinamică bine calculată. El 
exersează gesturi de control al masei de oameni, un control care depășește limita firească 
a unei autorități cu care este învestit, un control de ale cărei extensii el însuși se sperie. 
În ce măsură ne simțim, fiecare dintre noi, ca parte a acelui grup care se pliază gesturilor 
pe care le face Ducele, chiar și când acesta joacă rolul pozitiv, cel puțin până la proba 
contrarie?! Până unde poate merge acceptarea cu bunăvoie din partea celor mulți? Nu 
poți să nu experimentezi, spectator fiind, starea de temere și zâmbet la aceste exerciții 
de supunere. Mai ales când are loc transferul de putere. Felul în care cel ales a preluat 
dreptul de viață și de moarte în cetate e captivant și din perspectiva Ducelui, care cedează 
ceva, dar și din a lui Angelo, care se sperie, în primă fază, de ceea ce primește. Cât de ușor 
se acomodează, mai apoi, cum se înstăpânește pe scaunul puterii, calm, în agitația celor 
din jur. Instalarea lui are un iz christic: „Tu nu eşti al tău, nu ai dreptul să risipeşti ori 
să îngropi neştiut în tine darul primit”. Doar că pe dos. Este pus să urmeze litera legii, a 
unei legi care a fost uitată. Ducele observă că un regim de îngăduință și iertare continuă 
a dus la degradare. Este eterna oscilație între pumn și palmă în materie de conducere. 
Și, desigur, urmează inevitabila întrebare din partea celui care cade sub incidența resus-
citatei legi: „De ce eu?” Mai mult, așa cum vedem în România de azi, vine și justificarea 
celui care împarte dreptatea: „N-am să neg că acei doisprezece juraţi care-au dat sentinţa 
aveau printre ei vreo doi ticăloşi mai vinovaţi decât osânditul. Dar se judecă doar ceea 
ce vine la judecată; şi ce ştie legea că hoţii condamnă alţi hoţi?” Angelo are chipul neu-
tru al funcționarului fără părtinire, are gesturile din regulamentul funționarului public, 
devine evident antipatic din prima clipă deși, în fond, nu face decât să aplice legea, adică 
exact ceea ce a fost pus să facă. Aici intervine și reflecția asupra procedurilor instituite de 
legiuitor, proceduri gândite inocent, cu bună credință, cu temei profilactic, dar care din-
tr-o dată pot fi privite ca tiranice, fără înțelegere pentru context. Și asta este una dintre 
marile mize ale frământărilor sociale contemporane: oricât ar fi legea de minuțioasă, rea-
litatea va scoate la iveală un alt și nou context ce ar necesita o nuanță aparte. Iar dreptatea 
rămâne a se aplica tot la nivelul deciziei umane, dincoace de proceduri, în baza eternului 
bun simț al lucrurilor. Shakespeare ilustrează și ceea ce oamenii fac în astfel de cazuri, 
intervin cu argumentele subiective ale sufletului și ale atributelor individuale. Schimba-
rea legii, când se dovedește vulnerabilă, este o opțiune de plan secund. Iar spectatorul 
român nu poate ignora relativismul situației pervertite în care vinovatul real speculează 
taman postura îngăduinței contextuale.

Coruperea justițiabilului este construită de Shakespeare cu ajutorul altei drame. Al uneia 
duble: ce preț ești gata să plătești și, respectiv, pentru ce ispită ești gata să abandonezi 
conștiința? Iar Angelo, cât de antipatic devine privitorului din stal, are propria lui fră-
mântare: „Ce s-a-ntâmplat mă zdruncină, îmi ia puterile, mă tulbură de tot. Să necin-
stesc o fată! Eu, cu greutatea mea, eu cel ce am impus legea care asta condamnă! Odată ce 
am trădat harul din noi nimic nu mai merge. Am vrea, însă dăm înapoi.” Autorul alege 
soluția „deus ex machina” pentru ca totul să se termine cu bine, dar gândul rămâne iar 
continuarea parabolei cu cine are dreptul de a ridica piatra urmează o mai nuanțată și 
aprofundată formulare.

© Albert Dobrin
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Donnellan alege și pentru final recursul la populism și își 
îngăduie o licență față de replica de la bun început a Du-
celui: „Iubesc poporul dar nu am plăcerea să apar în pu-
blic: or fi ele de bine, dar nu-mi plac deloc uralele şi Ave! 
strigate din rărunchi; și nu-i respect pe cei impresionaţi 
de asemenea lucruri.” Reîntors la putere, Ducele taman că 
ilustrează o baie de mulțime și actorul Alexandr Arsentiev 
știe să fructifice capacitatea spectatorilor de a intra în acest 
joc al uralelor. Ceea ce spectacolul rușilor lasă cu un semn 
de întrebare este situația în care Ducele îi propune Isabe-
llei să-i fie soție. Din felul în care este construit de data 
aceasta personajul, abordarea contemporană a relațiilor de 
gen și de putere aduce un spor de sensibilizare. Am lăsat la 
urmă cele care-o privesc pe Isabella, femininul, în general, 
în spectacol. Regizorul a trecut repede peste imaginea Ju-
lietei, subiectul celei care-și asumă responsabilitatea faptei 
incriminate de o lege aspră. Chiar prin prisma recentei le-
gislații vizând relațiile sexuale, ea este solidară cu Claudio. 
Aspectul diluării moravurilor amoroase este mai degrabă 
inventariat în curgerea poveștii, accentul fiind cu desăvâr-
șire pus pe atitudinea Isabellei.

Mai întâi țin să subliniez că viziunea regizorală și jocul 
Anei Halilulina reduc amprenta religioasă a personajului 
doar la costumație. În alb pur, desigur, și cu o cruce elegant 
ivită în croiala adecvată a pieptarului. Dar și așa tot este 
răscolitoare postura ei, cu conștiința asaltată de propriile 
gânduri, dar și îmboldită de ceilalți în intervenția de sal-
vare a fratelui. Este tulburător să vezi albul acela împins 
spre jertfa purității atât din disperare, cât și din calcul sau 
din prejudecata (cu un anume suport real) conform căre-
ia farmecul feminin poate smulge ceea ce dorește de la un 
bărbat. Este o instrumentalizare ilustrată a femeii. Este o 
delicată situație care se naște pe scenă când Angelo desco-
peră dorința din el, iar erotismul gesturilor sale o tulbură 
și pe fată. Reacția fratelui e ambiguă și pe acest fond al 
solicitărilor din toate părțile, cu prelungirea veștii false a 
zădărnicirii eforturilor de salvare, vine și Ducele să-i ceară 
mâna. Ce simte și ce vrea Isabella, cu adevărat, nu mai e 
timp să aflăm.

Deși de la ea poate să vină pasul spre mai bine și, cu toate 
că au în vedere alte personaje, vorbele acestea decid: „când 
ştii mai mult, iubeşti mai mult”.

Cuplurile valsând la sfârșit, pe muzica obsedantă a lui Pa-
vel Akimkin, o învăluie pe Isabella, cu capul descoperit și 
pierdută în gânduri.

(Citatele sunt din ediția apărută la Editura Liternet în tradu-
cerea Ioanei Ieronim.)
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În mijlocul scenei goale, un cub mare, deschis, cu doar trei 
feţe. Suspendat în aer şi aşezat pe o muchie în semiobscuri-
tatea sălii, pare inexpresiv. Sala este cufundată în întuneric şi 
doar centrul scenei este foarte slab luminat, atât cât să-ţi per-
mită să vezi că o siluetă umană vine şi se aşază în faţa cubului. 
În momentul în care silueta începe să f ie luminată punct cu 
punct şi linie cu linie (desenând cele 625 de puncte din acu-
punctură şi cele 12 meridiane ale corpului uman), recompusă 
astfel în întregime, începi deja să îţi dai seama că s-ar putea 
să priveşti un spectacol inedit. În momentul în care, după un 
scurt monolog, personajul face un salt înapoi, se dă peste cap 
şi se opreşte suspendat în partea superioară a cubului, atunci 
ştii sigur că aşa este.

După ce ne-a încântat ediţii la rând cu reprezentaţii ieşite 
din bagheta lui Robert Wilson, Festivalul Internaţional Sha-
kespeare de la Craiova aduce publicului craiovean, aşa cum 
făcuse cu un deceniu în urmă cu Femeia mării în viziunea lui 
Wilson, un spectacol în afara festivalului, de data aceasta Ace 
şi opiu, scris şi regizat de Robert Lepage. Actor, regizor de 
teatru, operă şi f ilm, autor de scenarii şi piese de teatru, ca-
nadianul Robert Lepage (n. 1957) este considerat una dintre 
cele mai importante f iguri ale teatrului contemporan. Lu-
crând de-a lungul vremii cu celebrele „Cirque du Soleil” sau 
„Metropolitan Opera” din New York, Lepage şi-a înf iinţat, 
în 1994, şi propria companie teatrală, „Ex Machina”, cu care 
a prezentat şi spectacolul Ace şi opiu.

Un spectacol mesmerizant
Mihai Ene

Scris în 1991, după o despărţire dureroasă de iubitul său, Ace 
şi opiu este un puzzle postmodern, alcătuit din mai multe 
texte şi scene, cu citate culturale şi chiar literare pe care le 
recontextualizează, cu poveşti din planuri temporale diferite 
care se intersectează pentru a scoate la lumină sensuri, tră-
iri şi experienţe umane comune. Avem de-a face, astfel, cu 
povestea plasată în 1989 a unui tânăr actor canadian, venit 
la Paris să înregistreze vocea pentru un documentar despre 
Juliette Gréco, simbol al generaţiei existenţialiste pariziene a 
anilor 1950-60 şi care alege mereu să locuiască în camera 9 a 
modestului hotel, La Louisiane, doar pentru că aceasta fuse-
se, într-o perioadă, camera în care stătuseră Jean-Paul Sartre 
şi Simone de Beauvoir, iar apoi i-o cedaseră chiar lui Juliette 
Gréco, alegere pretenţios-elitistă tratată, ca multe altele din 
această piesă, cu (auto)ironie. De această poveste se leagă un 
episod din viaţa artistei pariziene, momentul în care, cu 40 
de ani în urmă, în 1949, ea îl cunoaşte pe Miles Davis, cu care 
începe o relaţie amoroasă, f inalizată şi ea printr-o dureroa-
să despărţire. În f ine, al treilea plan, care intersectează cele 
două poveşti, este cel al lui Jean Cocteau, af lat în acelaşi an, 
1949, într-un avion New York – Paris, în timp ce scrie un text 
numit Scrisoare către americani.

Întreaga desfăşurare a piesei, compusă din scene petrecute 
f ie în camera de hotel, f ie în studioul de înregistrări, f ie în 
diverse decoruri new-yorkeze, la intrarea artiştilor, de unde o 
aude şi o priveşte prima dată Miles Davis pe Juliette Gréco, 
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f ie, în f ine, în avionul în care se af lă Cocteau şi 
care trece inclusiv printr-o auroră boreală ignorată 
superior de poetul cufundat în scris, toate se pe-
trec în acel cub fascinant creat de scenograful Carl 
Fillon, cub af lat în permanentă rotaţie şi în care 
actorii intră şi ies în cele mai inedite moduri posi-
bile. Decorul, schimbat destul de des, este realizat 
prin mijloace multimedia ingenioase şi prin câteva 
trucuri pe care cubul ţi le dezvăluie pe parcurs, 
din el ieşind diverse părţi care se transformă în 
pat sau ecran, ori deschizându-se diverse fante în 
care apar obiecte sau care capătă diverse funcţi-
onalităţi. Una dintre cele mai interesante „găsel-
niţe” regizorale este contextul revenirii lui Miles 
Davis la Paris pentru a înregistra live coloana so-
noră pentru f ilmul Ascensor spre eşafod al regizoru-
lui francez Louis Malle, care avea pe atunci doar 
25 de ani. Personajul principal îi ia un interviu în 
direct, dialogând cu imaginea acestuia plasată pe 
un ecran, dar în care timing-ul e atât de bine reali-
zat, încât ţi se creează iluzia perfectă a unui dialog 
autentic. 

Ace şi opiu este una dintre cele 
mai ingenioase şi spectaculoase 
utilizări ale tehnicii moderne, 

totul realizat cu ajutorul unei 
armate de maşinişti care 

lucrează în obscuritate, 
în proximitatea acelui 
cub atât de plin de re-
surse de expresivitate. 
Nu ştiu cum arăta acest 

spectacol în anii ’90, 
atunci când a fost pus în 

scenă pentru prima dată, 
dar reluarea lui în această 
formulă ce benef iciază de 
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capacităţile tehnice extraordinare multimediatice este unul care 
te hipnotizează, aşa cum se întâmplă şi cu personajul principal, 
într-una din scenele piesei. 

Dar spectacolul nu este doar un tur de forţă tehnic, ci mai 
ales o ţesătură sensibilă şi ingenioasă de poveşti despre iu-
bire şi despărţire, despre durere şi dependenţă – dependenţa 
de „celălalt” transformându-se, în absenţa sa, în dependenţa 
de diverse substanţe. Această dimensiune gravă este contra-
punctată ironic în permanenţă, cu inteligenţă şi savoare, de 
la un umor scos aproape din nimic, ca în conversaţiile tele-
fonice din camera de hotel sau în ironica descriere a politicii 
din Quebec, catalogată, shakespearian, drept o „comedie a 
erorilor” mai degrabă decât o tragedie. Totuşi, aceste frag-
mente care îţi smulg mai mult decât un zâmbet, nu anu-
lează, ci chiar sunt menite să potenţeze drama erotică.

La reuşita spectacolului contribuie, în mare măsură, şi 
farmecul lui Olivier Normand, care joacă atât rolul ac-
torului din 1989, cât şi pe cel al lui Cocteau din 1949. 
Versatil şi extrem de expresiv, trecând de la franceză 
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la engleză şi invers sau vorbind o engleză cu 
accent franţuzesc puternic, în cazul lui Coc-
teau, Olivier Normand reuşeşte o performan-

ţă actoricească extraordinară în cele 90 de 
minute ale spectacolului, care este aproape 
un one man show, completat de prezenţa 

puternică şi în acelaşi timp enigmatică a lui 
Miles Davis, jucat de Wellesley Robertson III. 
Iar ingredientul esenţial pentru ca magia să f ie 
totală este muzica lui Miles Davis ce asigură 
coloana sonoră a spectacolului, alături de ima-
ginea iconică a lui Juliette Gréco.

Ace şi opiu de Robert Lepage reuşeşte perfor-
manţa să te transporte într-o suprarealitate 
construită cu migală şi precizie de metro-
nom, care te surprinde, te captivează şi te 
emoţionează într-un mod în care doar ma-
rii creatori o pot face. Un spectacol de-a 
dreptul mesmerizant.
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Alina Brezunțeanu,  
Hamlet,  
unteatru,  
București

„Deși sunt mai multe personaje, mi s-a părut foarte inte-
resantă abordarea spectacolului fiindcă într-un fel e vorba 
doar de Hamlet. De partea lui feminină prin Ofelia, de 
partea feminină violentă prin regină, Polonius e partea 
meschină, regele e partea lui răzbunătoare. Baza e Hamlet 
și de la el pornesc toți, iar lucrul ăsta e bine descoperit aici 
de Peter. Toate celelalte personaje sunt tot Hamlet, sunt 
niște forme ale lui – sunt interiorul lui și ceea ce simte el, 
dar la exterior apar ca alte personaje.”

Although there are several characters in the play, I thou-
ght the show’s approach was very interesting because in a 

way, it’s all about Hamlet. About his feminine side through Ophelia, his violent femininity through the queen, his 
meanness through Polonius, and his vengefulness through the king. Hamlet is the foundation and they all start 
from him, something that Peter reveals very well here. All the other characters are also Hamlet, they’re his shapes 
- they are his interior and what he feels, but they take shape as different characters.

INTERVIURI ÎN TIMP REAL  
(ADICĂ ÎN FESTIVAL) Traduceri de 

Lia Boangiu

© Albert Dobrin © Albert Dobrin
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Anna Khaliluna,  
Măsură pentru măsură,  
Teatrul Pușkin,  
Moscova

„The festival is amazing and I’m very grateful to be 
here. We’re all in love with the city, the weather was 
amazing, and the audience was very warm. We’ve ne-
ver had such a warm audience in Moscow or anywhere 
else in Europe. So thank you, we were happy to be 
here.”

„Festivalul e minunat și sunt foarte recunoscătoare să 
mă aflu aici. Suntem cu toții îndrăgostiți de oraș, vre-
mea e grozavă, iar publicul a fost foarte cald. Nu am 
avut un public atât de primitor în Moscova și nicăieri 
în Europa. Așa că vă mulțumim, suntem bucuroși că 
am fost aici.”

Brett Brown,  
Henric al V-lea,  
Australia

„Three years ago, the director Philip Parr, whom 
I’ve worked with in the past, approached me about 
creating a solo version of Henry V. In the begin-
ning I was a bit apprehensive because it was a play I 
didn’t know very well and I suggested a whole host 
of other plays that I thought I could do as a solo 
show, that I was familiar with. But Philip kept co-
ming back to the idea of Henry V, and after several 
months of discussions about the piece and about 
what we could do, we finally sat down together and 
over a period of about 5 days we started drafting the 
script that came to be this piece. So not just Henry 
V, but Henry IV parts I and II, and part I of Henry 
VII, combined to show the journey of Hal, who be-
comes Henry V.”

© Albert Dobrin © Albert Dobrin
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„Acum trei ani regizorul Philip Parr, cu care am mai lucrat în trecut, m-a abordat în legătură cu crearea unei 
versiuni solo a lui Henric al V-lea. La început am fost circumspect fiindcă era o piesă pe care nu o cunoșteam 
prea bine, așa că am sugerat o serie de alte piese cu care eram familiar și pe care credeam că le-aș putea susține 
ca spectacol solo. Dar Philip a continuat să revină la ideea cu Henric și, după câteva luni de discuții despre 
piesă și ce am putea face cu ea, ne-am așezat în sfârșit la masă și în vreo cinci zile am lucrat scriptul care a 
devenit acest spectacol. El conține și părțile 1 și 2 din Henric al IV-lea, și prima parte din Henric al VI-lea, 
care împreună arată destinul lui Hal, care va deveni Henric al V-lea.”

Claudiu Bleonț,  
Nopți ateniene,  
Teatrul Național „Marin Sorescu”,  
Craiova

„Cred că Festivalul Shakespeare este al doilea ca im-
portanță din România după «George Enescu». E o 
onoare pentru Craiova și o șansă pentru noi ca mem-
bri ai acestei trupe să fim în festival. Despre colabo-
rarea cu Charles (Chemin) – m-a lustruit, și continuă 
să mă lustruiască, practica de a juca în acest spectacol 
alcătuit din două texte, Timon din Atena și Visul unei 
nopți de vară, e un prilej de decatlon pentru mine.”

„I believe that the Shakespeare Festival is the second 
most important in Romania after ”George Enescu”. 
It is an honor for Craiova and an opportunity for us 
as members of its troupe to be in the festival. As for 
collaborating with Charles (Chemin – n.tr.) – he po-
lished me, and continues to do so through the practice 
of acting in this show which is composed of two texts, 
Timon of Athens and A Midsummer Night’s Dream.”
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Jackson Doran,  
Othello the Remix,  
Q Brothers,  
USA

„Îi joc pe Cassio și Emilia în Othello the Remix de la 
Q Brothers. Din perspectiva personajelor mele, joc 
un clovn și o femeie care începe ca personaj comic dar 
sfârșește prin a fi vocea rațiunii într-o cameră plină de 
bărbați. Așa că eu trebuie să iau foarte în serios portre-
tizarea unei femei. Ea spune la un moment dat că e o 
lume a bărbaților care n-ar fi nimic fără o femeie sau o 
fată. Eu trebuie să fiu convins de această miză cu toate 
că sunt un bărbat în toată firea, care poartă rochie și 
perucă. Am jucat acest spectacol peste tot în lume, iar 
acum în România pentru prima oară. A fost o experien-

ță grozavă să vedem că publicul înțelege tot ce spunem și că reacționează atât de bine la ce facem.”

„I play Cassio and Emilia in Othello the Remix by the Q Brothers. From my characters’ point of view, I play a 
clown and a woman who starts off as a clowny character but ends up being the voice of reason in a room full of 
men, so I have to take my portrayal of a woman very seriously. She says it’s a world of men, but you’d be nothing 
without a woman or a girl. I have to believe those stakes very seriously even though I’m a grown man in a dress 
and a wig. We’ve played the show around the world and this was the first time in Romania, so it was a great 
experience to see the audience understand everything we were saying and reacting so well to it.”

Jeeyoung Jeong,  
Romeo și Julieta,  
Mokwha Repertory Company,  
South Korea

„Una dintre cele mai importante scene din 
spectacol este noaptea nunții lui Romeo și 
a Julietei. Ceea ce încercăm să arătăm acolo 
este că realitatea nu se potrivește întotdeau-
na cu așteptările noastre, că indiferent cât de 
mult ne-am dori ca lucrurile să meargă în-
tr-un anumit fel s-ar putea să ne confruntăm 
cu lucruri pe care nu le înțelegem. De exem-
plu, cearceaful alb, gigantic, în care cei doi se 
încâlcesc reprezintă inocența celor doi.”

„One of the most important scenes in the 
show is the wedding night between Romeo 
and Juliet, and what it was trying to con-
vey is that reality doesn’t always match our 
expectations, that no matter how much we 
wish things would turn out a certain way, 
we might get confronted with things we 
don’t understand. So for instance, the large 
white bedsheet they get entangled in repre-
sents their innocence.”

© Albert Dobrin
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Declan Donnellan,  
Măsură pentru măsură,  
Teatrul Pușkin&Cheek by Jowl

How does coming back to Craiova, to this festival which 
you opened, more than twenty years ago, feel?

I remember very much our visit with As You Like It 
26 or 27 years ago. Craiova is very close to us, we feel 
very at home here and we know all the people here, 
we know the streets very well, and it’s an extraordi-
nary event. What’s nice is the energy and the enthu-
siasm here and the thing that’s really important and 
touching is the quality of attention – not concentra-
tion, but attention. And it’s so nice to see a group of 
people who are enthusiastic in an attentive way. The 
extraordinary thing is to see so many young people 
so avid, and for whom there is still a glamour in big 
words, long thoughts and investigating epic things 
that aren’t just to do with something that’s mundane. 
I think that’s an extraordinary atmosphere.

What part takes Shakespeare in your whole work as a 
director?

It’s hard to say, it’s like a sort of father you love and 
hate. He’s most of my work and it’s maddening that 
I’m tied to this man who’s been dead for hundreds 
of years. Every time I do it I still get surprised. I 
teach, you know, and I often use the same scenes 
from Romeo and Juliet and from Macbeth and I 
never get bored with them and that’s very strange. 
Sometimes they’re very badly done but I learn from 
them, trying to ask myself why they’re not being 

done very well. I think the great thing about Sha-
kespeare for me is that he wrote so well about love, 
loss. But now I’m beginning to think that the thing 
he has in common with Chekov and Sophocles and 
actually all the greats, is that they’re all obsessed 
with self deception. In other words, they all write 
about people who speak shit, who talk too much – 
none of them are authentic. Most of Shakespeare’s 
characters play at being somebody. The reason why 
Shakespeare is so sophisticated is that he starts to 
talk very early about the human being as an actor. 
We think the people who are not authentic and who 
are acting are lying. But human beings are animals 
who are not authentic because we have all sorts of 
different ways of looking at ourselves, and theatre 
celebrates that. And that’s why theatre is so poli-
tical, because as soon as we admit that we can be 
all sorts of different people, the more we become 
free of coercion from advertising or dictators. We 
forget that Shakespeare was an actor. The actual art 
of acting is central to the human experience. It’s not 
some strange thing that people do on television, it’s 
how we learn to live and how we live. Acting’s got 
nothing to do with lying or pretending – acting’s 
got to do with telling the truth as well as we can. 
None of us can tell the truth. And the terrible qu-
estion for every human being is what am I deceiving 
myself about now? That’s a really adult question.

© Albert Dobrin
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Cum v-ați simțit să reveniți la Craiova, la acest fes-
tival pe care l-ați deschis acum mai bine de douăzeci 
de ani?

Îmi amintesc foarte bine vizita noastră cu specta-
colul Cum vă place acum 26 sau 27 de ani. Craiova 
ne este foarte apropiată, ne simțim ca acasă aici și îi 
știm pe toți cei de aici, știm străzile foarte bine, e 
un eveniment extraordinar. Energia de aici e foarte 
plăcută, și entuziasmul, iar ceea ce mi se pare foarte 
important și emoționant este calitatea atenției – nu 
a concentrării, ci a atenției. E frumos să vezi un 
grup de oameni care sunt entuziaști într-un mod 
foarte atent și e extraordinar să vezi atâția tineri 
avizi, pentru care încă au farmec cuvintele mari și 
gândurile lungi, și investigarea unor lucruri epice 
care nu au neapărat de-a face cu lucrurile lumești. 
E o atmosferă extraordinară aici.

Ce rol joacă Shakespeare în cariera dvs. de regizor?

E dificil de spus, e ca un tată pe care-l urăști și 
iubești în același timp. Reprezintă marea parte a 
muncii mele și poate f i înnebunitor să f ii atât de 
legat de un om care a murit acum sute de ani. Sunt 
surprins de f iecare dată când o fac. Predau și ade-
sea folosesc aceleași scene din Romeo și Julieta și 
Macbeth – e ciudat, dar nu mă plictisesc nicioda-
tă de ele. Uneori sunt foarte prost făcute și am de 
învățat din asta, încerc să mă întreb de ce nu sunt 
bine făcute. Cred că ceea ce-l face pe Shakespeare 
extraordinar pentru mine e faptul că a scris atât 
de bine despre iubire și despre pierderi. Acum am 
început să cred că ceea ce are în comun cu Cehov, 
Sofocle și toți marii dramaturgi e faptul că pe toți 
îi obsedează autoamăgirea. Toți scriu despre oa-
meni care spun abureli, care vorbesc prea mult – 
niciunul nu e autentic. Majoritatea personajelor lui 
Shakespeare se prefac a f i cineva. Motivul pentru 
care Shakespeare e atât de sofisticat e că a început 
de foarte devreme să scrie despre om ca despre un 
actor. Credem că oamenii care nu sunt autentici și 
care joacă sunt mincinoși. Dar omul este un animal 
care nu e autentic tocmai pentru că avem o mulți-
me de feluri de a ne privi pe noi înșine, iar teatrul 
sărbătorește acest lucru. De-asta teatrul e atât de 
politic – pentru că imediat ce admitem că putem fi 
în mai multe feluri, cu atât devenim mai liberi de 
constrângeri din partea advertisingului sau a dicta-
torilor. Uităm că Shakespeare a fost actor. Arta ac-
toriei e centrală pentru experiența umană. Nu e un 

lucru ciudat pe care-l fac alții la televizor, e felul în 
care învățăm să trăim, e felul în care trăim. Actoria 
nu are nimic de-a face cu minciuna sau prefăcăto-
ria – actoria are de-a face cu a spune adevărul cât 
de bine putem. Niciunul dintre noi nu poate spune 
adevărul. Iar întrebarea cea mai teribilă pentru f ie-
care om este – cu ce mă autoamăgesc în clipa asta? 
E o întrebare foarte adultă.

George Banu

„A-l onora pe Shakespeare e într-un fel o manieră de 
a se onora pe sine însuși, pentru că Shakespeare ne 
reflectă pe toți. Toți oamenii de teatru reflectă lumea 
iar Craiova, de mai mult de 30 de ani, ne confruntă 
cu această întâlnire emblematică, esențială, cu opera 
lui Shakespeare studiată de specialiști, dar mai ales 
reprezentată de mari regizori. Festivalul Shakespea-
re din Craiova e o referință cu totul și cu totul ieșită 
din comun în sensul în care el nu este un festival 
multicultural, ci este dăruit lui Shakespeare. Aici 
am putut vedea mari spectacole, aici au fost prezen-
te personalități deosebite ale scenei mondiale, de la 
Robert Wilson la Silviu Purcărete, de la Thomas Os-
termeier la Krysztof Warlikowski.

© Albert Dobrin
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Cred că acest festival, la fel ca cel de la Sibiu, e unul 
original în spațiul european în măsura în care în poli-
tica sa se asociază practica scenei, exegeza autorilor și 
teoria critică. Sper ca acest festival să continue cât mai 
mult sub autoritatea spirituală a lui Emil Boroghină și 
sub cea executivă a lui Alexandru Boureanu.

„To honor Shakespeare is a way of honoring oneself, 
because Shakespeare reflects us all. All theatre folk 
reflect the world and in Craiova, for more than thirty 
years we have been confronted with this emblematic 
encounter with Shakespeare’s work as it is studied 
by specialists but most of all, represented by great 
directors. The Shakespeare Festival from Craiova is 
a completely uncommon reference because it’s not 
a multicultural festival - it is completely devoted to 
this author. It’s here that we’ve been able to see great 
performances, and extraordinary personalities such as 
Robert Wilson, Silviu Purcărete, Thomas Ostermeier 
or Krysztof Warlikowski.

I believe that this festival, like the one in Sibiu, is qu-
ite original in the european space, in that its politics 
combines acting with authors’ interpretations and cri-
tical theory. I hope that this festival continues to exist 
for as long as possible under the spiritual authority of 
Emil Boroghină and the executive authority of Ale-
xandru Boureanu.”

Michael Dobson,  
Flute Theatre,  
Stratford-upon-Avon

„It’s lovely to be here. My name is Michael 
Dobson and I’m the director of the Shakespe-
are Institute from Stratford-upon-Avon and 
I’m an Honorary Governor of the Royal Sha-
kespeare Company, but also a trustee of Flu-
te Theatre. Craiova I always love, it’s always 
great to escape from Stratford to somewhere 
where theatre is really international, where 
you can see Shakespeare done in many diffe-
rent languages. It’s just extraordinary. I first 
came here in 2010, when every show in the 
festival was a version of Hamlet, and it was just 
wonderful. I loved the city, I loved the people, 

and I loved being able to see so many totally different ways of doing theatre, in so many different ways of un-
derstanding that play. So one of the useful things I’ve done as a trustee of Flute Theatre was put them in touch 
with this Festival and they came here two years ago with their Hamlet, which was extremely well received. Now 
they’re back, and I’ll be seeing their Twelfth Night, but I’m here to see everything in the Festival. The more time 
I can spend in Craiova, the better – it is one of Shakespeare’s most exciting homes. I think labeling the Festival 
“Planet Shakespeare” this year is perfect – that’s what Craiova feels like.”

„E minunat să mă aflu aici. Mă numesc Michael Dobson și sunt director al Institutului Shakespeare din Strat-
ford-upon-Avon, sunt Guvernator de Onoare al Royal Shakespeare Company și administrator al Flute Theatre. 
Iubesc mereu Craiova, e grozav să pot evada din Stratford într-un loc unde teatrul este cu adevărat internațional, 
unde poți vedea Shakespeare făcut în atâtea limbi diferite. E extraordinar. Am venit aici prima dată în 2010, 
când fiecare spectacol al festivalului era o altă versiune a lui Hamlet, a fost minunat. M-am îndrăgostit de oraș, 
de oameni, și m-am bucurat să văd atâtea feluri diferite de a face teatru, atâtea feluri diferite de a înțelege piesa. 
Așa că unul dintre lucrurile folositoare pe care le-am putut face în calitate de administrator al Flute Theatre a 
fost să îl pun în legătură cu acest Festival. Au venit aici acum doi ani cu Hamlet-ul lor, care a fost foarte bine 
primit. Acum s-au întors și îi voi vedea jucând A Douăsprezecea noapte, dar sunt aici ca să văd tot ce prezintă 
Festivalul. Cu cât pot să stau mai mult timp în Craiova, cu atât mai bine – e unul dintre cele mai grozave cămine 
ale lui Shakespeare. Cred că numele Festivalului din acest an, «Planeta Shakespeare», e perfect – exact așa se 
simte la Craiova.”

© John James
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Philip Parr,  
Parrabola

„We’re here in Craiova making a production in collaboration with the city and 
with the people of Craiova, of A Midsummer Night’s Dream. The nature of a 
community play production is that it’s open to everybody, so we start by thin-
king about two things: the people and the place. We invite anyone who wants 
to participate to become part of the company and we make the piece to fit 
them. With Shakespeare, that means we’re looking at how we can expand the 
play, how to find extra roles, how we can create a way of telling the story of a 
particular play that relates to the people we have in it. So we have to build our 
ideas once we meet the people who are going to perform. And them similarly, 
the idea of place – we’re going to play in the city, using the spaces and the 
backdrops of the city to help us tell the story. Not necessarily using spaces that 
you’d expect for a particular scene, but spaces that link together well, that help 
us tell the story in the way that we want to tell it.

It’s the second production that we’ve made here; it’s exciting to come back 
to a city that you’ve begun to know well, to make a second piece, and to 
feel you can build on the work that was done before. A number of our 
community actors are back with us, and they’ve brought new people with 
them. So we ended up with a cast of 80 people, which for a director is a 
tremendous luxury. There are no limits in this kind of work, you can achi-
eve something that seems impossible. Our objective is to allow audiences 
who are familiar with Shakespeare to see the play in a new light, and to 
bring the Festival on the streets so that the people of the city can come 
across it and begin to understand that Shakespeare was a playwright for 
today, for every day, for every space. We like our audiences to end with a 
larger audience than they started.

For me, the process of working with people that come out of the community, many 
of whom have never played before, means that we get such an energy. And they 
have no preconceptions of what theatre’s about, so they take risks with us, they’re 
much braver. They don’t have any fear about playing on the street. And the audien-
ce is the largest participant in the performance, because we ask them to intervene 
to some extent. We like to think we’ll finish with at least one dog in the audience, 
because there’s always someone walking their dog who stops to watch us.

I’ve been coming to the Festival since 2006, and it’s always the highlight of 
my appreciation of Shakespeare, because you know you’ll see a whole range 
of work that excites you, challenges you, and provokes you to think differently 
about Shakespeare.”

„Suntem în Craiova pentru o producție a Visului unei nopți de vară în colaborare 
cu orașul și cu oamenii din Craiova. Natura unui spectacol comunitar este că e 
deschis tuturor, așa că începem prin a ne gândi la două lucruri: la oameni și la loc. 
Invităm pe oricine vrea să participe să facă parte din companie și facem în așa 
fel încât piesa să li se potrivească. La Shakespeare, asta înseamnă că încercăm să 
vedem cum putem extinde piesa, cum găsim roluri în plus, cum putem crea o mo-
dalitate de a spune povestea piesei în așa fel încât să aibă legătură cu oamenii care 
o joacă. În mod similar luăm ideea locului – vom juca în oraș, folosind spațiile și 
fundalurile orașului, care ne vor ajuta să spunem povestea. Nu folosim neapărat 

locații la care te-ai aștepta pentru anumite scene, ci spații 
care se leagă bine, care ne ajută să spunem povestea așa 
cum vrem să o spunem.

E a doua producție pe care o facem aici; e incitant să 
revii într-un oraș pe care ai început să îl cunoști bine, 
să faci un al doilea spectacol și să simți că poți construi 
pe ceea ce ai lucrat înainte. Mai mulți dintre actorii 
noștri comunitari de data trecută au revenit și au adus 
și alți oameni cu ei. Am adunat o distribuție de 80 de 
oameni, ceea ce reprezintă un lux enorm pentru un re-
gizor. Obiectivul nostru e să permitem audienței care 
îl cunoaște pe Shakespeare să vadă piesa într-o lumină 
nouă și să aducem Festivalul în stradă pentru ca locui-
torii să o întâlnească și să vadă că Shakespeare a fost un 
dramaturg pentru azi, pentru fiecare zi, pentru orice 
spațiu. Ne place ca spectacolele noastre să se încheie cu 
un public mai mare decât la început.

Pentru mine, procesul de a lucra cu oameni care vin din 
comunitate, și care în general nu au mai jucat înainte, în-
seamnă că lucrez cu o energie extraordinară. Cu oameni 
care nu au idei preconcepute despre ce înseamnă teatrul, 
care vor să riște împreună cu noi - care sunt mult mai cu-
rajoși. Nu au nicio frică de a juca pe stradă. Iar publicul 
este cel mai mare participant al spectacolului, pentru că 
îi rugăm și pe ei să intervină într-o anumită măsură. Ne 
place să credem că spectacolul se va încheia cu cel puțin 
un câine în public, pentru că apare mereu cineva care-și 
plimbă câinele și se oprește să ne privească. Vin la Festival 
din 2006, iar el reprezintă punctul culminant al aprecie-
rii mele pentru Shakespeare pentru că știu că voi vedea o 
gamă întreagă de spectacole care te incită, te provoacă și te 
fac să te gândești în feluri diferite la Shakespeare.”
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ECHIPA ARTISTICĂ A TEATRULUI „MARIN SORESCU“ CRAIOVA

Alexandru Boureanu — director general Ștefan Cepoi
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Monica Ardeleanu
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Gina Călinoiu
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Iulia Lazăr Sorin Leoveanu Geni Macsim Alina Mangra



53

Dragoș Măceșanu

Vlad Drăgulescu — director artistic

Nicolae Vicol

Tudorel Petrescu
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Bobi Pricop - regizor

Valentin Mihali

Marian Politic

Eugen Titu Vlad Udrescu Costinela Ungureanu

Cosmin Rădescu

Ioana Manciu

Tamara Popescu

Cătălin Vieru Lia Dogaru — scenograf

Raluca Păun

Natașa Raab

Petra Zurba



Manager

Alexandru BOUREANU

Telefon/Fax: 0251.414.150

E-mail: dir.gen@tncms.ro

Director general adjunct

Gabriel MARCIU 

dir.art@tncms.ro

Director artistic

Vlad DRĂGULESCU 

dir.art@tncms.ro

Șef serviciu Artistic

Andreea CRIŞU 

Tel. direct: +40.371.124.777

0251-415363 int. 242

E-mail: artistic@tncms.ro

Director tehnic

Ilarian ŞTEFĂNESCU

Telefon: 0251-418352

Telefon: 0251-415363 int. 201

Director economic-marketing

Andreea UVEGHEȘ

Telefon: 0251.415.363 int. 205

E-mail: economic@tncms.ro

Director producție

Marian MANDACHE

Telefon: 0251.410.361

Telefon: 0251.415.363

E-mail: dir.prod@tncms.ro

Serviciul Dramaturgie  

Și Comunicare

Nicolae BOANGIU

Telefon: 0251.410.361

Telefon: 0251-415363 int. 211

Secretar literar

Haricleea NICOLAU

Telefon: 0251.410.361

Telefon: 0251-415363 int. 211

E-mail: harinicolau@yahoo.com 

Secretar artistic

Claudia GORUN 

claudia_gorun@yahoo.com

Relaţii Publice

Irina CÎRNEANU

Alice ENUCA

Sufleur

Ramona POPA

Traducător

Iolanda MĂNESCU

Telefon: 0251-415363 int. 215

Serviciul Administrativ

Vasile PREDUŢ

Telefon: 0251-415363 int. 222

Compartimentul Juridic

Hortensia MITREANU

Telefon: 0251-415363 int. 206

E-mail: juridic@tncms.ro

Secretariat Directorat: 

Denisa PÎRLOGEA 

Tel/fax: 00-40-251-416942

E-mail: secretariat@tncms.ro

Colectivul de conducere și tehnic al teatrului

Compartimentul  

Achiziţii Publice

Cătălin STROIE

Telefon: 0251.415.363 int. 210

E-mail: achizitii@tncms.ro

Serviciul Marketing  

Și Servicii Spectacole

Mona BRANDT - Șef serviciu

Telefon: 0251.413.677

E-mail: agentie@tncms.ro

Compartimentul Audit Intern

Carmen PILEA

Telefon: 0251-415363 int. 202

Serviciul Tehnic De Scenă

Florin IANCU

Telefon: 0251-415363 int. 203

Serviciul Regizorat Tehnic

Bogdana DUMITRIU

Telefon: 0251-415363 int. 214

Adresă: Strada Alexandru Ioan Cuza, nr. 11 200585, Craiova,  Dolj, România
E-mail: teatrulnationalcraiova@yahoo.com     |     website: www.tncms.ro



Colectivul de conducere și tehnic al teatrului

© Albert Dobrin

© Albert Dobrin

© Florin Chirea

© Florin Chirea
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