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CAPITOLUL I
SPECTACOLUL CONTEMPORAN

I.1. Artă şi societate
În contextul societăţii actuale, dinamică, explozivă,

definită, printre altele, de transformările care s-au succedat cu
viteză în domeniile cele mai diverse – economic, informaţional,
educaţional, demografic, urban etc., spectacolul pare a-şi fi
mutat centrul de greutate dinspre palierul motivaţional (ca
necesitate implicită a unei dezvoltări culturale) către cel
atitudinal (modalitate de exprimare comunicaţională, o
confruntare a creatorului cu lumea obiectivă în care trăieşte).
Înlocuirea treptată a civilizaţiei "scrisului" cu cea a “discursului
vizual”, spectacular a determinat transformări ale spectacolului
de toate genurile; ideea, conceptul filosofic al datului scris
beneficiază de adjuvanţi teatrali care conferă deschideri
inovatoare de înţelegere şi percepţie, cheia de interpretare fiind
dată de către palierul vizual care compune reprezentaţia. În
condiţiile globalizării, într-o societate a cărei frontiere par a se
dilua, a fost nevoie de o generalizare a “codurilor
informaţionale” care să poată depăşi divergenţele ideologice,
de caste, rase, naţionalisme sau patrii naţionale.

Prin extinderea graniţelor unei arte, prin apelarea la
noţiuni specifice alteia, sunt create premisele exprimentului
artistic cu valoare de happening. Datorită relaţiilor de
intercondiţionalitate, fenomenul spectacolului capătă un aspect
unitar, în pofida aparenţei mozaicate şi mobile, tendinţele
comune artelor simultaneităţii (artele vizuale) şi ale succesiunii
(dans, poezie, muzică, spectacol) fiind către unicitate,
irepetabilitate, ilimitare simbolică.

Spectacolul de teatru muzical îşi urmează şi el firescul
traseu de “acomodare” la transformările din jurul său, iar
pentru a putea “ţine pasul” recurge la împrumuturi care şi-au
dovedit valabilitatea în teatrul dramatic, cel care a fost mult
mai receptiv şi mai îndrăzneţ în a încerca experimentarea unor



noi modalităţi de “a face teatru”. După cum responsabilitatea
închegării  spectacolului într-un mod unitar a revenit
regizorului, abordarea de către acesta a ambelor genuri,
dramatic şi dramatic-muzical, a condus la infuzii de concepţii,
modalităţi şi sisteme între ele, unele aducând un plus de
interpretare a datului scriptic, altele prejuduciindu-l.

I.2. Spectacolul contemporan – Delimitări teoretice.
Caracteristici

Pentru o înţelegere adecvată a fenomenului
spectacolului – în cadrul căruia  se manifestă arta regizorului –
dincolo de a particulariza şi a fixa limite prin definirea acestuia
într-un sens larg şi actual, a fost considerată oportună trecerea
în revistă a unor analogii între spectacol şi alte „teritorii ».
Acestea sunt menite a-i scoate în evidenţă specificitatea,
paradoxul dintre efemeritatea reprezentaţiei şi temeinicia
construcţiei spectacologice, dar şi complexitatea dată de
coexistenţa sunetului, cuvântului, imaginii şi gestului care
multiplică nivelurile de expresie.

Transformările secolului XX au condus la percepţia
diversificată a rolului fenomenului spectacular în contextul
evoluţiei/„revoluţiei” sociale. Privit din prisma impactului pe
care îl poate avea la nivel macro-social, fizionomia dinamică şi
de multe ori contrastantă a determinat  multiplicarea definirii
spectacolului: ca serviciu cultural constituit pe baza însumării
produselor culturale, ca fenomen economic, ca spaţiu de
rezistenţă (favorizând creativitatea, dar şi emanciparea), dar şi
ca factor de internaţionalizare (prin accesibilizare).

Diferitele limbaje aflate în relaţie de
complementaritate şi interdependenţă ce coexistă astăzi în
producţiile spectacologice, favorizează percepţia fenomenului
spectacular ca un aspect omogen, cu calităţi estetice proprii
caracterizat de eterogenitate.



În permanenta căutare a unui echilibru între conţinut şi
formă, diversificarea tipurilor şi labilitatea graniţelor dintre
genuri devin o practică uzuală, atingând aproape generalitatea,
căci poate deveni spectacol orice text sau muzică ce are un
anumit potenţial de a fi „înscenat” cu mijloace specifice.
Această confluenţă a artelor a cărei caracteristică esenţială
pare a fi sincretismul, conduce la o redefinire a tradiţiei în
prezenţa experimentelor. Metisajele sau hibridizările
rezultate, marcate, totuşi, de obsesia capodoperei a condus la
redescoperirea lui Cehov, Shakespeare şi a tragediei antice în
anii ’70 şi ’80 sau a unor opere necântate timp de sute de ani.
Mobilitatea datorată succesivelor actualizări crează premisele
infuzării spaţiului teatral cu noi viziuni asupra lumii, prin
inventivitatea şi libertatea pe care creatorul de spectacol şi le
arogă.

Criza contemporană a spectacolului este întreţinută de
două aspecte care se intercondiţionează. Pe de o parte  este
marcată climatul general de ostilitate faţă de artă, prin
cenzura directă (impusă de factorul politic şi economic) sau
cenzura indirectă (manifestată în presă şi mass-media prin
„actul tăcerii”), iar pe de altă parte de o căutare a propriei
identităţi. Indiferent de forma de manifestare sau de acţiune
asupra etajelor comunicaţionale, artistul de astăzi pare a nu-şi
găsi identitatea într-un sistem marcat de instabilitate, de unde
şi numeroasele încercări de fuziune între elemente ale
diverselor arte.

Provocarea căreia trebuie să-i facă faţă reprezentaţia
este aceea de a răspunde espectanţelor unui public agresat de
mulţimea influenţelor variabile, asaltat de fluxul informaţional
la care este supus volens nolens.

În această situaţie construcţia spectacolului
contemporan trebuie să ţină seama de particularizarea
publicului pe domenii de intrese şi capacitate de înţelegere.
Stabilirea „ţintei” determină răspunsuri la ce, cum, de ce şi



unde se joacă, permiţând profesionalizarea artiştilor printr-un
efort creator comun.

CAPITOLUL II
ASPECTE TEORETICE  ALE (RE)TEATRALIZĂRII

II.1. Teatru-Teatralitate
Capitolul Teatru-Teatralitate încearcă să panorameze

diferite aspecte teoretice enunţate de-a lungul timpului de către
personalităţi cu notorietate în domeniul spectacologic,
privitoare la conotaţiile pe care teatralitatea le-a căpătat în
condiţiile redefinirii permanente a artei teatrale. Teatralitatea
tinde să capete aspectul unei „reţete”  a spectacolului, una din
atribuţiile sale fiind de a genera repere asupra  personajelor,
situaţiilor, relaţiilor şi contextului în care este „scufundată”
tema, producând un set de idei şi mesaje coagulate într-un out-
put „lizibil” tocmai prin efectul de teatralitate.

II.2. Teatralizare – Reteatralizare
Pentru ca reprezentaţia să fie considerată ca atare, ea

are nevoie să capete însuşiri teatrale, asupra ei având loc o
intervenţie, o transformare de la stadiul virtual la cel concret,
reprezentabil, o „lucrare”, care înseamnă teatralizarea, asupra
oricărui palier al exprimării spectacologice putându-se aplica
procesul teatralizării.

Cei care produc obiectul teatralizând  sunt regizorii, a
căror menire a câştigat tot mai multă importanţă, pondere şi
complexitate pe măsură ce spectacolul s-a desprins de sub
„dictatura” textului, paternitatea şi autoritatea deplină asupra
reprezentaţiei fiindu-le recunoscute.

Folosit iniţial de către reprezentanţii avangardelor
primelor decenii ale secolului XX, termenul (re)teatralizare a
încercat să desemneze orice propunere care aducea în atenţie
un „altfel” de teatru, indiferent că intenţia era de a defini
finalitatea procesului teatralizării (reprezentaţia) cât şi procesul



în sine. In acelaşi timp, conceptul de reteatralizare s-a  extins,
cuprinzând toate aspectele vieţii teatrale, incluzând, pe lângă
interpretarea actoriceaască şi creaţia regizorală, arhitectura
teatrală, statutul instituţiei de spectacol şi al învăţământului de
specialitate.

Astăzi, deşi termenul este folosit într-o formă figurată şi
metaforică ce îi lasă deschisă polisemia, practic orice ieşire din
rutină, orice înnoire, orice revizitare, orice reinterpretare, orice
remake (pentru a folosi un termen la modă) orice
reconceptualizare este pusă sub semnul reteatralizării.

Întrucât conceptul de reteatralizare implică o
interpretare pe noi coordonate de actualitate, putem avansa
ideea că, de vreme ce orice teatralizare este unică şi imposibil
de reprodus exact, avem de a face cu o falsă reteatralizare,
care nu  reprezintă o reinterpretare a unei teatralizări anterioare,
ci un nou traseu de la virtual la concret, o altă teatralizare.

CAPITOLUL III
REGIA ARTISTICĂ

ÎNTRE RUTINĂ ŞI EVADAREA DIN RUTINĂ

III.1. Funcţie sau concept
Dezbateri iscate în jurul rolului şi importanţei

regizorului au existat în mai multe rânduri pe parcursul istoriei
teatrului. Chiar denumirea îndeletnicirii diferă în funcţie de
ponderea acordată în economia spectacolului. „Méteur  en
scène”, „regizor artistic”, „realizator”, „director de scenă”,
„producer” sunt tot atâtea titulaturi acordate de fapt aceleiaşi
funcţii, diferenţele evidenţiind limitele în care această
meserie/meşteşug/artă/ măiestrie se poate manifesta. Deşi
despre regizor şi funcţia regizorală (ca denumire şi
responsabilitate) se afirmă că au apărut relativ recent şi anume
prin secolul al XIX-lea, cert este faptul că teoriile mai mult sau
mai puţin contrare privitoare la apariţia regizorului, din punct
de vedere istoric, nu fac altceva decât să reitereze necesitatea



coordonării spectacolului într-un discurs comun, unitar.
Oricum ar putea fi privit la nivel conceptual regizorul,  ca
tehnician, poet sau creator, funcţiei regizorale îi este atribuită
responsabilitatea construcţiei teatrale.

III.2. Rutina ca algoritm de construcţie a spectacolului
Construcţia unui spectacol implică o seamă de procese

fără de care reprezentaţia nu poate avea loc, orice eludare a
parcursului acestei deveniri putând face imposibilă atingerea
finalităţii. La o privire sumară, drumul de la datul scris la
reprezentaţie comportă o standardizare a etapelor necesare,
fiind de neconceput o reprezentaţie înaintea cunoaşterii
“partiturii” sau înintea  repetiţiilor necesare concretizării
acesteia. Paradoxal, această “rutină”, acest “algoritm
funcţional” nu poate stabili o metodologie standardizată,
datorită  multitudinii de variabile ce trebuiesc coroborate într-
un semnificat intenţional comun. „Bagajul” informaţional şi
emoţional cu care vine fiecare participant fiind diferit,
corelarea propriilor imagini perceptuale cu cerinţele sarcinii de
realizat presupune reorganizarea, trierea şi reierarhizarea
propriilor standarde valorice, în primul rând privind tensiunea
şi natura relaţiilor funcţionale din cadrul noului sistem.

III.3. Rutină şi modernitate în regia de teatru muzical
Spectacolul de operă, având un caracter tradiţionalist,

conservator, este tributar rutinei ca mod de lucru. Acesta s-ar
putea moderniza prin preluarea unor modalităţi de abordare
specifice teatrului dramatic. Dacă, în general, cântăreţul întâi
primeşte partitura muzicală pe care o învaţă, apoi la scenă i se
indică nişte trasee de urmat, lăsându-se pe ultimul plan
expresia, ar fi interesant de a porni în construcţia reprezentaţiei
de la găsirea sensurilor interioare ale textului, atât muzical cât
şi dramatic, şi potenţarea acestora în concordanţă cu întreg
spectrul sonor (vocal şi orchestral). În mod concret, s-ar



împrumuta modelul repetiţiilor la masă, specifice teatrului
dramatic, apoi se „fredonează” şi linia melodică suprapusă
textului, până când ambele sensuri, muzical şi literar, ajung să
coincidă perfect. Randamentul cel mai bun ar putea fi dat de
lucrul în echipă, actorul liric, regizorul şi dirijorul conlucrând
pentru găsirea  modalităţilor simbiotice de reprezentare vocală,
orchestrală şi scenică.

Primul moment de intersectare al teatrului dramatic cu
cel muzical poate fi considerat elaborarea teoriei wagneriene,
subscrisă modelului dialectic Worth-Ton-Drama,  prin care,
pentru realizarea unui teatru bazat pe o maximă expresivitate,
gestul trebuie să se sprijine pe muzică. Plecând de la această
teorie şi suprapunând-o celor care invocă  pornirea vorbirii, a
vocalităţii din interiorul muzicalităţii sale (Brook) sau
redirecţionarea acesteia înspre zona de dincolo de cuvinte
(Artaud), teatrul muzical şi regia de teatru muzical pot concura
la modernizarea spectacolului liric, degrevându-l de tiparele
standardizate la care, din păcate, se recurge în mod frecvent.

Pe lângă reevaluarea palierului interpretativ, la
modernizarea spectacolului liric a condus transformarea relaţiei
dintre reprezentaţia ca atare şi public. Intervenţiile asupra
spaţiului scenic, prin modificările  aduse asupra palierului
vizual al spectacolului, datorate, printre alţii, lui Adolphe
Appia, Max Reinhardt, Erwin Piscator, Jean Villar, Jerzy
Grotowski, Peter Brook, Robert Wilson, Liviu Ciulei, au
deschis noi posibilităţi de interpretare a datului scris şi,
concomitent, au contribuit la micşorarea distanţei dintre  actul
artistic şi spectator, înglobându-l pe cel din urmă reprezentaţiei.

III.4. Lectură – relectură
Acest segment al tezei încearcă să explice din

mecanismele care stimulează imaginaţia participanţilor la
constructul spectacular, prin care se ajunge la „redescoperirea”
sau reinterpretarea unui text dramatic sau muzical-dramatic,



premisele, atât cantitative cât şi calitative, de la care se pleacă
în procesul interpretării datelor. Atât Stanislavski, cât şi
Strassberg  erau de părere că primul moment al contactului cu
textul, prima impresie este de importanţă maximă, acea primă
lectură care stimulează imaginaţia mai mult decât etapele
ulterioare, cele de cercetare, de explorare, de experimentare.

Raportul lectură-relectură modifică perceperea
primară, liniară a textului de către artist (regizor, actor, dirijor,
scenograf), prin introducerea în ecuaţia mentală a unui
parametru, care conduce la materializarea ideii de la abstract la
concretul scenic. Indiferent ce denumire ar purta acest
parametru, “intuiţie” sau “preimagine a textului” (Peter Brook),
“obsesie” (Jean Louis Barrault), cert este faptul că acest nou
element conduce pe regizor la o „nevoie existenţială chiar de a
vedea mai mult, mai adânc, mai implicat, a ceea ce crede de
fapt că i-a aparţinut şi până atunci, dar care rămăsese încă
nespus”1.

III.5. Paradoxul reteatralizării
În urma amorsării cercetării asupra relaţiei teatralizare-

reteatralizare (II.2.), aprofundarea acestui binom a evidenţiat
faptul că atât teatralizarea cât şi reteatralizarea pot fi traduse ca
fiind tipare distincte şi definibile; dar ambele se pare că
încearcă să definească un singur proces, acela de „a face”
teatru. Privită dintr-o perspectivă a conflictului dintre vechi şi
nou, dacă termenul teatralizare se apropie cel mai mult de
acţiunea, de procesul în sine, atunci re-teatralizarea poate
exprima ori o contra-teatralizare (teatralizare prin negare), ori
o revenire la teatralizare (re-confirmarea teatralizării).
Indiferent de modul de interpretare al particolei re, se pare că

1 Jean Louis Barrault, Sunt om de teatru, trad. de Modest Morariu, prefaţă
de Lucian Giorghiescu, Bucureşti, Editura Meridiane, 1965, p. 29



revenirea la aspectul iniţial al teatralizării este o condiţie sine
qua non.

Mergând pe linia rutinei şi a „evadării” din rutină,
putem considera reteatralizarea ca fiind o alunecare dinspre
cele cunoscute spre cele necercetate, neevidenţiate. Privite din
acest punct de vedere se pot discerne câteva situaţii în care
modificări aduse fenomenului teatral, reprezentaţiei teatrale au
condus la interpretarea/perceperea transformărilor ca
aparţinând procesului reteatralizării: Teatralizarea privită ca
regândire a fenomenului teatral (prin modificarea structurală a
modul de lucru, de gândire sau de abordare a fenomenului
teatral), teatralizarea temelor recurente (re-interpretarea
temelor pornind de la idei regizorale diferite), teatralizarea la
nivelul formei (modificarea mijloacelor prin care se comunică o
idee poetică) şi teatralizarea reproiectivă (montările au la bază
doar părţi dintr-o temă cunoscută, ideea de la care se porneşte
modificând structural lucrarea).

III.6. Viziunea regizorală ca element de modernitate
Acţionând pe parcursul procesului teatralizării atât

asupra constructului, cât şi asupra construcţiei teatrale,
modernitatea unei viziuni regizorale rezidă din capacitatea
regizorului (talent, imaginaţie, creativitate) de a transpune în
metaforă scenică ideea sub semnul căreia interpretează
lucrarea. Rolul regizorului este acela de a revela spectatorului,
folosindu-se de un text, fie el dramatic sau muzical dramatic, o
altă faţetă – poate mai puţin vizibilă până atunci – a acestuia.

În România, propunerile scenice ale ultimilor 20 de ani
evidenţiază prea puţine încercări de sincronizare a
spectacolului liric cu noile tendinţe europene, majoritatea fiind
rezultatul apelării la regizorii de teatru dramatic (Alexandru
Tocilescu, Alexandru Darie, Andrei Şerban, Alexander
Hausvater, Petrică Ionescu). Obişnuiţi mai mult cu „jonglarea”
cuvântului şi mai puţin cu „interpretarea”/decodarea muzicală,



concomitent cu impunerea unei concepţii regizorale bazate
doar pe libret, unele dintre aceste montări au creat inadvertenţe
între rezolvările scenice propuse şi imaginea muzicală. O
aplecare mai atentă asupra „ştiinţei muzicii” poate feri, pentru
viitor, de o seamă de excese care pot conduce la „parazitarea”
spaţiului teatral liric.

III.7. Experimentul, germene de modernitate
Experimentul apare ca o necesitate obiectivă a

procesului modernizării fenomenului teatral, o „aventură” pe
drumul transformării noutăţii în fenomen reproductibil şi
reinterpretabil odată cu confirmarea valabilităţii sale. Privit în
ansamblul său, fenomenul teatral se subscrie acestei ciclicităţi:
confirmarea valabilităţii experimentului şi reproductibilitatea
sa determină pirderea calităţii de noutate şi deci intrarea într-o
zonă a rutinei, din care nu se poate „evada” decât
experimentând o nouă aventură.

III.8. Repetiţiile
Încadrată în faza premergătoare dezvoltării

constructului spectacular, repetiţia reprezintă „laboratorul”
intern al dezvoltării relaţiei text-regizor-actor. Capitolul
încearcă crearea unei imagini  de ansamblu asupra unor tipare,
evidenţiind diferite modalităţi, sisteme şi metode de abordare a
artei actoriceşti, practica dezvăluind o mare varietate de stiluri
de lucru, ele putând diferi de la regizor la regizor, de la o
lucrare la alta, de la un teatru la altul sau de la un spaţiu la
altul, dar mai ales diferă de la actor la actor. Indiferent de
manierele abordate, de la cele vulcanice (Strehler, Meyerhold,
Vitez) la cel confesionale (Chéreau, Brook), scopul este de
fiecare dată acelaşi, şi anume, încurajarea actorului de a scăpa
de inhibiţii, temeri, nesiguranţe dar mai ales de a-l feri de
clişee, tipare şi abandonarea în comoditatea rutinei.



CAPITOLUL IV
LIBRETUL MUZICAL - SURSĂ SAU RESURSĂ A

(RE)TEATRALIZĂRII

IV.1. Piesa de teatru vs. libretul muzical
Opera, gen conservator tributar cutumelor de alcătuire

şi reprezentare, pe parcursul transformărilor suferite de la
Monteverdi la Alban Berg, a antrenat modificări ale libretelor,
în acord cu evoluţia  artelor cu care se află în legătură şi mai
ales a limbajelor muzicale.

Între textul unei piese de teatru şi un libret de teatru
muzical conceput pe baza acelei piese de teatru sunt detectabile
destule deosebiri care pot ţine de formă, aceasta tinzând să se
supună în primul rând celei muzicale. Dacă libretul goleşte de
frumuseţe şi sărăceşte în anume măsură lucrarea dramatică pe
care se bazează, muzica îi potenţează însuşirile espresive prin
stimularea de noi percepţii, creând, de fapt, o nouă dramă;
muzica, cu puterea sa de sugestie care depăşeşte naraţiunea, va
potenţa semnificaţia, muzicalitatea, dinamica, puterea
metaforică şi forţa filosofică a cuvintelor. Cuvântul, fraza în
piesa dramatică conţine propria muzicalitate; în operă,
muzicalitatea este „inventată”, atribuită cuvântului prin
sonoritatea nouă în care este înveşmântat. Dacă în piesa de
teatru, rostirea replicii poate fi dictată de „voinţa” sensului
regizoral, în teatrul muzical, sensul este dictat de desenul
muzical-sonor.

În ceea ce priveşte fondul lucrării respective, acesta
poate suferi modificări datorită reinterpretării, a repunerii în
discuţie a aceleiaşi teme, dar din altă perspectivă. Poate mai
mult decât într-o piesă de teatru unde diversitatea şi libertatea
de interpretare a mesajelor este mult mai mare, lucrarea
muzicală restrânge spectrul interpretativ, atât datorită
obligativităţii respectării unei structuri muzicale fixe, cât şi
datorită direcţionării sensurilor ideatice în substratul sonor.



IV.2. Libretul de operă de-a lungul timpului
Pentru compozitori, libretul este un element

determinant şi fundamental în creaţie. Deşi nu este încă
acceptat drept un gen literar şi nu s-au configurat reguli de
elaborare, este recunoscut faptul că un libret fără muzică este
doar un text cu o destinaţie potenţială, care capătă formă şi
„viaţă” numai după ce este „muzicalizat”. Numai atunci  noua
creaţie îşi poate proba valoarea, virtuţile, caracteristicile şi,
odată cu punerea în scenă, îşi poate dezvălui latenţele.

În acest moment al demersului nostru am considerat
oportună menţionarea unor opinii ale unor compozitori
referitoare la libretist/libret şi relaţia acestuia cu
compozitorul/textul muzical. Alături de semnalarea unor
situaţii specifice în diferite perioade (paradoxul folosirii
aceluiaşi libret de către mai mulţi compozitori şi
„nespecializarea” libretiştilor până în secolul al XIX-lea,
„eficienţa”, notorietatea unor libretişti şi tendinţa
compozitorilor de a-şi realiza propriile librete, tandemuri
compozitor-libretist devenite celebre) s-au semnalat o serie de
influenţe care au funcţionat de la operă la literatură şi invers, ca
şi o serie de „preferinţe” în procesul de transformare a unei
piese de teatru în libret de teatru muzical.

IV.3. Libretul de operă în secolul XX
Devenirea modernă şi contemporană a teatrului muzical

în general, şi a operei în particular a prilejuit cristalizarea în
cadrul genului a unor forme inedite.

Întrucât în contextul spectacologic (teatru dramatic şi
teatru muzical) relaţia dintre cuvânt şi muzică se transformă
quasi permanent, libretul muzical al secolului XX rămâne
generator de muzici posibile, însă adaptat fiecărui compozitor,
particularizat pentru fiecare limbaj muzical, specific şi aproape
unic, servind întotdeauna finalitatea creaţiei.



IV.4. Propunere de clasificare a libretelor
Libretul fiind osatura ideatică şi literară pe care se

sprijină întregul edificiu creator şi de care depinde în bună
măsură ansamblul lucrării şi în mod necesar punerea sa în
scenă, am avansat o variantă de clasificare a libretelor, luând în
considerare câteva criterii de evaluare care ni se par în acest
moment adecvate.

Opiniile regizorului Sergiu Dan Pop referitoare la
modul în care libretistul îşi selectează creator din literatură o
serie de elemente specifice, alături de cele ale compozitorului
Dan Dediu care propune o clasificare privitoare la libret cu
focalizare asupra acţiunii dramatice pe care acesta o cuprinde,
completează propunerea noastră şi arată că oricare ar fi criteriul
de clasificare, varietatea tipologiilor demonstrează diversitatea,
viabilitatea, perenitatea, segmentul de adresabilitate (public) al
libretelor şi implicit al genurilor sau sub-genurilor de teatru
muzical.

IV.5. Trăsături ale libretului
Libretul,  osatura care va jalona şi susţine viitorul

eşafodaj sonor, este alcătuirea în care se materializează unul
dintre elementele fundamentale ale „discursului” teatrului
muzical: cuvântul, este deci o varietate textuală.

Este destinat unei reprezentaţii scenice, deci poate fi
considerat un text dramatic. Asemeni acestuia, este construit
pe structura unei limbi şi foloseşte un anumit vocabular, se
concretizează în manieră scrisă,are un conţinut materializat
într-o formă care îi determină structura, având un substrat
intenţional derivat dintr-o necesitate de exprimare şi un
conţinut nespecific. Ambele au un motiv, o temă, o acţiune
cu momente principale şi secundare (mai puţine la libret de
teatru muzical decât la piesa de teatru), o intrigă ce determină
conflictul; reprezintă valori (literare, muzicale, estetice), fiind



capabile să comunice, să transmită mesaje ideatice,
situaţionale, caracteriologice clare, cu diferenţa că toate acestea
în piesa de teatru se găsesc în interiorul textului, pe când
libretul, mai scurt şi cu aspect simplificat lasă muzicii să
„comenteze” implicitul din cuvânt şi să „interpreteze”
sensurile. În afara diferenţelor de dimensiune şi complexitate,
libretul muzical, faţă de textul dramatic, are un caracter
deschis, este repetitiv, conţine cuvinte cheie care
concentrează informaţia, implică mai puţin sau deloc forma
descriptivă sau argumentativă şi este supus mai multor
condiţionări datorate asocierii cu limbajul muzical (faţă de
ritm, tempo,  vocalitate).

Următorul segment al lucrării (IV.6. Consideraţii
asupra libretului operei Hamlet op.18 de Pascal Bentoiu şi
IV.7. Consideraţii asupra libretului musicalului Preţioasele
ridicole de Vasile Spătărelu) îşi propune un studiu aplicat
textelor – piesă de teatru şi libret – care au stat la baza celor
două lucrări muzicale.

În primul caz, Pascal Bentoiu a operat o prelucrare
masivă a textului shakespearian. Prin puterea sa de a imagina
sonorităţi şi prin stăpânirea matricei literare, a elaborat un text
care  propune o nouă ficţiune, mai lapidară, în care preia esenţe
pe care le reconfigurează eficient pentru a primi sonorităţi.
„Temele mari rămân, însă denudate, scuturate poetic, aproape
abstracte. Muzica vine şi încearcă să recreeze – dacă poate –
poezia, adâncimea psihologică, vehemenţa dramatică,
semnificaţia umană şi filozofică. [...] Cine doreşte să asculte
piese, merge la teatrul de dramă. Muzicianul trebuie să ofere
altceva, un altceva în care piesa literară cunoscută capătă alte
forme şi dimensiuni şi rămâne doar unul dintre elementele
componente.” 2

Compozitorul Vasile Spătărelu a preluat aproape identic
textul molièresc, într-o variantă de re-narare a acestuia sub

2Pascal Bentoiu, Hamlet, Program de sală al Operei Române Bucureşti



forma unui musical modern. Valoarea sa rezidă în comentariul
muzical bazat pe potenţarea ideilor textului şi actualizarea
acestora prin raportări sonore contemporane, în alternanţa
momentelor de expresie sonoră contemporană cu cele specifice
exprimării din epoca lui Molière, în fuziunea dintre textul
vorbit şi cel cântat, în provocarea lansată interpreţilor de a-şi
demonstra calităţile actoriceşti.

CAPITOLUL V
ACTORUL PE CALEA (RE)TEATRALIZĂRII

V.1. (Re)teatralizarea actorului - opinii şi delimitări
teatrale

Actorul este  materia care ancorează reprezentaţia în
realitate, este cel care face trecerea de la vizibil la invizibil
după cum afirma Brook, dar şi de la invizibil, nereprezentat
(textul) la vizibil, la spectacol. El este materia, lutul fără de
care regizorul nu-şi poate exercita funcţia, elementul principal
din constructul spectacular în absenţa căruia teatrul ar fi deveni
o noţiune ipotetică desemnând un gen literar.

Lucrări teoretice şi dezbateri asupra definirii naturii,
modalităţilor şi rolului prezenţei actorului au reprezentat
aspecte cheie ale teoriei şi practicii teatrale încă din antichitate
şi constituie o parte importantă din discursul asupra teatrului
contemporan care explorează aspecte esenţiale ale
evenimentului teatral (“întâlnirea” dintre interpret şi public,
autenticitatea şi conştiinţa de sine a actorului în raport cu
fenomene mediatizate).

Menţionând doar o parte dintre teoreticienii şi
practicienii fenomenului teatral, Aristotel, Horaţiu,
Shakespeare, Diderot, Lessing, Goethe, Hegel, Craig, Brecht,
Kleist, Kantor, Donellan, constatăm o mare atenţie acordată
actorului. Pe lângă principii ce enunţă cerinţe care vizează arta
actorului, modul de abordare al comportamentului şi atitudinii
scenice, secolul XX aduce în atenţie teorii care depăşesc



paradigmele lui „ce trebuie să facă” sau „de ce “, punând în
discuţie actorul ca noţiune conceptuală integrată organic
fenomenului spectacular, semnificant aflat în strânsă legătură
cu ideea de prezenţă, implicare, imersiune.

Mergând pe linia transferurilor de care poate beneficia
regia de teatru muzical şi implicit spectacolul  de teatru
muzical, în scopul ieşirii din rutina care, de cele mai multe ori,
îi este  imputată, am considerat benefică demersului nostru
aplecarea asupra înţelegerii mecanismelor care conduc la
„dedublarea” actorului în procesul creionării personajului pe
care îl are de interpretat.

Dacă în teatrul dramatic atât regizorul cât şi actorul
abordează noţiunile privitoare la aspectele psihologice care
determină justificări ale traseelor comportamentale ale
personajelor, putem spune că în teatrul muzical, cel puţin în
România, acest tip de abordare lipseşte cu desăvârşire sau, cel
mult, se rezumă la evidenţierea unor pattern-uri
comportamentale preluate scolastic, prin aşa-zisa tradiţie.

Ţinta noastră fiind, cu precădere, participanţii implicaţi
în realizarea spectacolului de teatru muzical, înţelegerea
dihotomiei dintre personaj - ca sursă a (re)teatralizării
actoriceşti - (V.2.) şi personalitate – ca resursă a
(re)teatralizării - (V.3.), Eu - ca esenţă a personajului şi a
actorului (V.4), poate conduce, paradoxal, tocmai la o abordare
superioară a rolului de interpretat (configurare, evoluţie,
comportamente), prin aprofundarea unor mecanisme specifice
de compunere şi funcţionare a personalităţii.

Pe baza clarificării modului de abordare a constructelor
psihologice, avansăm un sistem teoretic de „lucru” asupra
rolului, pornind de la cele trei paliere, senzaţie-motivaţie-
raţiune, care pot declanşa un anumit tip de comportament
scenic justificat din punct de vedere pshihologic.



CAPITOLUL VI
LOGICI REGIZORALE

Ultimul capitol al prezentei teze de doctorat încearcă
„decodificarea" intenţiilor câtorva dintre regizorii ale căror
propuneri au adus, pe parcursul timpului, „infuzii de noutate”
dinspre teatrul dramatic spre cel muzical. Indiferent de
modalitatea prin care au încercat înnoirea spectacolului
muzical (III.5) prin succesive teatralizări, se pot constata, în
cele mai multe cazuri, urmărirea unor tipare care configurează
amprenta fiecărui creator în parte.

Modificarea raporturilor dintre elementele constitutive
ale spectacolului, indiferent dacă este de teatru dramatic sau
muzical, a condus  de fiecare dată la redimensionarea
perspectivei de percepţie asupra reprezentaţiei ca atare, a
sensurilor datului scris, dar şi a unor noi modalităţi de
transpunere scenică.

Din prisma cercetării întreprinse şi în urma realizării unor
studiilor de caz (VI.1.a – VI.1.f.) putem avansa posibile
definiri, actualizate, ale principalelor elemente care concură la
realizarea constructului spectacular:
Textul – Construcţie ideografică purtătoare de idei prin
intermediul unor personaje participante la o acţiune
conflictuală comună; Actorul – Construct psiho-fizic, creator
al semnificatului dinamic teatral; Decorul – Transpunerea
volumetrică în spaţiul scenic a limitelor de încadrare istorică,
estetică, ideatică şi temporală; Costumul+machiajul –
Reprezentare exterioară a semnificatului dinamic teatral;
Lumina – Element generator de imagine scenică, filtru
expresiv pentru mesaj şi de subliniere a tensiunii vizuale
senzitive.

Totodată putem concluziona faptul că  procesul
regizoral, este un mod de a vedea existenţa, prin
reconstrucţie, interpretând condiţia omului în lume şi
propunând valori, idealuri şi sensuri estetice conştiinţei.



Propunerile regizorale proprii prezentate în finalul tezei
de doctorat (VI.2) reprezintă încercări de aplicare a
concluziilor la care am ajuns pe parcursul cercetării, care
confirmă valabilitatea unor idei, elemente şi principii
experimentate mai întâi în regia de teatru dramatic şi tranferate
în regia de teatru muzical.
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