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Argument  
 

Încă de la început, vom preciza că prezenta lucrare, 
porneşte de la studii de referinţă, ale unor cercetători importanţi, cu 
privire la artă în general şi la arta teatrului de animaţie, în mod 
special, răspunzând unor nevoi de studiu comparativ care să 
surprindă rolul elementelor de limbaj vizual în cadrul artei 
spectacolului, în etape reprezentative pentru cultura şi civilizaţia 
umană. 

În centrul preocupărilor noastre, din această direcţie, a stat 
masca şi principalele forme de mascare  cunoscute de-a lungul 
timpului. În egală măsură am fost preocupaţi de influenţele 
exercitate de acestea în lumea spectacolului de păpuşi. 

Astfel, concluziile cercetărilor anterioare au fost 
reinterpretate din punctul de vedere al creatorului implicat în 
rezolvarea problemelor  de expresie vizuală specifice teatrului de 
animaţie, prin prisma principiilor care stau atât la baza  artelor 
plastice cât şi a teoriilor de estetică teatrală, în vederea realizării 
unui studiu sintetic al posibilităţilor de expresie rezultate din 
conjugarea elementelor vizuale şi interpretative. 

Prin lucrarea – Masca şi conceptul de limbaj plastic în 
teatrul de animaţie –  ne propunem să aducem lămuriri de ordin 
teoretic, estetic şi structural cu privire la modul  în care 
elementele de limbaj plastic specifice măştilor (din diverse culturi) 
au fost preluate în teatrul de animaţie, şi nu numai, în etape 
diferite. 

Demersul îşi propune să atragă atenţia asupra importanţei 
corelării semnificaţiilor cromatice şi volumetrice cu cele oferite de 
text şi jocul actoricesc, în transpunerea scenică. Sincretismul 
specific artelor spectacolului ne-a obligat la o cercetare 
interdisciplinară, singura variantă capabilă să ne ofere posibilitatea 
găsirii unor argumente valabile.  
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I. LIMBAJUL PLASTIC ÎN ARTA SPECTACOLULUI DE 
ANIMAŢIE 

 
1. Limbaje arhetipale  
2. Semne şi expresii  
3. Simboluri şi gândire vizuală  

 

Primul capitol porneşte de la premisa că a studia astăzi 

artele înseamnă a te lansa într-un studiu al paradoxului. Deşi, în 

prezent, participarea la actul de cultură este accesibilă unui număr 

tot mai mare de persoane (prin intermediul muzeelor, galeriilor, 

diverselor spaţii expoziţionale, participării la concerte sau 

spectacole de teatru) este evidentă diferenţa dintre numărul 

participanţilor la aceste evenimente culturale, şi al celor implicaţi 

în evenimentele sportive de pe stadioane, cu un public al cărui 

echivalent numeric poate fi identificat doar în teatrele antice. Este 

evidentă tendinţa de răspândire a unor orientări artistice cu un 

accent, tot mai pregnant, divertismental. O societate orientată spre 

consum şi mercantilism se poate redefini  doar printr-o cultură 

izvorâtă din conştiinţa  sacralităţii, ca formă artistică de revelaţie a 

înaltei spiritualităţi; relaţia dintre om şi cultură a fost, şi va 

rămâne, una de interrelaţionare, de condiţionare spaţio-temporală 

şi socio-politică. 

Se pare că a intervenit o ruptură, la nivel de percepţie a 

limbajelor folosite între emiţători şi publicul receptor, generată, 

poate, din ignoranţă sau dintr-o încifrare excesivă a formelor de 
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expresie artistică. Omul se teme să mai simtă, să se implice 

emoţional, să-şi interiorizeze semnificaţiile profunde ale actului 

de creaţie. Relaţia dintre creator şi public devine tot mai fragilă şi 

supusă comercialului. Această ruptură ne-a determinat la o 

întoarcere la izvoarele limbajului de natură plastică, la formele 

primitive, de maximă încifrare, cunoscut în cadrul unor culturi 

străvechi, dar şi la o retrospectivă asupra relaţiei religiei-artă, 

fundamentată pe faptul că exprimarea grafică restituie limbajului 

inexprimabilul, posibilitatea de a multiplica dimensiunile unui 

fenomen în simboluri vizuale imediat accesibile. Ea este de natură 

emoţională, dar nu într-o manieră imprecisă, ci strâns legată de 

cucerirea unui mod de exprimare ce restituie adevărata situaţie a 

omului amplasat într-un cosmos unde se înscrie ca centru şi pe 

care nu încearcă încă să-1 străpungă prin raţionament, unde 

literele convertesc gândirea într-o linie penetrantă, de o mare 

forţă, dar subţire ca un fir. 

Exprimarea simbolică a atins un înalt nivel de expresie - 

arta s-a desprins de adevărata scriere şi a urmat o traiectorie care, 

pornind de la forme abstracte, a degajat, treptat, convenţiile de 

forme şi de mişcare, pentru a atinge, la capătul curbei, realismul. 

Această cale a fost de atâtea ori urmată de artele vizuale încât 

trebuie să admitem că ea corespunde unei tendinţe generale, unui 

ciclu de maturizare, pe care îl regăsim chiar la nivel de individ în 

evoluţia artistică. Abstractul se află cu adevărat la izvoarele 

exprimării grafice. Căutarea unei ritmicităţi pure, a 
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nonfigurativului în arta şi poezia modernă, născută din reflectarea 

asupra operelor de artă ale popoarelor primitive actuale, 

corespunde unei cufundări în refugiul reacţiilor primordiale, 

asemeni unui nou început.  

Relaţia semn grafic – semn plastic  - semn teatral are, 

drept punct de pornire, rădăcina magică comună. Aura misticului 

fiind bine întreţinută la nivel de percepţie prin posibilităţile 

limbajului vizual ce păstrează o doză de sincretism dincolo de 

convenţiile stabilite conştient, fie la nivel de simbol, fie cele 

subconştiente moştenite genetic ca reacţii fiziologice sau psihice. 

Chiar dacă cercetările anterioare au exclus semnele grafice, 

accentuând, exclusiv, relaţia dintre elementele de natură teatrală şi 

cele plastice, considerăm că analizând astfel tema putem fi mai 

aproape de înţelegerea esenţei fenomenului teatral. Argumente 

suplimentare ne sunt oferite de formele vechi ale teatrului de 

umbre asiatic, în cadrul cărora elementele de limbaj plastic 

prezintă combinaţii ale structurilor grafice elementare, semnificaţia 

imaginilor fiind determinată de contextul plasării succesiunilor.     

Aceste reprezentări bidimensionale sunt rodul direct al 

modulaţiei, punctelor şi liniilor grafice ce păstrează la nivel de 

interpretare o doză de sincretism, indiferent de nivelul figurativ 

prezentat. 
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II  COMUNICAREA ARTELOR. 
1. Elemente de limbaj plastic în spaţiul scenic 
2. Dinamica scenografică în teatrul de animaţiei 
3. Costumaţia în scenă. 

 

Acceptând ideea definirii creaţiei artistice drept formă de 

comunicare interumană, putem admite şi faptul că ea presupune 

existenţa unor limbaje specifice, funcţionale pe baza unor 

convenţii prin care sunetelor, formelor, volumelor sau culorilor li 

se atribuie sensuri. Istoria artei constituie forma metaforică de 

oglindire a devenirii umane în care neliniştile, căutările sau 

aspiraţiile iau formă de linie, volum, culoare sau sunet. 

Orice încercare de clasificare a posibilelor raporturi 

existente între arte include şi pe cea care are drept criteriu 

mijloacele de expresie folosite în cadrul fiecărui gen  artistic. 

Analiza domeniului de creaţie artistică  a diferitelor culturi ne 

permite să observăm că tipurile  şi genurile artistice sunt grupate în 

funcţie de posibilităţile limbajelor de comunicare folosite.  

Dincolo de aceste diferenţieri, există un ţel comun specific 

tuturor artelor, cel care le şi înrudeşte de altfel, unul de ordin 

estetic, şi anume exprimarea frumosului. În artele cuvântului este 

vorba de frumosul manifestat prin cuvinte, în artele ritmice, prin 

mişcare, iar în artele plastice, prin forme. Relaţia dintre aceste 

ramuri artistice poate fi, însă, analizată şi din perspectiva 

receptorilor; ele se adresează văzului şi auzului, au deci şi receptori 

comuni. Acest aspect constituie prima punte spre actul de asociere, 
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în percepţie, a ideilor similare, dar exprimate prin limbaje diferite, 

manifestată prin simultaneitate, succesiune şi continuitate. Deşi 

fiecare artă are limbaj propriu de exprimare, asocierea lor permite 

perceperea unor noi sensuri. 

Clasificarea artelor nu ne permite, însă, să concluzionăm 

că există o separaţie absolută; dimpotrivă, ne ajută să observăm că 

există o întrepătrundere a acestora, manifestă prin sincretismul sau 

dialogul artelor – devenit trăsătură definitorie a teatrului de 

animaţie. 

 Aspectul ne-a determinat să propunem abordarea relaţiei 

dintre spaţiu şi actor (persoană sau păpuşă) deoarece considerăm 

că spaţiul de joc  (scena) şi rolul elementelor de limbaj plastic 

prezente în scenografie, trebuie să fie analizate din perspectiva 

influenţelor pe care le exercită în structurarea actului dramatic. 

 Înţelegerea corectă  este condiţionată de abordarea 

elementelor de limbaj teatral şi a relaţiilor care se instituie între 

acestea,  în cadrul comunicării teatrale, fără a eluda, însă, 

raporturile dintre evoluţia modului de compunere a spaţiului de joc 

şi sistemul estetic, cu determinările socio-culturale, care   le-a 

generat. 

Argumentele ne-au fost oferite de diversele tipuri de scene 

analizate, de forţa de expresie a elementelor de ambientare a 

acestora şi impactul lor asupra publicului; emoţia generată de un 

spectacol poate fi determinată şi de raporturile actor – spectator 



 9 

instituite printr-o plasare spaţială anume, cu determinări socio-

culturale de netăgăduit. 

Trecerea prin istoria spaţiilor de joc se constituie, aşadar,                

într-un argument pentru faptul că teatrul este, în esenţa sa, o artă a 

imaginilor  transmise printr-un limbaj propriu. Din această 

perspectivă, scenografia este arta prin care semnele limbajului 

plastic slujesc ideilor poetice şi actorilor ce le exprimă (fie ei 

persoane sau structuri plastice animate), ajutând spectatorul să 

pătrundă în universul scenic, în lumea ficţională construită pe 

„scânduri”. 

Dinamica scenografică în teatrul de animaţie - ne-a 

permis analiza faptului că dacă în teatrul de dramă elementele de 

natură plastică se regăsesc în scenografie (decor, costum, 

recuzită), în teatrul de animaţie importanţa acestora este mult 

accentuată, întrucât spectacolul este centrat pe o creaţie plastică – 

păpuşa. Acest aspect determină o relaţie directă între 

caracteristicile păpuşii şi spaţiul de joc. Evident, ea trebuie privită 

din perspectivă estetică, tehnică şi culturală; acestea s-au îmbinat 

de-a lungul zbuciumatei istorii a artei animaţiei şi au determinat 

diverse forme de spectacol. 

Natura plastică a păpuşii a generat multiple polemici nu doar 

între analişti, ci şi între creatorii de spectacol, fiecare disputându-

şi întâietatea. Astfel, principiile enunţate servesc realizării unităţii 

stilistice între structurile compoziţionale scenografice şi cele de 
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joc; esenţa spectacolului rezidă din arta utilizării contrastelor într-

un mod expresiv. 

Exemplele utilizate au rolul de a evidenţia faptul că relaţia 

dintre tipul de păpuşi utilizate şi caracteristicile spaţiilor de joc a 

stat întotdeauna sub semnul determinării culturale şi tematice. Şi 

aici, ca  în oricare altă formă de expresie teatrală, scenografia 

trebuie să slujească ideilor ce se vor a fi exprimate, comunicării 

teatrale. Limbajul plastic constituie un element important în 

universul teatrului de animaţie, dar o păpuşă fără actorul mânuitor  

rămâne doar o sculptură realizată după canoane ce determină 

modul de stilizare, esenţializare şi îngroşare. Contemporaneitatea 

aduce,  tot mai adesea, actorul-persoană lângă păpuşă. O astfel de 

abordare implică găsirea unor soluţii de rezolvare scenografică ce 

determină armonizarea tehnicilor tradiţionale cu cele moderne, 

având ca unitate modulară structura antropomorfă a mânuitorului 

Limbajul plastic utilizat în teatrul de animaţie a cunoscut 

manifestări simultane cu cele utilizate în formulele specifice 

artelor plastice, corespunzătoare fiecărei perioade. Disputa dintre 

scenografi, regizori şi mânuitori e departe de a se fi încheiat, dar ea 

poate conţine miezul creativităţii în lumea spectacolului de păpuşi. 

Subcapitolul al treilea ne-a permis să aducem în atenţie 

aspecte ale rolului şi funcţiilor costumului scenic. Cele trei funcţii 

ale decorului (manifeste în spectacol) le regăsim fireşti şi în 

modul în care acţionează semnul costum. Aşadar, putem 

identifica: 
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-funcţia utilitară (de camuflare şi protecţie);  

             -funcţia de comunicare (va transmite informaţii, sugestii, 

despre personaje şi conflictul dramatic); 

-funcţia estetică - are importanţa covârşitoare, prin modul 

în  care se  realizează integrarea costumului în spaţiul scenografic 

specific, relaţia cu decorurile existente.  

Incursiunea prin diverse stiluri de costumare ne-a permis 

să analizăm modalităţi de realizare a imaginii actorului prin 

folosirea mijloacelor artistice comune sculpturii, picturii şi 

designului vestimentar. Costumarea acţionează asupra receptorului 

prin  modalităţile specifice comunicării extraverbale, impactul 

fiind cu atât mai impresionant cu cât se apropie mai mult de 

valoarea unei opere de artă. Subiectul a impus abordarea 

următoarelor teme: 

- Mijloacele artistice de expresie ale costumului scenic,  

             -  Costumaţia sculpturală în scenă, 

             - Picturalitatea în costumaţia scenică, 

            - Efecte fiziologice şi psihologice  cromatice, 

            -  Materialele costumului,  

            - Accesorii vestimentare în scenă. 

 

III.  ARHETIPURI ŞI MĂŞTI 
1. Originea conceptului de mască 
2. Forme şi funcţii în evoluţia măştilor 
3. De la ritual la scenă. 
4. Măştile  şi lumea scenei 
5. Perpetuarea măştii prin teatrul de animaţie 
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Căutarea unor răspunsuri, privind  originea conceptului de 

mască poate constitui o ipoteză plauzibilă care să servească 

cercetătorilor în încercarea lor de a înţelege şi explica pornirea 

instinctivă a omului de a-şi crea o mască. La originea creării 

primelor măşti a stat nevoia omului primitiv de a se ascunde, de a 

se camufla. Astfel, în perioada primitivă, camuflarea a reprezentat 

un mijloc material de rezolvare a unei probleme practice ce trebuie 

privită şi înţeleasă doar ca pe o formă de luptă împotriva 

inamicului real sau imaginar, ca mod de rezolvare a unei 

posibilităţi de supravieţuire, ca formă de apărare împotriva 

intemperiilor şi a ferocităţii animalelor cu care omul primitiv 

convieţuia.  

Când adaptarea la mediu a devenit ineficientă, pentru a 

spori eficienţa actului său de camuflare, s-a trecut la modificarea 

mediului, în acelaşi scop protectiv. Practic, când s-a aşezat primul 

bolovan ca uşă la intrarea în peşteră, s-a născut arhitectura. 

În acest punct al studiului nostru, s-a impus abordarea unei 

noi funcţiuni, cea a deghizării. Alături de camuflare, deghizarea 

presupunea schimbarea aspectelor fizice şi a comportamentului, în 

vederea realizării unei iluzii. Se impunea schimbarea volumului 

corporal şi a dominantei cromatice; se poate spune că, pentru a se 

deghiza, omul a inventat un instrument magic special, complex 

prin structura lui morfologică - masca costum. În raport cu mediul 
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asupra căruia trebuia să opereze cu acest instrument magic, ea a 

căpătat diferite aspecte caracteristice; de pildă, cele cu o linie 

dominantă a trăsăturilor (cele fitomorfe sau zoomorfe) au forma 

determinată de scopul lor. Rezultă o formă cu posibilităţi subtile de 

integrare în mediul ambiental, cu o cromatică tonală asemănătoare 

mediului. În cazul mascărilor cu scop magic, credinţa în posibile 

fuziuni între regnuri cu scopul de a prelua anumite puteri de la 

plante şi animale, implica, pe lângă abordarea unor structuri 

asemănătoare  mediului, îmbogăţirea şi susţinerea cromatică, prin 

tonuri vii de culori minerale aplicate imaginii create. 

Aceste instrumente culturale de integrare şi reintegrare, 

transmise din cultura primitivă în cea populară sub forma unor 

moşteniri directe sau indirecte, nu trebuie privite doar ca relicve 

etnografice; numărul lor a  crescut cu noi  forme de camuflare, 

deghizare şi travestire – fiecare epocă a implicat schimbări 

specifice la nivel de semnificaţii şi simboluri. 

Analiza unor forme şi funcţii diferite ale măştii ne-a permis 

marcarea trecerii către manifestările teatrale profesioniste; de aceea 

studiul nostru a urmărit două direcţii principale: 

- prezenţa măştilor în teatrul popular (de tip tradiţional); 

- prezenţa măştilor în teatrul profesionist.  

Trecerea  a fost marcată de preluarea, prin intermediul 

personajelor, a unor tehnici de conturare a caracterelor dramatice 

specifice teatrelor populare în sfera teatrelor profesioniste şi 

tipizarea măştilor reprezentative pentru acestea. De la ritual la 
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scenă şi Măştile şi lumea scenei sunt două subcapitole ce dau 

posibilitatea argumentării acestei treceri, prin intermediul unor 

exemple concrete din diverse arii spaţio temporale: măştile 

populare, măştile tipice în teatru antic grec şi latin, măştile în 

teatrul extremului orient, drama Nô şi măştile în kabuki, wayangul 

topeng, Commedia dell’Arte. 

Perpetuarea măştii prin teatrul de animaţie a fost susţinută 

prin analiza acestui proces din perspectiva elementelor de limbaj 

plastic şi a tehnicilor de creaţie specifice. Astfel, putem observa că 

portretul devine miezul în jurul căruia se structurează toate 

formele de păpuşi cunoscute, indiferent de tipul lor. Evident, în 

cazul păpuşilor supradimensionate sau al himerelor aspectul este 

sesizat mult mai uşor; dar şi păpuşile tip wayang, bunraku,          

bi-ba-bo, sau sistemele animate combinate oferă argumente de 

susţinere a acestei idei. Toate sunt structurate conform principiilor 

stilizării, esenţializării  şi  hiperbolizării, ce pot fi regăsite şi în 

lumea creatorilor de măşti. Toţi marii păpuşari ai secolului XX     

s-au inspirat, într-o anume măsură, din această resursă fascinantă 

şi, încă, insuficient exploatată. 

 
 
 

IV. TRADIŢIE ŞI MODERNITATE ÎN TEHNICA DE 

CONSTRUCŢIE A MĂŞTILOR 

1. Principii preliminare 
2. Tradiţie, tehnică şi cultură. 
3. Tehnici moderne în lumea măştilor 
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Un asemenea subiect ca cel legat de tehnica construcţiei 

(chiar şi  atunci când este doar a măştilor) poate să ne ducă cu 

gândul spre un ghid tehnic al acestor posibilitaţi de construcţie. Un 

asemenea “ghid”, fără indoială, ar fi un instrument util celor care 

se formează sau profesează deja în domeniul scenografiei; ar 

prezenta însă o vedere fragmentară asupra modului de proiectare şi 

realizare a măştilor, dincolo de aprofundarea esenţei, fără a se face  

unele conexiuni dintre fenomenul scenografic şi cel de interpretare 

actoricească sau regizorală. O analiză atentă a fenomenelor 

artistice ce participă la structurarea unui spectacol determină 

descoperirea unei multitudini de alţi factori ce au participat, direct 

sau indirect, la plăsmuirea acestuia. 

Spectacolul teatral se defineşte, aşadar, ca o artă de sinteză 

între o operă literară şi celelalte discipline artistice implicate în 

transpunerea scenică şi care operează vizual, prin statica sau 

dinamica lor, prin imagine concretă sau numai prin concepţie, prin 

participarea sonoră sau silenţioasă,. Coordonarea concepţiilor, 

armonizarea lor într-un spectacol unitar din punct de vedere 

stilistic, îi revine regizorului, concepţia finală regizorală 

manifestându-se ca o sumă organizată şi dirijată a concepţiilor 

interpretărilor, regizorul fiind, la rându-i, un interpret. Scenograful, 

ca şi ceilalţi interpreţi, se supun acestei legi. Ideea unui spectacol 

poate fi, uneori, determinată de scenograf, mai ales în spectacolele 

de teatru de animaţie, în cazul unei scenografii care poartă-n ea 
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valori  regizorale predominante. În acest caz, regizorului îi revine 

misiunea să preia şi să finalizeze în spectacol concepţia propusă de 

scenograf . 

Recursul la tehnicile tradiţionale a prilejuit introducerea de 

noi argumente prin care să ne susţinem discursul despre relaţia 

indestructibilă dintre mască şi lumea teatrului de animaţie. O 

mască revelează sensuri ascunse şi clasează caracterele dramatice 

în tipologii; astfel, ea are posibilitatea de a deveni instrument de 

metamorfoză, un miraculos ecran de protecţie adoptat de 

personaje pentru a se plasa în afara cadrului real, specific 

existenţei lui. Tehnicile de construcţie (moderne sau tradiţionale) 

sunt doar posibile generatoare de expresivitate plastică. 

Realizarea scenografiei pentru un spectacol în care 

elementele vizuale tradiţionale sunt filtrate într-un scenariu ce dă 

noi valenţe unor jocuri populare poate constitui un exerciţiu de 

reevaluarea  forţei de expresie a măştilor prin  modelaj, a modului 

în care tradiţia poate deveni sursă de inspiraţie pentru 

postmodernişti. Spectacolul realizat după Brezaia, de George 

Călinescu, ne-a permis un astfel de experiment. 

 
 
 

V. TEHNICĂ ŞI EXPRESIE ÎN PRACTICA SCENICĂ  
1. Formă, lumină şi culoare 
2. Reevaluările măştilor 
3. Actor, mască, păpuşă – spaţiu de joc 
4. Personificarea decorurilor, obiectelor şi lumina 
5. Valori clasice - forţa de sugestie a culorilor 
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Înţelegerea faptului că lumina şi culoarea nu ocupă poziţii 

tangenţiale în spectacol, ci sunt, sau trebuie să fie, organic legate 

de întreg constituie o bună premisă pentru soluţii scenografice 

expresive. Făcând parte dintr-un tot artistic, acestea depind nu 

numai de selecţionarea soluţiilor din punct de vedere tehnic, dar şi 

de condiţiile care determină, pentru o anumită epocă, forma de 

exprimare artistică. Atât lumina cât şi culoarea sunt subordonate 

modalităţii de gândire şi exprimare artistică a epocii. Dacă 

soluţionarea ţine seama doar de efectele acestor modalităţi, avem 

de-a face cu o lumină sau culoare ce nu depăşeşte limitele 

„modei”. Dar ambele pot fi mijloace organic legate de un conţinut, 

necesar exprimat într-o anumită epocă, într-un anumit mod şi nu 

altfel. 

Funcţia lor creatoare poate oscila în spectacol: lumina, 

culoarea, sau amândouă, ca orice element de limbaj teatral, pot 

dobândi, pe  toată durata, ori în anumite momente, rolul dramatic 

principal, pentru ca alteori să se retragă într-o discreţie până 

aproape de estompare. Ca în orice proces de creaţie artistică, nici 

în scenografia spectacolelor de animaţie nu există reţete. Doar o 

singură recomandare posibilă: participarea lor la realizarea actului 

scenic nu trebuie să se constituie ca un scop în sine. Profesionistul 

trebuie să cunoască cît mai multe modalităţile de integrare 
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creatoare a luminii şi culorii în arta spectacolului, pentru a o 

descoperi pe cea prin intermediul căreia se poate exprima. 

Pentru spectator, aceste elemente de limbaj, ce au menirea 

de a-l orienta şi stimula emoţional, spre înţelegerea profundă a 

actului artistic, a contextului în care el este realizat şi mesajului cu 

care este investit, nu trebuie să existe niciodată izolate ci în relaţie. 

Reevaluarea măştilor ne-a fost prilejuită de realizarea unor 

transpuneri scenice ca: Flututurele (adaptare după George 

Călinescu) şi Noaptea Valpurgiei (din spectacolul Faust, adaptare 

după Goethe). Prezentarea modului de transpunere plastică a 

personajelor, a tipurilor de păpuşi pentru care s-a optat, a permis 

evidenţierea rolului elementelor de limbaj plastic în structurarea 

unui personaj în teatrul de animaţie. 

 Ivan Turbincă, Perpetuum Mobile şi Cidul – sunt alte 

trei exemple de spectacole care au permis abordarea unor subiecte 

ca: „Actor, mască, păpuşă – spaţiu de joc”, „Personificarea 

decorurilor, obiectelor şi lumina” sau „Valori clasice - forţa de 

sugestie a culorilor”. 

 
 
 

Concluzii 
 

 
 

Analizând cu atenţie formele de expresie artistică de 

natură vizuală în context scenic putem constata că ele generează 

formule de reprezentare cu identităţi noi, rezultate din faptul că, 
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pentru a compune şi ambienta un spaţiu care să poată susţine un 

spectacol, pot fi folosite toate mijloacele de expresie vizuală. Arta 

organizării spaţiului de emisie, de recepţie şi a legăturii dintre ele 

nu se reduce strict la arhitectură, sculptură sau pictură, deşi, uneori,  

se poate apela la accentuarea anumitor elemente de limbaj plastic, 

specifice reprezentărilor din aria volumetricului sau picturalului.  

Deşi orice rezolvare a spaţiului scenic se constituie, iniţial, 

ca un cumul de schiţe – fie ele doar descrieri grafice ale 

costumelor, decorurilor, măştilor şi/sau păpuşilor - sau eventuale 

crochiuri, cu o propunere de culoare, pentru anumite scene sau 

tablouri din spectacol, adeseori poate îmbrăca şi forma unei 

machete menite să redea o anume structură ambientală, de 

spaţializare, având rolul de a clarifica atmosfera unei anume scene 

sau a întregului spectacol.  

În teatrul de animaţie, peisajul scenografiei este asemeni 

celui din teatrul dramatic: vast şi variat; întâlneşti în interiorul său 

cele mai diferite viziuni, stiluri, procedee, tehnici şi materiale; 

decoruri unice sau modulare, uşor transformabile şi active; în care 

prevalează picturalul sau, altele, în care accentul cade pe elementul 

plastic, pe construcţie; decoruri care utilizează toate elementele 

structurii scenice şi cele mai diverse maşini de teatru şi altele care 

au renunţat la practicabile, supraelevaţii, scări etc, fiind reduse la 

perdele sau câteva elemente construite/pictate şi jocul luminilor; 

decoruri în întregime sau parţial proiectate, închise sau deschise; 

decoruri în care lumina scoate în prim plan, în plan mediu sau 



 20 

general anumite elemente şi care vădesc, astfel, o înţelegere 

cinematografică a plasticii scenei şi a desfăşurării spectacolului. 

Platouri turnante dominate de construcţii cu caracter de emblemă, 

orizonturi negre, tratări în clarobscur, proiecţii colorate, fundaluri 

neutre - cenuşii - sau lumina puternică, cea care dezvăluie totul şi 

care, opunându-se mirajelor şi fantasmelor, devine lumina 

lucidităţii demascatoare sau mistificatoare. Foto-montaje şi 

proiecţii de umbre chinezeşti sau de imagini fixe, papier-maché şi 

carton, sfoară din care se fac cămăşile de „zale”, paiete ce  

sugerează pielea de şarpe sau dragon, mărgele de lemn colorate 

care sub lumină devin perle, lemn, foi de metal şi sticlă, dar şi noi 

materiale sintetice uşoare, maleabile, schele din tuburi de oţel, 

mase plastice, aluminiu anodizat sau eloxat, pe scurt materiale care 

prin ele însele exprimă ceva din lumea modernă. 

Toată această varietatea ne evidenţiază, în fapt, capacitatea 

creatorilor de spectacole, populare sau erudite, de a transforma 

materia banală în metaforă. Lumea animaţiei, cu rădăcini adânci  

în ancestrala mascare, nu este definită doar de metamorfoză ci şi 

de libertatea de a te sluji de orice formă de expresie, cu condiţia de 

a nu o face decât atunci când este strictă nevoie şi doar respectând, 

în egală măsură, legile unităţii stilistice şi cele ale responsabilităţii 

rezultate din sentimentul datoriei de a contribui la evoluţia 

spirituală a omului. Tipologizarea, stilizarea şi esenţializarea – legi 

guvernatoarea acestei lumi – poartă indestructibil amprenta măştii, 

a vizualului, semn distinctiv al relaţiei om – artă.  
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