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One of the most representative and interesting figures o f the young generation of 
Theatre - Dance background - Sasha Waltz, was mentioned within the framework of the 
12th edition of the Europe Prize New Theatrical Realities. The Tranztheatre phenomenon, in 
different forms, is consistently and firmly emphasized and discussed, beginning with 
Robert Wilson's Theatre, followed by Pina Bausch, then by the Theatre — Dance of Josef 
Nadj, and, at last Sasha Waltz -  a representative of the last generation of active 
choreographers from Germany.

Analyzing the performances Travelogue - Trilogie, Alle der Cosmonauten, 
Zweiland, Korper, Impromptus, NoBody, Insideout, we can conclude that Sasha Waltz 
manipulates the dancers and transforms the human body into an instrument. The 
performances are not created on the basis o f dramaturgic or literary material; they are 
made up of collages, are laboured and invented during the rehearsals. The starting point is 
the theme that the choreographer outlines and examines from different points of view. 
There is a lot o f improvisation during the rehearsals but it stops when the performance is 
finished. The Waltz performers possess a special technique of modern dance, being 
sensitive and having a remarkable ability of mutual communication. The modern 
movement's technique in the Waltz Theatre starts with the interior impulses, it is based on 
improvisation. It uses the infinite language of the body and that of the dynamic energy.

The choreographic creation is original; it is based on symbols, intellect, emotivity, 
visuality and spectacularly.

The Waltz is continuing its way that brings together the theatre and the dance 
initiated by Pina Bausch. The synthesis of the theatre and dance become an artistic reality 
that has found its sources in different evolutionary manifestations and styles of the 
contemporary dance of the 20th century.

Pentru al doilea an consecu
tiv, Ministerul Culturii al Greciei a 
găzduit în luna aprilie 2008, la Tea
trul Naţional Grecia de Nord, din 
Thessaloniki prestigioasa instituţie 
Europe Theatre Prize, însoţită de 
Europe Theatre New Theatrical 
Realities, care contribuie, de aproape 
două decenii, la crearea imaginii unei 
identităţi europene comune prin de
mersurile evolutive ale teatrului.

Critici de teatru, regizori, 
actori, dramaturgi, profesori univer
sitari s-au întâlnit şi-au prezentat lu
crările, pe parcursul acestor patru 
zile, în cadrul unor colocvii, discuţii, 
reprezentări, repetiţii deschise publi
cului, pentru a verifica şi a confrunta 
diversitatea de opinii şi idei, precum 
şi pentru a crea noi perspective în 
evoluţia artei teatrale. Programul 
Ediţiei a XlI-a a fost unul foarte vast,



atât din punctul de vedere artistic, cât 
şi sub aspectul civic şi politic.

Una dintre figurile cele mai 
importante ale scenei europene, 
Patrice Chereau, a fost menţionată cu 
distincţia Europe Theatre Prize, iar 
Krzsystof Warlikowski, Sasha Waltz 
şi Rimini Protocoll - regizori origi
nali, care participă prin creaţiile lor la 
redefmirea spectacolului teatral -  au 
fost nominalizaţi deţinători ai trofe
ului Europe Prize New Theatrical 
Realities.

împreună, aceşti artişti pre
zintă imaginea unei Europe pe care 
ne-o dorim - unită, deşi neunificată. 
Lucrările lor reprezintă cel mai eloc
vent exemplu al dorinţei de investi
gare şi comunicare, aceasta fiind  
ideea constitutivă a Europei multi
naţionale şi multiculturale1, -a  men
ţionat Jack Lang, Ministrul Culturii şi 
Educaţiei al Franţei, Preşedintele Eu
rope Theatre Prize, adresându-se 
participanţilor la eveniment.

Printre premianţii de la 
Thessaloniki, merită să fie remarcată, 
în special Sasha Waltz, una dintre 
figurile cele mai reprezentative şi 
relevante din noua generaţie în me
diul Teatrului-Dans, a cărei creaţia o 
urmăresc de mai mulţi ani, având şi 
posibilitatea să vizionez câteva dintre 
spectacole prezentate în cadrul unor 
festivaluri şi turnee în Italia.

Izvoarele Teatrului-Dans le 
găsim, încă la începutul secolului 
XX, în încercările de eliberare de 
convenţiile şi „restricţiile” baletului 
clasic, propunând, în scenă, o miş
care plastică naturală, firească a cor
pului uman. Dorinţa de „umanizare” 
a dansului i-a obligat pe coregrafii -  
inovatori, încă de pe timpuri, să ob
serve şi să pună în evidenţă limbajul 
plastic individual al interpreţilor, 
implicându-i în procesul de creaţie.

Această metodă este încă extrem de 
actuală: coregraful propune impulsul 
iniţial, iar diversitatea de rezolvare a 
acestui „impuls” de către dansatori 
„provoacă” o expresivitate variată, 
din care se compune textul coregra
fic.

Actualmente, forma de 
spectacol o găsim în literatura de 
specialitate sub denumirea de 
Tanztheater este răspândită în toată 
Europa, asumându-şi caracteristici 
diverse în ţări diferite, cu urmări in
dividuale, care amintesc de originea 
acestui fenomen, apărut la începutul 
secolului al XX - lea, în special în 
Germania.

Nu vom încerca să trasăm un 
parcurs evolutiv al fenomenului, vom 
căuta doar anumite evenimente, care, 
de-a lungul anilor, au contribuit la 
fertilizarea şi devenirea genului.

De secole, dansul şi teatrul 
tind spre unificare: de la comedie şi 
tragedia-balet în anii ’600, la dansul- 
pantomimă, la sfârşitul anilor ’700, 
spre Grand Opera din anii ’800. Este 
vorba despre forme cu secvenţe vor
bite, cântate, acompaniate, mimate, 
dansate, ce se aflau în căutarea unei 
armonii complexe, rămânând, în cele 
mai multe cazuri, doar pasaje de la 
un limbaj la altul.

Abia în anii ’900 se contu
rează arta mişcării corporale - o idee 
revoluţionară, o modalitate de expre
sivitate, ce ar putea fi considerată 
fundament comun şi esenţial pentru 
oricare altă tehnică. Wagner, în 
Opera de arta totală, „invita” în 
scenă celelalte „arte-surori”, iar 
Appia, după „întâlnirea” cu ritmica 
lui Jacques Dalcroze, observă că ac- 
torul/cântăreţul/dansatorul, realizează 
prin ritmica sa dinamică, o modali
tate de transpunere a operei din timp 
în spaţiu, sau cum a determinat-o



Appia Opera de arta vie. François 
Delsartre, care a elaborat un sistem 
complex de estetică aplicativă, unde 
gestul (deci mişcarea), ca mijloc 
esenţial de expresivitate, împreună cu 
vocea şi cuvântul, reprezintă indicii 
sufletului uman, a influenţat întreg 
teatrul occidental şi, în special, a fa
vorizat naşterea dansului, cunoscut în 
evoluţia sa modernă. în teatru, dato
rită lui Stanislavskii şi Meyerhold, 
apar adevărate laboratoare pentru 
actor, în care se cercetează arta acto
rului, pornind de la autenticitatea ac
ţiunilor fizice, în timp ce, în Germa
nia se naşte arta regiei, când indivi
dualitatea regizorului devine respon
sabilă de coerenţa limbajului operei 
teatrale. Aici se experimentează, în 
special, în arta mişcării, a dansului, 
privită ca teritoriu antropologic de 
expresie totală, ce îmbină, în mod 
organic, corpul şi spiritul.

Rudolf Laban teoretizează 
arta mişcării, considerând-o funda
ment pentru oricare dintre tehnicile 
actorului, el studiază în profunzime 
elementele psihofizice şi posibilităţile 
energetice ale actorilor. Cultura tea
trală germană foloseşte teatrul în ca
litate de tribună, unde arta scenică 
devenise şi spaţiu de dezbatere a pro
blemelor societăţii, iar mişcarea ex
presionistă, unde dansul nou îşi gă
seşte solul fertil a dat un deosebit 
impuls artiştilor, în acest sens. Este 
vorba, în primul rând, de Tanztheatre 
al lui Kurt jooss, populat de imagini 
şi personaje din societatea contempo
rană, cu un angajament puternic de 
critică directă a puterii.

Această concepţie teatrală 
este folosită cu multă pregnanţă în 
spectacolul de dans, rezultatele fiind 
observate, în mod deosebit, în ulti
mele decenii ale secolului XX, când 
limbajul teatral non-verbal cucereşte,

stabilindu-se în scenă. Este bine să ne 
amintim de Artaud şi Brecht: primul 
pentru - sugestiile sale profetice asu
pra corpului, iar al doilea pentru vizi
unea distanţată şi pentru tehnica de 
montare.

Teatrul şi dansul se îndreaptă 
spre o nouă reunire. Teatrul de cer
cetare (Grotowski, Barba) descoperă 
actorul care dansează, un actor care a 
devenit stăpânul total al artei acţiu
nilor şi mişcării. în Germania, tradiţia 
expresionistă, transmisă prin inter
mediul şcolilor lui Jooss, Wigman şi 
altor mari dansatori se confruntă cu o 
realitate artistică explozivă şi fră
mântată, cu modalităţi noi de repre
zentare scenică, cu noi probleme ale 
generaţiilor - probleme existenţiale, 
sociale.

în anii ’80-’90, Tanztheater 
propus de Bausch, Kresnik, Waltz 
este o replică a mişcării coregrafice 
contemporane ia exigenţele de mo
ment, o sinteză cu caracter ereditar 
german, fiind, totodată, rodul experi
enţelor celor mai actuale în spaţiul de 
comunicare artistică, un colaj de lim
baje, imagini, sunete, personaje, obi
ecte, asamblate şi unificate prin pre
zenţa dilatată şi dirijată de corpul viu 
al dansatorului. Exemplul dansului 
german, dar şi al altor grupuri tea
trale, a devenit punct de pornire şi 
impulsionare pentru mari experi
mente europene. Tanztheatre, ce se 
traduce în limba română ca Teatrn- 
Dans, a devenit sinonimul unei miş
cări teatrale, care se inspiră atât din 
sursele naţionale, cât şi din sursele 
europene sau nord-americane.

La moment, se pare că teatrul 
şi dansul au realizat sinteza spre care 
au tins pe parcursul mai multor se
cole, evoluând ca gen specific, în 
care se asociază dansul şi dramatur
gia teatrală. Personalităţile care au



cucerit titlul de maeştri ai 
Tanztheatre-ului, sunt individualităţi 
ce au propus inovaţii în domeniul 
baletului, au apropiat coregrafia de 
teatru, devenind regizori -  sensibili la 
expresia corporală a actorului, prin 
sugestia noilor modele de naraţiune, 
exprimată de corpul uman.

Revenind la momentul de la 
care am pornit, adică evenimentele 
teatrale din Thessaloniki 2008 (12lh 
Europe Teatre Prize şi 10,h Europe 
Prize New Theatrical Realities), ob
servăm ca fenomenul Tanztheatre, 
sub aspecte diferite, este adus în cen
trul atenţiei şi al discuţiilor, într-un 
mod consecvent şi insistent, începând 
cu Teatrul lui Robert Wiîson, urmat 
de Teatrul lui Pina Bausch, apoi de 
teatrul-dans al lui Josef Nadj şi, în 
final, de cel al lui Sasha Waltz -  re
prezentantă a ultimei generaţii de 
coregrafi activi ai Germaniei.

Sasha Waltz, născută în 1963 
la Karlsruhe, având studii realizate la 
Amsterdam şi New York, influenţată 
de dansul expresionist, iar într-o 
anumită perioadă - de dansurile afri
cane, de arta plastica contemporană, 
a încercat să meargă în direcţii dife
rite, dar „întâlnirea” cu dansul mo
dem a fost pentru ea o adevărată re
levaţie. Revenind în Europa în 1988, 
colaborează cu pictori şi muzicieni 
recunoscuţi, precum Tristan 
Honsinger, David Zabrano, Marc 
Tompkins, Laurie Booth etc. Această 
colaborare denotă un parcurs, ce re
flectă o îndepărtare de la „rădăcinile” 
Tanztheater-ului.

Prima sa creaţie, realizată în 
1994-1995, Travelogue -  Trilogie o 
plasează în fruntea coregrafilor im
portanţi germani din sfera Teatrului-- 
Dans. Twenty to Eight, Tears Break- 
fast şi AII Ways Sik Steps sunt specta
cole ce reprezintă imagini acute, tra

gico-comice din viaţa Germaniei 
anilor ’90 în căutarea unităţii sale 
naţionale, care plăteşte un preţ ex
trem de mare pentru binele omului, 
pentru dragoste, afecţiune, pentru 
bunuri materiale. Coregrafa lucrează 
într-o manieră superrealistă, îmbină 
dansul absurd postmodemist cu tea
trul fizic, narativ, folosind practica de 
improvizaţie creativă, bazată pe 
amintiri, gânduri, acţiuni şi reacţii, pe 
propriile sentimente, dar şi ale acto
rilor, pentru a „ţese” istorii reale, pe 
care publicul le „citeşte”, în con
fruntare cu propriile sentimente şi 
experienţe.

Alle der Kosmonauten 
(1996), dedicată „cazarmeior” din 
Berlinul de Est şi Zweiland -  un 
spectacol-simbol, cu un univers poe
tic dens, caracteristic pentru Sasha 
Waltz, continuă acest parcurs, în care 
cercetează contradicţiile din ţara sa, 
fiind, totodată, o demonstrare a ta
lentului său „grotesc”, suprarealist şi 
ironic.

Zweiland (în traducere: două 
oraşe), spectacol cu care Waltz a de
butat în 1997 la Berliner Festwochen, 
este o operă magnetică şi fluidă, ba
zată pe un subiect de asociaţii libere 
(dramaturgia fiind semnată de Jochen 
Sandig, iar muzica - de Juan Diaz). 
Spectacolul porneşte de la o imagine 
a Germaniei unite, în acelaşi timp 
împărţită în două, reprezentată de o 
pereche de gemeni siamezi (inter
pretări de Luc Dunberry şi Grayson 
Millwood). Corpul care dansează în 
scenă are patru picioare, două braţe şi 
un cap, cele două burţi respiră în uni
son. Este o creatură deformată, ce 
suferă. Ea demonstrează, în tăcere, 
lipsurile şi privaţiunile, până când 
apare o a treia persoană, care în
cearcă să o separe.
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Toate acestea se întâmplă în 
timp ce o femeie, prin mişcările sale 
circulare, se îndreaptă spre zid. înţe
legem, că este vorba despre zidul ce a 
împărţit, pentru câteva decenii, Ber
linul în două oraşe. Femeia este înfă
şurată de o funie, care îşi are pre
lungirea în propria ei coafură. Obser
văm un laitmotiv vizibil, ce devine o 
semnificaţie dramaturgică precisă. El 
defineşte contururile unei lumi de 
marionete, în care corpurile nu se 
mişcă din propria voinţă, ci sunt puse 
în acţiune de un mecanism din afară. 
Reprezentaţia a fost concepută, ini
ţial, ca o cercetare asupra populaţiei 
germane din Est şi celei din Vest, 
apoi Zweiland s-a transformat într-o 
lucrare ce relevă declinurile şi distru
gerile provocate de diferite forme ale 
puterii.

Spectacolul Korper, creaţia 
sa de inaugurare în calitate de res
ponsabilă a secţiei coregrafice de la 
Schabuhne din Berlin, reprezentată o 
verificare a valorii corpului într-o 
epocă a biotehnologiei, donării, glo- 
balizării, cu accente ironice, dar cu 
un nucleu puternic de contestare a 
presiunii supraputerii ştiinţei şi eco
nomiei, pe care acestea o exercită 
asupra omului. Lucrarea este un eseu 
filosofic, „scrisă” într-o manieră ex
trem de dură, având, totodată, un stil 
ferm, plin de spiritul libertăţii. Spec
tacolul este creat pentru a fi jucat 
intr-un spaţiu imens, acesta fiind 
construit cu mijloace foarte sobre 
(Sasha Waltz s-a inspirat din arhi
tectura Jewish Mnzeum din Berlin): 
podea de culoare neagră, delimitată 
de tuburi fluorescente, un perete înalt 
de 10 metri, în rest - spaţiul este liber 
pentru cei 13 dansatori antrenaţi în 
spectacol. Reprezentaţia începe cu 
imaginea unei prizme realizată din 
sticlă, în interiorul căreia mişună

somnolent corpurile nude ale dansa
torilor. Rămâi cu impresia că acestea 
sunt cercetate la microscop, precum 
nişte molecule. în spaţiul de sticlă, 
rămâne doar o singură dansatoare, 
care se confesează, vorbind despre 
ocupaţiile sale matinale.

Waltz reflectesează asupra 
omului ca fiinţă, începând cu anato
mia şi fiziologia acestuia: vorbeşte 
despre corp, despre structura lui, des
pre mişcare, sănătate, boală. Dansato
rii ne informează şi ne demonstrează 
câţi litri de apă conţine corpul uman. 
Eroii spectacolului, brusc conştienti
zează faptul că trupul lor refuză să li 
se conformeze şi să li se supună, 
acesta devenind o părticică a mediu
lui agresiv. Oamenii nu reuşesc să-şi 
dirijeze propriile mâini, picioare, în
cep să fie încurcate funcţiile diferi
telor părţi ale corpului. Cineva în
cearcă să vândă spectatorilor orga
nele sale interne. Oamenii goi se 
rostogolesc şi lunecă într-o direcţie 
necunoscută.

Waltz prezintă o versiune 
extraordinară a corpurilor, 
reflectându-le într-un mod absolut 
surprinzător: braţe - picioare de cen
taur, picioare, care sunt, mai curând, 
tentacule decât părţi ale corpului 
uman. în Korper corpul pare, o masă 
(greutate) formată dintr-un grup pal
pitant ce se mişcă dezinvolt. Autoa
rea explorează ideea dependenţei re
ciproce - a unuia de celălalt. Alteori, 
corpul apare izolat, vulnerabil, gol şi 
străin, în acest spaţiu enorm.

Acţiunile se multiplică şi se 
desfăşoară pe planuri diferite, dar 
coregrafa reuşeşte să pună în evi
denţă scenele, care ar trebui să fie 
urmărite, in mod special, de către 
spectator. Spaţiul este umplut de 
zgomote industriale şi, doar din când 
în când, se aud sunete emise de o ar



monică. Spre sfârşitul spectacolului, 
surprinzător sună o melodie care su
gerează dorinţa omului de a redo
bândi armonia şi înţelegerea.

Spectacolul NoBody este un 
discurs polivalent asupra corpului pe 
care Waltz, îl continuă după Korper 
şi misteriosul S: corpul plin de viaţă, 
de senzaţii, de sentimente, şi non- 
corpul care este distrus sau distruge... 
Lucrarea reprezintă un mesaj extrem 
de dur, ce vine din neant. Protago
niştii aparţin la diferite categorii so
ciale, rase, credinţe, îi unesc doar 
regulile, mecanismele eterne ale so
cietăţii şi încercările lor de a se iden
tifica sau individualiza, încercări ce 
ajung să falimenteze. Waltz exprimă 
prin dans şi gesturi existenţa metafi
zică a omului. Eroii din NoBody nu 
reuşesc să-şi dirijeze propriul corp, se 
mişcă haotic în scenă: ba se caută 
unul pe altul, apoi se resping, par 
nişte fiinţe extrem de firave, lăsate să 
fie purtate de vânt.

Mişcările braţelor repetă in
tenţiile unor aripi, creează impresia 
zborului, dar „pământul” „absoarbe” 
toată energia şi readuce corpurile 
înapoi. Waltz îşi aminteşte că întot
deauna există „cineva” care reuşeşte 
să se revolte împotriva puterii, supu
nerii şi omologării, dar „aceste ca
zuri” rămân singulare.

Spectatorul urmăreşte un ba
lon enorm, de culoare albă (unicul 
element scenografic), care planează 
deasupra actorilor, mai că pe parcur
sul întregului spectacol. Când acesta 
coboară în scenă şi ocupă aproape tot 
spaţiul, eroii par nedumeriţi, speriaţi 
şi reprezintă o imagine de supuşenie. 
O dansatoare însă se urcă pe balon, 
cu hohote răsunătoare de râs, demon
strând că nu este înfricoşată. Oamenii 
vor elibera balonul de aer şi îl vor 
depozita, cu acurateţe, pe scenă. în

final, dansatorii strigă în toate lim
bile, revelând nu doar instinctele lor, 
ci şi o umanitate, o identitate, care 
iniţial păreau pierdute sau private de 
o aparenţă condiţionată şi impusă.

Spectacolul este complex în 
mijloacele sale de expresivitate: de la 
scenografia minimală a lui Thomas 
Shkenk, jocul de lumini, creat de 
Martin Hauk, de la sunete, strigăte, 
muzică, tăcere, la elementele funda
mentale ale Sashei Waltz, la aspectul 
pantomimic al spectacolului făcut din 
mişcări uneori - obsesive, agresive, 
nervoase, violente, alteori - melanco
lice, ritualice, improvizate, fluide.

Impromptus (improvizaţii) 
este unul din creaţiile cele mai poe
tice şi lirice, care relevă o altă „fizio
nomie” a coregrafei, recunoscută deja 
prin experienţele ei. Pentru prima 
dată Waltz alege o muzică clasică, 
partituri din creaţia lui Franz 
Schubert, o compoziţie shubertiană, 
care stimulează improvizaţia, alcătu
ită aparent din piese pianistice, - ge
nul rapsodie, dar cu o capacitate 
enormă de a provoca un spectru 
foarte diferit de imagini, stări sufle
teşti, evocări.

Piesele pianistice ale compo
zitorului sunt completate de liedurile 
lui Schubert, interpretate de 
mezzosoprana Ruth Sandhoff şi pia
nista Cristina Marton, care participă 
live, fiind amplasate în avanscenă, 
pianista va improviza la fel precum o 
fac şi dansatorii. Waltz reacţionează 
la muzica stimulentă a lui Schubert 
printr-o lucrare cu figuri de stil ab
stracte, interioare, senzuale, cu un 
substrat, abia vizibil, de ironie.

Legătura dintre mişcare şi 
muzică este punctul dominant în lu
crarea lui Waltz, care se bazează pe 
partiturile compozitorului vienez. 
Această operă insistă asupra descifră



rii raporturilor între femeie -  bărbat. 
Scenografia spectacolului este rezol
vată cu mijloace minimale: ea constă 
din platouri înclinate, ce creează o 
instabilitate a mişcărilor, dar în ace
laşi timp scoate în evidenţă capacită
ţile acrobatice şi măiestria extraordi
nară a dansatorilor.

Spectacolul prezintă mo
mentele cele mai intime şi senzuale 
dintre bărbat -  femeie. Trei perechi 
de dansatori compun nucleul central 
al spectacolului. Dialogul dintre dan
satori şi muzică creează o atmosferă 
abstractă, bogată în imagini, plină de 
spontaneitatea sentimentelor.

Impromptus exprimă fragili
tatea relaţiei dintre oameni şi mutaţi
ile rapide pentru care omul, în cele 
mai frecvente cazuri, nu este pregătit. 
Coregrafia este realizată din elemente 
ce pot fi considerate: semidans, 
semiacrobaţie, semipantoinimă. Cor
purile se împletesc în mişcări de 
dans. Ele se unesc şi tot atunci se 
resping. Spectacolul pare a fi un joc 
al dragostei, un dans-luptă. Cei şapte 
interpreţi se ating cu tandreţe, îşi ung 
cu vopsea roşie şi neagră corpul, apoi 
spală vopseaua cu apă, turnată dintr-o 
cizmă de cauciuc. Vopseaua curge pe 
scenă, colorând-o. Dansatorii devin 
inspiraţi, atunci când muzica lui 
Schubert este întreruptă de sunetele 
celor şapte note din gamă.

Waltz atrage spectatorul într- 
un fascinant joc de compoziţie, fon
dat pe improvizaţie, într-un dialog 
compus de forţe contrastante, din 
elemente care se compun şi se des
compun cu aceeaşi uşurinţă.

Coregrafia în spectacolul 
Insideout nu este realizată pentru a fi 
jucată într-o scenă - cutie tradiţio
nală, iar spectatorul nu este invitat să 
se aşeze pe locul rezervat. Spaţiul 
enorm reprezintă o construcţie

neregulară cu două niveluri cu trepte 
(scenografie realizată de Tomas 
Schenk). Publicul este invitat să se 
plimbe prin camere -  celule. în mi
cile spaţii -  celule, observi câte un 
interpret, care stă aşezat, sau culcat la 
podea, altcineva insistă să releveze 
propria istorie a familiei sale. într-o 
vitrină vezi malul mării, iar în alta - 
un frigider-container.

Muzica trezeşte corpurile, 
care tresaltă, se debarează de som
nolenţă, formând perechi de dansa
tori. Spectatorul, timp de o oră şi ju
mătate, se plimbă printr-o „instalaţie” 
coregrafică, urmărind acţiunile inter
preţilor. Eroii se mişcă, trecând dintr- 
o celulă în alta, îşi găsesc parteneri 
noi. Privirea se opreşte asupra unui 
interpret fără identitate, asupra mul
ţimii de mâini, care pătrund prin nişte 
găuri din pereţi, sau asupra persona
jelor, care devin exponate stranii, 
plasate în vitrină. Unii se transformă 
în „sclavi”, ei primesc ordine prin 
megafon de la „stăpânii” lor. Aceste 
fiinţe pot fi urmărite din orice parte a 
instalaţiei şi pe un ecran, care pro
iectează acţiunile din celula vecină.

Spectacolul este inspirat din 
viaţa intimă şi autobiografică a dan
satorilor înşişi, care provin din no
uăsprezece ţări şi patru continente. EI 
redă istoria, amintirile şi identitatea 
lor. Limbajul corpului, gesturile, vo
cile exprimă teme globale, acute, 
precum migraţia, identitatea, deper
sonalizarea, puterea şi supunerea. 
Lucrarea reprezintă omul modem, 
implicat şi debusolat de furtuni soci
ale, politice, tehnologie, morale, in
time, el numai dispune de coordonate 
precise, nu aparţine unui spaţiu exact: 
periferic sau central, individul simte 
o angoasă infinită faţă de realitatea 
existenţială. Aici teatrul se infiltrează



în viaţa noastră şi se contopeşte cu 
ea.

Analizând anumite specta
cole din creaţia coregrafei Sasha 
Waltz, ajungem la concluzia, că ea 
manipulează dansatorii, transformând 
corpul uman într-un instrument. 
Spectacolele nu sunt create în baza 
unui material dramaturgie sau literar 
complet. Compuse din colaje, acestea 
sunt lucrate şi inventate în timpul 
repetiţiilor. Punctul de pornire este o 
temă, pe care coregrafa o creionează 
şi o cercetează sub diferite aspecte şi 
din diferite unghiuri de vedere. în 
timpul repetiţiilor se improvizează, 
dar această metodă sfârşeşte, după ce 
spectacolul este finisat. Interpreţii 
waltzieni posedă o tehnică specială a 
dansului modem, ei gândesc, sunt

sensibili şi au o capacitate deosebită 
de comunicare reciprocă. Tehnica 
modernă a mişcărilor în teatrul lui 
Waltz porneşte de la impulsurile in
terioare, se bazează pe improvizaţie, 
utilizând limbajul inepuizabil al cor
pului şi al energiei dinamice.

Creaţia coregrafei este origi
nală, se bazează pe simboluri, pe in
telect, pe emotivitate şi pe spectacu
lozitate. Waltz a continuat traseul ce 
apropie reciproc teatru! şi dansul ini
ţiat de Pina Bausch. Sinteza dintre 
teatru şi dans devine o realitate artis
tică, care şi-a găsit izvoarele în dife
rite manifestări şi stiluri evolutive ale 
dansului contemporan din secolul al 
XX - lea.
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