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Edward Gordon Craig: Notă despre măşti 
  

Fiu al actriței Ellen Terry și al arhitectului Edward William Godwin, Edward Gordon 
Craig (1872-1966) a marcat indelebil arta teatrului atît prin practica sa regizorală și 
scenografică (el avînd însă și multe alte competențe admirabile – în domeniul actoriei și 
în cel al artelor plastice: desen, pictură, gravură), cît și prin ideile sale revoluționare 
(unele dintre ele controversate – precum, de pildă, considerarea actorului ca interpret 
imperfect, cu totul nemulțumitor, inferior marionetei din perspectiva adevăratei 
expresivități).  

Adversar al realismului în teatru, Gordon Craig a pledat cu pasiune și consecvență 
pentru un teatru nou, orchestrat de regizorul-demiurg, imaginat ca o sinteză desăvîrșită de 
poezie, forme, culori, mișcări, toate proiectate în orizont simbolic, sub semnul sugestiei.  

Gordon Craig a fondat în 1913, la Florența, o Școală de Artă a Teatrului și a editat 
(în perioadele 1908-1916; 1918-1919; 1922-1929) faimoasa revistă The Mask/Masca, 
prima publicație internațională de gen, unde și-a făcut cunoscute opiniile (adesea 
radicale) în articole de răsunet, printre care The Actor and the Übermarionette/Actorul și 
supramarioneta (1907).  

A publicat volumele de studii teoretice (devenite repere inconturnabile în 
teatrologie): The Art of the Theatre/Arta teatrului (1905; reluat în 1911, împreună cu 
articole apărute între timp în The Mask, sub titlul On the Art of Theatre/Despre arta 
teatrului); Towards a New Theatre/ Către un teatru nou (1913; volum în care a inclus și 
40 de schițe scenografice); The Theatre – Advancing/Teatrul în plină dezvoltare (1919); 
Scene/Scena (1923).  

A mai scris un volum de memorii, Index to the Story of My Days: Some Memoirs of 
Edward Gordon Craig/Index la povestea vieții mele – amintiri de-ale lui Edward Gordon 
Craig (1957), și două biografii: Henry Irving (1930) și Ellen Terry and Her Secret Self/ 
Ellen Terry și sinele ei necunoscut (1931). 

Oferim în cele ce urmează o primă traducere integrală în românește a articolului 
intitulat “A Note on Masks”, publicat de Gordon Craig (sub pseudonimul John Balance) 
în The Mask, vol. I, 1908, pp. 9-12, și reluat în volumul The Theatre – Advancing 
(Boston, Little, Brown & comp., 1919), pp. 98-110. 

 
Aproape toate elementele pe care anticii le considerau esenţiale în teatru au 

coborît în derizoriu, aşa încît nici nu mai pot fi menţionate fără a provoca rîsul – 
rîsul oamenilor de rînd şi o rostire cu totul aparte, tărăgănat-plictisită, din partea 
majorităţii celor cultivaţi. Cred că nu voi putea uita vreodată cum am încercat să-i 
explic unui anume Dr. T. că o lucrare dramatică concepută de unul dintre prietenii 
mei urma să fie reprezentată fără să se facă uz de cuvinte. El nu era de acord (ţin 
minte ce pătruns de importanţă era) ca un subiect serios să fie abordat pe scenă fără 
cuvinte. Iar cînd i-am detaliat cum anume avea de gînd să procedeze prietenul meu, 
doctorul T. mi-a servit scurt, pe un ton distant: „A, pantomimă!” 

Dans, pantomimă, marionete, măşti – chestiuni de-a dreptul vitale pentru cei 
vechi, principii ale artei teatrale venerate odinioară, în varii epoci, sînt acum luate 
în zeflemea. 

Dans – vîrful picioarelor încordat și drept ca un țurțure, înfășurat ca un bebeluș 
în panglicuţe roz-bonbon, şi deasupra un pămătuf, totul rotindu-se ca un titirez, cu 
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o viteză ameţitoare: asta înţelege prin dans 
publicul de astăzi – iar dacă nu, atunci, 
fără doar şi poate, o imitaţie banală a 
magiei create de Isadora Duncan.  

Sau îmbrăţişarea îndîrjită a două 
persoane care, încete şi greoaie ca urşii, 
dibuie prin încăpere mormăind – zdup, 
zdup, zdup, bum, zdup, bum: aşa arată 
dansul în societate. Şi este acceptat ca 
atare. 

Dansul însemnînd una dintre aceste 
manifestări vădit ridicole (chiar şi pentru 
cei de vîrstă ridicol de fragedă), se 
înţelege că menţionarea cu toată 
seriozitatea a termenului dans evocă în 
mintea ascultătorului una sau alta dintre 
imaginile caraghioase cu care acesta este 
familiarizat. De pildă, oamenii sînt 
înclinați să surîdă cînd citesc în Biblie că 
regele David a dansat cu femeile în faţa chivotului sfînt. Se gîndesc la David 
costumat în pămătuf ori în urs, rotindu-se, tropăind sau făcînd giumbuşlucuri pe un 
drum plin de praf – urcînd la deal, probabil. Aşa ceva e cu neputinţă! Şi nu e mai 
brează nici reprezentarea academică, preţioasă, a regelui-artist ţinînd harpa în mîini 
ca un curtean de pe vremea lui Ludovic al XIV-lea – imagine tot neverosimilă, 
deopotrivă ridicolă şi întristătoare. Cum în epoca industrializării oamenii nu 
strălucesc prin imaginaţie, e lesne de înţeles de ce ei uită că dansul adevărat, plin de 
frumuseţe, a existat cu adevărat în viaţa de zi cu zi şi cad pradă perspectivei 
moderne distorsionate. 

Cu pantomima lucrurile stau şi mai prost. În cel mai bun caz, pantomima este 
considerată a fi ceva la care se pricep de minune actorii francezi, iar în cel mai rău 
caz este identificată cu Bufonul din arlechinade sau cu Pantalone. Actorii francezi 
sînt minunaţi, încîntători, Bufonul şi Pantalone sînt captivanţi, dar, în mod cert, nici 
unii, nici ceilalţi nu reprezintă esenţa artei pantomimei.  

Prin urmare, dacă vei pomeni de Buddha învăţîndu-i pe discipolii săi gesturile 
simbolice sau pantomima, oamenii se vor gîndi automat la arlechinadă sau la Fiul 
risipitor1 şi vor chicoti (cu atît mai mult cu cît vor încerca să aibă o mină serioasă) 
închipuindu-şi-l pe Buddha ori cu pantaloni strînşi pe picior, în carouri multicolore, 
ori îmbrăcat în costumul alb şi larg al lui Pierrot.   

Marioneta, la fel; pomeneşte-o într-un cerc de oameni de condiţie bună, chiar 
într-un cerc de oameni instruiţi, şi vor urma cîteva momente de stînjeneală. Pare să 
fi devenit unul dintre lucrurile despre care nu se cade să vorbești. Ca şi romanele 
lui Dumas, marioneta e doar pentru fetiţe şi băieţi. Iar dacă vei atrage cuiva atenţia 
                                                
1 Comedie în cinci acte de Voltaire, reprezentată în premieră de Comedia Franceză în 1736 
(textul dramatic fiind publicat în 1738). 
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că ea era integrată în sărbătorile rituale egiptene dedicate lui Bacchus1, oamenii se 
vor gîndi pe dată la o biată păpuşă fixată pe un băţ şi semănînd mai degrabă a 
figurină de bîlci. Dacă aminteşti faptul că Anatole France scrie despre marionete, 
fiinţe stranii şi minunate, probabil că Anatole France va fi privit condescendent, ca 
un domn mai degrabă excentric.  

Cu toate acestea, să vedem ce spune el: „De două ori am văzut marionetele din 
str. Vivienne2 şi aceasta mi-a făcut mare plăcere. Le sînt nespus de recunoscător că 
au luat locul actorilor în carne şi oase.  

 

 

  
 

 
Le Figaro illustré din ianuarie 1891,  

număr în care Jean Richepin a comentat  
spectacolul Le Mystère de la Nativité  

montat de Maurice Bouchor  
la Teatrul Mic de Marionete 

 
                                                
1 Egiptenii îl adorau pe zeul teban Dyonisos/Bacchus, fiul lui Jupiter şi al Semelei, pe care 
îl identificau cu Osiris (v. cartea a II-a – „Euterpe” – din Istoria lui Herodot).  
2 Anatole France frecventa cu asiduitate spectacolele date pe scena Teatrului Mic de 
Marionete/Le Petit Théâtre de Marionnettes, întemeiat de Maurice Bouchor şi Henri 
Signoret. Amplasat în cadrul Galeriei Vivienne din Paris, teatrul a funcţionat în perioada 
1888-1894 şi din repertoriul său au făcut parte piese de Aristofan, Hro(t)s(h)vita (Hrotsvit 
von Gandersheim), Shakespeare, în încercarea de a reînvia, prin intermediul marionetelor, 
spiritul teatrului de altădată. 
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Să fiu sincer pînă la capăt, actorii mi se pare că ruinează spectacolul. Mă refer la 
actorii buni. Pe ceilalţi i-aş mai îngădui oarecum. Dar pe actorii excelenţi, cum sînt 
cei de la Comedia Franceză, nu-i pot suporta defel! Talentul lor e prea impunător; 
copleşeşte totul! În afara lor nu mai există nimic altceva.”1  

Şi pe urmă: „După cum am mărturisit deja, ador marionetele, iar cele ale 
domnului Signoret mă încîntă în mod deosebit. Sînt făurite de artişti; sînt aduse în 
scenă de poeţi. Au o graţie naivă, o stîngăcie divină de statui care consimt să facă 
pe păpuşile şi e o desfătare să vezi aceşti mici idoli jucînd comedie. [...] Aceste 
marionete seamănă cu hieroglifele egiptene, altfel spus, cu ceva misterios şi pur; 
cînd apar ele într-un spectacol după Shakespeare sau Aristofan, mi se pare că văd 
cum se desfăşoară gîndirea poetului în caractere sacre pe zidurile unui templu.”2 

În fine: „Doar cu o oră în urmă cortina Teatrului Mic de Marionete s-a lăsat peste 
minunatul cuplu Ferdinand-Miranda. Mă aflu încă sub vrajă şi, cum spune Prospero, 
«încă nu m-am eliberat de fantasmele din insula aceasta». Ce spectacol minunat! Cu 
adevărat, lucrurile excepţionale, cînd sînt naive, sînt îndoit excepţionale.”3 

Așadar, Dansul, Pantomima și Marioneta, trei componente esențiale ale Artei 
Dramatice originare, au intrat în declin și lumea se mai miră de ce astăzi totul e 
otova în teatru, iar profesorii explică Arta Dramatică îndrugînd verzi și uscate 
despre Caracterizarea Dramatică, Logica Construcției, Cele Trei Unități etc., și 
citînd din Brunetière, Edmund Burke și alți înțelepți care cercetează luna 
contemplîndu-i imaginea reflectată în ochiurile de apă. 

Și apoi Masca, această unealtă esențială a expresiei dramatice, fără de care arta 
interpretării avea să degenereze! Folosită de sălbaticii aflați în război, într-o vreme 
cînd războiul era onorat ca artă; folosită de cei vechi în ceremonii cînd chipul era 
socotit prea nesemnificativ și inadecvat; folosită de maeștrii teatrului, Eschil, 
Sofocle și Euripide; considerată fundamentală nobilei lor drame de către artiștii 
japonezi din secolele IX-XIV; respinsă mai apoi, în secolul XVIII, de actorii 
europeni și alungată de ei printre jucării și accesorii de bal, Masca a decăzut și ea 
alături de Dans, Pantomimă și Marionetă. Inițial operă de artă sculptată în lemn sau 
fildeș, împodobită uneori cu metale nobile și pietre prețioase, confecționată apoi 
din piele, ea a scăpătat, ajungînd o bucată de hîrtie, vopsită ca vai de lume sau 
acoperită cu satin negru. 

Nu voi trasa aici o istorie a Măștii, întrucît țin să nu abat atenția cititorului de la 
chestiunea pusă în discuție, și anume rolul Măștii în viața Teatrului de astăzi și de 
mîine. Căci ea este acum la fel de importantă pe cît a fost odinioară, în vechime, și 
nu trebuie cu nici un chip să fie dată deoparte ca un lucru perimat, nici privită ca o 

                                                
1 Citat de Craig în original; pasaj preluat din Anatole France, „Les Marionnettes de M. 
Signoret”, articol publicat în La Vie littéraire (deuxième série), Paris, Calmann-Lévy, 1918, 
p. 148. 
2 Citat de Craig în original; pasaj preluat din Anatole France, „Hrotswitha aux 
marionnettes”, articol publicat în La Vie littéraire (troisième série), Paris, Calmann-Lévy, 
1925, pp. 10-11. 
3 Citat de Craig în original; pasaj preluat din Anatole France, „La Tempête”, articol publicat 
în La Vie littéraire (deuxième série), Paris, Calmann-Lévy, 1918, p. 318. 
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simplă curiozitate, fiindcă este vitală pentru Arta Teatrului. 
Considerarea din perspectivă istorică a acestei problematici nu le-ar fi utilă 

decît celor care deja înțeleg însemnătatea și necesitatea recuperării minunatei și 
faimoasei vitalități a Teatrului începuturilor. Celor care nu au habar de aceste 
lucruri nu le e de nici un folos să studieze istoria Măștii, pentru că, asemenea unui 
anticar, nu ar face decît să adune material de dragul colecționării și orice obiect 
vechi i-ar atrage, dacă ar fi confecționat cu măiestrie și dacă ar fi o raritate. 

Am tot vorbit și scris despre meritele Măștii. Îmi dau seama ce potențial teatral 
are ea. Ce spun nu este o noutate. Toți artiștii știu la ce mă refer.         

În mare măsură, expresia facială e lipsită de valoare; studiind Arta Teatrului, 
am ajuns la concluzia că e mai bine ca pe fața omului – în caz că aceasta nu e cu 
totul plată, ștearsă – să poată apărea doar șase expresii, în loc de șase sute. De 
exemplu: judecîndu-l pe acuzat, judecătorul are de ales între două expresii, bine 
cumpănite una în raport cu cealaltă. El are două măști și prin fiecare transmite o 
comunicare esențială, în care se reflectă speranțele și temerile vizînd judecătorul, 
dar și Dreptatea și Nedreptatea. 

Dacă nu e banală, drama ne transportă dincolo de realitate și îi impune chipului 
uman, element dintre cele mai concrete, să exprime aceasta în întregime, cu fidelitate. 
Nu e deloc drept. 

Marea artă întotdeauna transmite senzația transcenderii realității. Așa simțim 
privind picturile stîngace din vremurile în care redarea convingătoare a ideii de 
Dincolo conta mai mult decît perspectiva corectă – prevalau perspectiva gîndului și a 
simțirii. Așa simțim contemplînd minunatele statuete etrusce de 2-3 centimetri 
înălțime – am una în față în timp ce scriu, o figurină mică de bronz, încărcată de o 
forță copleșitoare, dar care astăzi ar fi respinsă în toate Academiile Regale [de Artă] 
pentru că, vai, mîna și capul sînt la fel de mari, iar degetele de la picioare nu sînt clar 
conturate; pentru că nu se contorsionează într-o poză anume, ci stă drept, cu fermă 
convingere – convingere, ceea ce detestă toate comisiile și, prin urmare, duce la 
blocarea accesului în academiile conduse de acestea.   

 Măștile transmit convingere dacă sînt create de un artist, fiindcă artistul 
limitează expresiile cu care înzestrează măștile respective. Chipul unui actor nu 
comunică aceeași convingere, fiindcă e stăpînit de o expresie mereu schimbătoare: 
e fragil, neliniștit, descumpănit și descumpănitor. Odinioară mă întrebam dacă 
actorul ar avea curajul de a-și acoperi din nou fața cu o mască, căci mi se părea 
problematic să întrevadă el la ce i-ar mai servi masca la care renunțase. Răspunsul 
se profilează acum: cinematograful favorizează Arta Teatrului, determinînd, an de 
an, micșorarea numărului de teatre. 

Masca va reveni în Teatru – sînt din ce în ce mai convins de acest lucru; 
obstacole prea mari nu-i stau în cale, deși oarece riscuri există, ele constînd în 
programarea defectuoasă a resuscitării sale și în manevrarea greșită a puterilor pe 
care ea le are. 

Mai întîi de toate, nu ar trebui reînviată masca vechilor greci – mai degrabă, ar 
trebui creată masca lumii întregi. E foarte deprimantă ideea de a cotrobăi printre 
ruine răsăritene în căutarea unor rămășițe ale secolelor trecute. E o afacere prosperă 
astăzi – dar nu și benefică pentru Teatru. Se fac săpături pentru a descoperi statui și 
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tot felul de obiecte de marmură și de bronz, se deschid camere funerare aflate sub 
pămînt, se caută chiar și crinoline de pe la 1860; asemenea lucruri sînt la mare preț. 

Se poate ca Teatrul să admire vechile măști grecești ori pe cele din Japonia, 
India, Africa sau America, dar nu trebuie să răscolească în pămînt ca să dea de ele; 
nu trebuie să le colecționeze pentru a le copia; nu trebuie să-și cheltuiască puterea 
creatoare urmînd capriciile modei; nu trebuie s-o facă pe anticarul. 

Este evident că o asemenea primejdie este reală și e nevoie să se tragă un 
semnal de alarmă în privința ei. Cîndva, nu știm exact cît de demult (colecționarul 
știe!), lumea s-a plictisit să creeze și s-a antrenat într-un vîrtej retro. „Pictură! 
Pictorii noi – la o parte! Să ne umplem casele cu picturi vechi: să le scoatem din 
biserici, să le smulgem din firide, să le desprindem de pe ziduri. Costă mult, dar ce-
are a face?! Tinerii nu-s buni de nimic! Maeștrii de altădată sînt grozavi!” 

„Sculptură! Fuga în Grecia! Acum e momentul! Nu va băga nimeni de seamă 
– toți sînt prinși cu afacerile – țara n-are bani, dar în pămîntul ei zac multe 
comori; săpați și scoateți tot! Sculpturile noi ducă-se la gunoi, să ne facem 
colecții cu vestigii aduse de la Atena!” 

„Muzică! Un compozitor tînăr dorește să i se cînte simfonia în fața publicului. 
Prostii, e prea costisitor! Am descoperit într-o prăvălie de antichități o piesă 
muzicală splendidă; nimica toată am dat pe ea; așa ceva n-am mai auzit niciodată! 
Excepțională descoperire! Tînărului muzician spuneți-i să se apuce de chimie!” 

Goana asta nebună după antichități s-a întins ca o molimă – cu cît lucrul e mai 
vechi, cu atît e mai la modă. Mobilă de pe timpuri – casele sînt pline de mobilă 
veche. Cărți și tapiserii vechi, tot felul de obiecte uzate din metal, pînă la monede – 
deși din acestea colecționarul veritabil, milionarul, are grijă să aibă cît mai multe 
noi! Pasiunea pentru antichități este extrem de puternică, crește neîncetat și îi 
acaparează pe colecționari; aceștia devin la fel de antici ca și obiectele din colecție, 
numai că înăuntrul lor totul e stins, în vreme ce în vechituri se mai află cîte o 
scînteie de viață. 

Gustul pentru antichități s-a manifestat în răstimpuri și în Teatru. În Anglia s-a 
manifestat mai întîi prin intermediul lui William Poel1 și al Societății lui Teatrale 
Elizabethane. Domnul Poel e cunoscut ca o persoană distinsă, cultivată, cu 
autoritate în domeniul teatrului din secolul XVI. Dar la ce-i servesc toate acestea 
Teatrului viu? Cu toții simțim că oamenii de teatru se cuvine să fie distinși și 
cultivați, adevărate autorități în problemele scenei; dar aceasta ar trebui să fie 
temelia pe care ei să construiască lucruri noi, nu pe care să o transforme în piesă de 
expoziție: „Iată, ruinele acestea datează din secolul XVI! Șase bănuți biletul de 
intrare; planul săpăturilor încă doi bănuți.” 

Ca Domnul Poel mai sînt și alții. De pildă, cei care, porniți să reînvie Teatrul 
Grec, au montat cîte un spectacol groaznic de insipid, jucat integral în limba 

                                                
1 William Pole (1852-1934) a fost un om de teatru (cunoscut sub numele William Poel – 
așa cum se tipărise, din greșeală, pe un afiș de la începuturile carierei sale teatrale) care în 
1895 a întemeiat o companie teatrală (Elizabethan Stage Society) ce își propunea să 
monteze în exclusivitate piese ale dramaturgilor din vremea Elizabetei I și a lui Iacob al VI-
lea al Scoției (din 1603 și rege al Angliei, sub numele de Iacob I).    
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greacă1. Ori cei care au reprodus pe scenă întocmai teatrul medieval – o trupă din 
Rusia a procedat astfel2. 
                                                
1 Cei mai mulți specialiști în istoria teatrului consideră că spectacolul cu Agamemnon de 
Eschil, desfășurat pe 3 iunie 1880, în limba greacă veche, pe scena Colegiului universitar 
Balliol din Oxford, a dat semnalul așa-numitei Renașteri a Teatrului Grec (Greek Tragedy 
Revival/Revival of Greek Drama/ Revival of Greek Plays) în Anglia. În acel spectacol 
studențesc, Clitemnestra a fost interpretată de Frank Benson (1858-1939), ajuns apoi faimos 
în lumea teatrului ca actor și director de trupă specializată în spectacole după Shakespeare. 

 
Spectacolul Agamemnon de Eschil reprezentat în limba greacă veche 

la Colegiul Balliol din Oxford (gravură din 1880) 
În perioada imediat următoare, s-au reprezentat și în alte celebre universități anglo-

saxone noi spectacole în limba greacă veche: în mai 1881, peste Ocean, la Harvard, Oedip 
rege de Sofocle (deși universitarii americani au susținut, de atunci și pînă astăzi, că 
proiectul le-a încolțit în minte înainte ca omologii lor din Oxford să se fi gândit la așa 
ceva); din nou în Anglia, la începutul anului 1882 (după alte surse, în decembrie 1881), la 
Colegiul Bradfield (din Reading, Berkshire), Alcesta de Euripide (spectacol supervizat de 
Frank Benson) și în 1882, la Cambridge, Aiax de Sofocle. 

Cu Agamemnon din 1880 începe – sprijinită din 1884 de Societatea Dramatică a 
Universității din Oxford (Oxford University Dramatic Society/OUDS) – faimoasa tradiție 
numită Oxford Greek Play (întovărășită apoi de tradiția paralelă Cambridge Greek Play): 
montarea, o dată la trei ani, în limba de origine, a unei piese (tragedie sau comedie) din 
Antichitatea greacă.  
2 Aluzie la Starinnîi Teatr din Sankt Petersburg – „Teatrul Trecutului, înființat din inițiativa 
regizorului și dramaturgului N[ikolai]. N[ikolaevici]. Evreinov [împreună cu baronul 
Nikolai Vasilievici Drizen]. A funcționat în stagiunea 1907-1908, «prima perioadă», și, 
după o întrerupere de trei ani, și-a reluat activitatea în stagiunea 1911-1912.” (Sorina 
Bălănescu, nota 104, în V. E. Meyerhold, Despre teatru, Fundația Culturală „Camil 
Petrescu”, București, 2011, p. 170)  

Teatrul de Odinioară sau Teatrul Trecutului își propunea să readucă în atenția publicului 
forme teatrale mai vechi, minuțios reconstituite. În prima stagiune, Starinnîi Teatr a 
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Ar fi foarte trist, așadar (de vreme ce în artă resuscitarea e lipsită de valoare), 
dacă ar fi readuse în teatru măști care le imită pe cele grecești, dar care, în fapt, sînt 
moderne; ele ar intriga doar și ar putea fi subiect doar pentru discuții mărunte. Nu, 
masca trebuie să revină pe scenă numai și numai ca să repună în drepturi expresia – 
expresia vizibilă a gîndului - și trebuie să fie creație originală, nu copie.  

O altă primejdie este cea a inovării. Arta nu trebuie să fie o vechitură, dar nici 
nu poate să fie adusă la zi. Cred că Whistler a spus că în Artă nu există epoci. 
Există doar vitalitate sau afectare, iar „afectare” e și imitarea antichităților, și 
actualizarea, ceea ce se cheamă astăzi „ultimul răcnet”. 

Vitalitatea unei arte depinde de artiști și de disponibilitatea acestora de a crea 
respectînd regulile care le guvernează arta de la începuturile ei. Nu regulile stabilite 
de diverse comitete așa încît să se potrivească unei perioade, ci regulile nespuse și 
nescrise – minunata Regulă a Echilibrului, care dă naștere Frumuseții perfecte și 
din care izvorăște Libertatea, Libertatea care, sperăm și credem noi, inspiră 
Adevărul. Artiștii aspiră necontenit spre acest Adevăr, iar cei din lumea teatrului nu 
trebuie să rămînă în urmă. 
                                                                                                                        
prezentat publicului piese din Franța medievală, printre care: Cei trei magi (dramă liturgică 
din secolul XI); Miracolul lui Teofil, de Rutebeuf; pastorala Robin și Marion, de Adam de 
la Halle; Doi frați (o moralitate din secolul XV).   

   
Ivan Bilibin, schițe de costum(e)  

pentru Miracolul lui Teofil de Rutebeuf (Starinnîi Teatr, 1907) 
 

În cea de-a doua (și ultima) stagiune, la Starinnîi Teatr s-au montat piese spaniole din 
Secolul de Aur: Purgatoriul Sfîntului Patrick, de Calderón de la Barca; Marele Duce/Cneaz 
de Moscova, de Lope de Vega; Marta cea pioasă, de Tirso de Molina; Doi palavragii, 
interludiu de Miguel de Cervantes. (v. Nikolai A. Gorchakov, The Theater in Soviet Russia, 
translated by Edgar Lehrman, New York, Columbia University Press, 1957, pp. 77-79) 
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După cum s-a mai spus de multe ori, aceasta nu e o noutate. Am spus că e ceva 
început de oamenii din Teatru în urmă cu mii de ani; este ceva la care, acum cîteva 
sute de ani, oamenii din Teatru au renunțat crezînd că-i depășește. Cînd vom 
reînnoda tradiția, nu vom repeta, pur și simplu, nu vom îngîna, ca un ecou, un veac 
apus; rațiunea prudentă și dorința pasionată care, demult, i-au determinat pe oameni 
să folosească Masca ar trebui să fie acum la fel ca odinioară, ar trebui să nu piară 
niciodată. Acestea ar trebui să le vedem în Mască – așa încît să ne întoarcem la ea 
și să credem în ea.  

De aceea, să nu încerce nimeni nici să o pună pe raftul cu antichități, nici să o 
includă în sfera futurismului exploziv. Previn publicul larg să nu se lase influențat 
de persoane care, reflectînd la aceste lucruri, au decis că recursul la Mască nu e 
decît o prostie.  

„Ce vă pasă de public și de ce gîndește el?”, am auzit spunînd un om cultivat. 
„Ce-mi pasă, domnule?! Dar Teatrul nu e destinat numai celor cultivați, ci mai 

cu seamă celor mulți – celor care constituie publicul – celor care sînt mereu 
neglijați și respinși de celelalte arte; căci poeții, pictorii și așa mai departe adesea 
consideră că publicul e prea vulgar ca să aibă măcar dreptul să le iubească poeziile 
și picturile, așa că îi țin pe oameni la distanță cu un singur cuvînt: «Filistini!».” 

Aceștia sînt cei de care ne pasă (dacă mi-e îngăduit să vorbesc în numele 
colegilor mei artiști din Teatru). Nu dorim să mergem mai departe fără ei. Avem 
nevoie de atenția și de interesul lor; dacă se poate, de simpatia și de încîntarea lor; 
dar, mai presus de orice, de încrederea și de prietenia lor. Nu trebuie să se teamă că 
le vom cere să-și pună o mască – numai să vadă cum ne stă nouă cu ea, cum 
petrecem și ce putem imagina în umbra ei. Acum nu vă încruntați la noi – nu vă 
faceți sînge rău – arătați-ne puțină afecțiune! Vă stă de minune – cum ne stă și nouă 
masca.            

           
Traducere din limba engleză, prezentare și note de Mihaela Cernăuți-Gorodețchi 

          
 


