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Eάν υπάρχει κάτι που χαρακτηρίζει το σύνολο σχεδόν της αµερικανικής 

δραµατουργίας, σύγχρονης και παλαιότερης, είναι οι εµµονές της µε τις 

ιδιαιτερότητες του “αµερικανικού τρόπου ζωής”, όπως αυτές εµφανίζονται και 

λειτουργούν κατά κύριο λόγο µέσα στον χώρο της οικογένειας. O καθένας µε τον 

πόνο και την τρέλα του. 

Σε αντίθεση µε το ανοικτό πεδίο δράσης που χαρακτηρίζει ένα µεγάλο κοµµάτι της 

ευρωπαϊκής θεατρικής παράδοσης (από τον Aισχύλο µέχρι τον Πίντερ και τον Mπέκετ, 

µε ενδιάµεσους σταθµούς τον Σαίξπηρ, τον Pακίνα, τον Γκαίτε κ.ά.), το αµερικανικό 

θέατρο, παρόλη την απεραντοσύνη του τοπίου που το περιβάλλει, εξακολουθεί, κατά 

ένα περίεργο τρόπο και λόγο, να είναι ένα δράµα κλειστών χώρων. Λες και φοβάται να 

αναµετρηθεί µε το “άπιαστο” του τόπου. Όπως όλα τα άλλα τριγύρω του, έτσι κι αυτό 

θέλει το χειροπιαστό, αυτό που µπορεί να δει και να κουµαντάρει. Ένα δωµάτιο, ας 

πούµε, είναι ένας χώρος ελέγξιµος, όπου µπορούν να κατοικήσουν µε σχετική άνεση τα 

άτοµα εκείνα που αναλαµβάνουν τα ζωντανέψουν µέσα από τη δράση και τις 

αντιδράσεις τους τις νευρώσεις, τις χαρές και τις λύπες µιας κοινωνίας καλοπέρασης 

και ψυχανάλυσης.  

Ένας από τους σηµαντικότερους ελεγκτές του αµερικανικού τρόπου ζωής είναι και ο E. 

Άλµπι, ο οποίος εδώ και σαράντα περίπου χρόνια επιστρέφει διαρκώς στις πρώτες του 

αγάπες, τα προάστια των αµερικανικών µεγαλουπόλεων, και γελοιοποιεί όλη αυτή την 

κλισαρισµένη ψευδο-ηθική και πουριτανική ιδεολογία των συµπατριωτών του. 

Σταθµεύοντας στον οικείο κόσµο των κλισέ, ο Άλµπι βρίσκει πρόσφορο έδαφος για να 

εµβολιάσει το ανατρεπτικό του χιούµορ και να ταράξει τις υποτίθεται αρµονικές 

σχέσεις προσώπων και σηµείων. Eκεί που όλα δείχνουν συνηθισµένα και σύµφωνα µε 

τις προδιαγραφές του αµερικανισµού, ο Άλµπι µε µια απλή κίνηση ανατρέπει και 

εκθέτει τη γύµνια των πραγµάτων, τον βίο και την πολιτεία του κοινωνικού του 

περίγυρου. Kάτι που πρωτοείδαµε στο Aµερικανικό όνειρο, µετά στο εκπληκτικό 

Ποιος φοβάται τη Bιρτζίνια Γούλφ και τώρα στο Παιχνίδι του γάµου (1987), που 

σκηνοθέτησε για λογαριασµό των ∆HΠEΘE Bεροίας και Σερρών ο Παύλος  

∆ανελάτος.  



Όπως και σε άλλα έργα του, έτσι κι εδώ ο Άλµπι καταπιάνεται µε τις φθίνουσες σχέσεις 

ενός ζευγαριού, το οποίο, µετά από είκοσι χρόνια γάµου, αντιµετωπίζει όλα τα 

συµπτώµατα µιας αρρωστηµένης κατάστασης. Xωρίς να φλυαρεί, και γνωρίζοντας το 

βάρος που έχουν οι λέξεις, ο Άλµπι ξεκολλά φλούδα-φλούδα τα προστατευτικά 

καλύµµατα αυτού του οικογενειακού άλµπουµ και αφήνει τους ήρωές του να εκθέσουν 

καταστάσεις και να εκτεθούν µέσα από αυτές.  

Tο ενδιαφέρον είναι ότι ενώ στο πιο νεανικό του έργο Ποιος φοβάται τη Bιρτζίνια 

Γουλγ, λ.χ., υπάρχει στο τέλος η στιγµή της αναγνώρισης (µε την πιο κλασική έννοια 

του όρου)―εκεί όπου ο Tζωρτζ και η Mάρθα αναγνωρίζουν µε τρόµο την κατάστασή 

τους, ως επίσης και την αναγκαιότητα να “σκοτώσουν” το φανταστικό τους παιδί, για 

να αντιµετωπίσουν κατάµµατα πια τη ζωή και τις όποιες δυσκολίες της―στο Παιχνίδι 

του γάµου ούτε αναγνώριση υπάρχει, ούτε αυτογνωσία. Eδώ ο κυνισµός έχει την 

τιµητική του. 

O  ∆ανελάτος έδειξε πώς έπιασε τον σφυγµό του έργου, διείδε τις εντάσεις και τα 

αδιέξοδά του, γι αυτό και προσπάθησε να κρατήσει του ρυθµούς του σε τεντωµένο 

σκοινί, έτσι ώστε να φανούν οι όποιες ανθρώπινες (ή απάνθρωπες) στιγµές του, να 

αποκαλυφθούν τα αλλεπάλληλα επίπεδα συναισθηµάτων και στοχασµών.  

H παράσταση άνοιξε καλά. Mε έξυπνα αυτοσχεδιαστικά πρελούδια, έδωσε θεατρικά το 

ύφος της πρόβας, της σκηνικής προετοιµασίας. Tα πράγµατα, όµως, άρχισαν να 

δυσκολεύουν όταν πια οι ρόλοι γίνονταν ολοένα και πιο σύνθετοι, γεγονός που 

απαιτούσε ηθοποιούς πιο κατάλληλους ή ίσως πιο έτοιµους να χειριστούν προσωπεία 

τόσο λεπτεπίλεπτα και µε τέτοια υποβόσκουσα κωµική ευφυία. Άλλως πως, ηθοποιούς 

που να µπορούν να παίζουν επί ξυρού ακµής. Kι εδώ µάλλον η διανοµή προβληµάτισε. 

Σίγουρα δεν έλειπαν οι καλές στιγµές, κυρίως από την πιο έµπειρη στα θεατρικά 

Σκαρλάτου, που όταν δεν υπερέπαιζε κατάφερνε να ζωντανέυει την οργή και την 

απογοήτευσή της στο κλειδί του καταλυτικού µαύρου χιούµορ. Όσο για τον παρτεναίρ 

της, τον T. Mόσχο, προσπάθησε µε φιλότιµο να αποκαλύψει σιγά-σιγά τα επώδυνα 

υπαρξιακά του αδιέξοδά, µιλώντας µε τη γλώσσα του πάθους και της ανατροπής.  

Ωστόσο ,αυτό που νοµίζω πως έλειπε από το σύνολο της παράστασης ήταν η αναγκαία 

χηµεία για την επικοινωνία σωµάτων, λόγων και συναισθηµάτων. O αλληλοσπαραγµός 

των ηρώων δόθηκε, τις περισσότερες φορές, µε τέτοιο σαµατά που επισκίασε την 

πυρηνική αιτία του έργου. Oι δύο πρωταγωνιστές µπορεί να φαινόντουσαν “κάτι”, 

όµως δεν ήταν εκείνο το “κάτι”. Aπουσίαζαν τα αναγκαία κύτταρα που κάνουν τη 



διαφορά ανάµεσα σε ένα δήθεν θυµό και ένα πραγµατικό (θεατρικό) θυµό. 

Ξεκρέµαστες και αχρείαστες πόζες που κάλυπταν τον ρόλο, τόνοι ενίοτε υπερβολικά 

υψηλοί και µάλλον ξένοι στο πνεύµα του έργου, φωνές να υπερίπτανται συχνά του 

χώρου δράσης χωρίς παραλήπτη, είχαν σαν αποτέλεσµα να περιθωριοποιηθούν οι 

καλές στιγµές, να ψευτίσουν σηµαντικά οι εµφιλοχωρούσες εντάσεις και να καθίσει το 

έργο.  

Tο να παίζει κανείς  έναν Άλµπι είναι µια λεπτεπίλεπτη διαδικασία που απαιτεί  συνεχή 

εγρήγορση. Tα πάντα είναι στους τόνους και τα ηµιτόνια.  'Oλα στο έργο είναι µια 

διαλεκτική διαµάχη, όπου οι κανόνες του παιχνιδιού παραβιάζονται διαρκώς και 

ύπουλα. Προδίδοντας το ύφος προδίδεται και το ήθος του έργου και καταδικάζεται να 

πάρει το ήθος πετροπολέµου.  Γι αυτό και σε µας έφτασε κουτσουρεµένη αυτή η 

εναλλαγή ανάµεσα στην αθωότητα και το µακάβριο, ανάµεσα στην κωµωδία και την 

τραγωδία της καθηµερινότητας. Kρίµα. 
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