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translated from Hebrew 
 

 It is almost a “sin” to describe a “performance” of Adina Bar-On. A description allows only mere 
depictions of visual glances. Even an attempt at interpretation will not express more than reactions 
to what had occurred in the”performance” and speculations on symbols and meanings that the - 
individual within the audience – had discovered. 
And despite the above,  some description is essential for perception. I ask Adina Bar-On about her 
studies in Bezalel and her first “performance” in the framework of the Academy. 
 “In my third year in Bezalel I presented my first “performance”. I arranged seats, for 50 persons, in 
the school yard. The atmosphere: outside, 5 o'clock in the afternoon, dusk, a friend had shown the 
audience where to be seated. All were seated and were waiting. With no stage, no spotlights, a show 
with frontal seating estranged from the school, studies, the surroundings. I entered through the 
audience, wearing black, hardly made-up,  nonchalant. When I reached the audience's front I turned 
around, facing them. I, now, greeted everyone, individually, in front of me. I was conscious of my 
form - saying Hello, Hi, Yes, open, smiley. 
 
"It does cause uncertainty, confusion, one expects the actor to come on with what he has to say 
rather than draw you out. When I turn to you with a warm expression, on my face, one can not be 
sure that I did not intend to make a joke of you. You begin to pay attention to the way ​you​ are 
feeling, the way ​I ​ look. You begin to examine me in order to check how ​you​ look in relation to me, 
or in other words what is the situation that ​I ​ had initiated. In this manner, slowly,  a situation comes 
into being,  something has created a visual impression that triggers a defining of a situation.” 
 
After the end of her studies, Adina is “performing” in different frames: In Graphics 2 Gallery, the 
Rothschild Center in Haifa, Tzavtah Theater, Julie M. Art Gallery, in Tel Aviv, in the exhibition 
“Open Workshop” at the Israel Museum in Jerusalem, enclosed spaces, an audience and Adina 
opposite, amongst them, a half an hour, an hour, four hours, still, moving in a slow or a rapid 
rhythm, her arm lifted forward, fingers crossed or parted, touching objects, face frozen or smiling, 
looking inside herself or in some one's eyes, a stir of footsteps or a sound of enunciation. 
 
Seemingly, Body art and maybe dance? And perhaps pantomime? 
 “I studied  pantomime for one month. It has much to do with what I do, but I have no need for 
pantomime as a style. I am not stylized, I do not dance, I move.” 
In actuality, her art escapes all definitions, since it is a language, a means of transmitting 
information that changes with the changing consequences of the location, surroundings, audience, 
time, a body art? Perhaps yes, but much more than that. The presence of the artist amongst the 
audience is like that of a sculpture, but a sculpture exists in the intricate context of particular 
consequences. In other words, her presence is physical (the body, the movement) and psychological 
(behavior)  at one and the same time. The movement, the acting, the expression on the face, are the 
tools of a “Warm” performance, a performance that can not be transmitted through another medium 
– unlike Acconci, whose performances can be preserved on video. The imagination – the 
“inspiration”  - is nourished by the image that is brought forth. Adina says “information”: Here, the 



information is bidirectional  – from the  artist to audience and from audience to artist - in content as 
well as in form (“more or less natural, more or less formal, more or less pretentious,  young, mature, 
light, emotional and so on”). 
 
Adina Bar-On does not represent an idea. The “performance”, she says, is a structure in which I 
relate, from time to time, directly to the audience, yet it has not that refined difference between “I 
am doing my part and I expect you to react” and “I am doing my part and you must react”. I relate 
to the space, mainly, and this in the most abstract manner”. The presence, the behavior, in 
accordance with the circumstances, the ambiguity that is part of any non verbal information, these 
are, one may say, the art-work in all actuality. The actions that Adina Bar-On does do not build a 
plot, though the audience's interpretation can turn them into a plot. 
 
I ask Adina about meanings, about symbols. She compares the performance to music: “ The 
performance is linear. What can a line symbolize? A direction in space, a whole that is composed of 
parts, of periods of time, while every  part, every section in time, has its independent value as well 
as its value in relation to the whole, as in orchestration. The performance has signs: a smile as a 
sound or as a note is a minimal element, I mean common, obvious, familiar. The question is when 
do I smile,  what has happened before the smile and what will happen after I have smiled, can the 
smile have meaning within the logic of a   system of forms as it is significant within a story.  So, the 
smile may be mocking, wicked, sexy, romantic … and - a part of what I am doing, and - connected 
to whomever is standing across from me, and to whom I am actually smiling at and - so on. The 
uniqueness of the performance, in its one-time-ness, is the consequence of  the composing of  one 
specific element with other specific elements''. 
 
One last thing about Adina Bar-On and the audience. The structure of  the performance is composed 
from a sequence of decisions: “My decisions next to the decisions of the audience. When I hide 
behind a wall, this is my decision. If you will follow me behind the wall, this is your decision. I 
perform, I move, I act, I write and direct myself, to an extent, I make my own moral judgments, 
expose myself as in any art form. All other decisions are yours and it is you who will determine, to 
a larger extent, what I will do. 



































 
 עדינה בר-און מול הקהל: מפגש

 שרה ברייטברג
 

 ידיעות אחרונות- יום שישי, 5.3.1976
 

 על ההזמנה נכתב שעדינה בר-און מציגה תיאטרון ויזואלי בגלריה ג'ולי מ. בעל פה נמסר שהיא בוגרת "בצלאל”. אנשים התאספו בגלריה
 ועדינה בר-און הציגה בינינו, בתוכנו, מצב עדין במיוחד. אפילו מעט פחד לאור תקדימים. מעין הליכה לקרב-מגע, כשרק צד אחד יודע את

 הכללים. האם תנצל את יתרונה היחסי כמשחקת מול קהל – כדרך ניסיונות ידועים בתיאטרון החדש – תלעיג עלינו. תכפה עלינו השתתפות
 בהצגה, תהפוך אותנו לדובי קרקס? ואולי להפך – כדרך ניסיונות ידועים באמנות החדשה – תחשוף את עצמה באורח מביך ומתריס, תעשה

 אפותיאוזה של סטיותיה של תסביכיה, תפרוץ איסורים, תגרום לנו לרחם עליה או לצחוק עליה,על פי נטיותינו הטבעיות. כל השאלות
  האקדמיות (מה ל-תלמידת

 "בצלאל" ולתאטרון) נדחקו לעדיפות שנייה לאור המפגש החזיתי שחקנית – קהל.
 

 עדינה לא בחרה אף באחת משתי האפשרויות, אף מן הדרך שבה התפתחה ההצגה חסרת המילים, היה ברור שהיא מודעת היטב למטען
 המבוכה שמביא הקהל, ומנצלת אותו. ההצגה הייתה רצף של מצבים ודימויים מופשטים (כאן ניכר הרקע של האמנות הפלסטית) אותם
 ביצעה עדינה בר-און בגופה ובפניה כשהיא מתייחסת לאנשים שהקיפו אותה, לחלל הגלריה ולקירות, פנטומימה מופשטת ללא עלילה.

 
       -   "מה את עושה עדינה איך קוראים לזה ?” - שאלתי אותה.

 אני עושה משהו שעוד לא קוראים לו, עוד לא מצאתי לו שם. בהזמנות קראתי לאמנות שלי "תיאטרון ויזואלי", אבל זה לא טוב. אולי
 תאטרון-מצב-דימוי. יכול להיות, עדיין קשה לנסח בדיוק מה אני עושה. התחלתי לכתוב לעצמי כמה דברים ולחפש מקורות אפשריים
 בספרים. מצאתי קשרים עם "השחקן הקדוש" של גרוטובסקי, עם הניכור של ברכט, עם תיאטרון הקאבוקי, ובכל זאת התוצאה שונה

 מכולם.
 “ יש לך טקסט כתוב לפני ההופעה?”−

 זה לא בדיוק טקסט. זה Score,  רצף של תנועות,מצבים ודימויים המתפתחים בשטח. לכך נוסף המון אלתור בהתאם למה שאני מקבלת או
 מרגישה מהקהל תוך כדי המופע. המופע שאת היית בו הוא היה ארוך (כחצי שעה) כי הרגשתי שלא מספיק לכם, יש מופעים קצרים יותר.

                 -  “איך נראה Score ? מה כתוב בו?”
 אני יכולה לנסות לשחזר אחד לפי המופע שעשיתי אתמול בגלריה: זה מתחיל מנתונים של מקום, של קירות, הצבע, הפרספקטיבה, כמות

  אנשים משוערת, תאורה. גלריה, מספר קטן של אנשים,הרבה אור, אובייקטים קטנים על קירות שלא סוגרים.
 אני מתחילה. עדינה, את תהיי בקיר הצדדי שממול הכניסה מסביב לפינה, עם הפנים לפינה. ההתייחסות היא מתחת לאפס. אני צדדית, לא
 בפוקוס (מעניין שדווקא המינוס הזה עושה הכי הרבה פלוס), תקומי וכולם ישימו לב שאת קמה. זה יהיה אטי. את מנוכרת. הקהל מתייחס
 אליה בצורה ערה. “היא מתחילה". קחי אותם אתך. אם אסתכל אליהם הם עלולים להיבהל. לא להסתכל, להראות להם את הגב, כשהגוף
 יבטא מצב של מתח. אני רוצה שירגישו שאני מודעת לכך שהם מאחורי, ושיתחילו להגדיר את המצב שהם נמצאים בו: תאטרון בלי במה,

  ובלי זרקורים. הקהל לא יודע מה העמדה שלו לגבי הסיטואציה, הוא צריך לשפוט.
 במשך המופע כל אחד יחליט החלטות לעצמו. זה קשה. אני יודעת. אני אסמן, אגדיר, אצור התייחסות פסולית-חללית בידיים, משהו אסתטי,

 התחלה, קשר ניטרלי מבחינה אנושית. אבל בגלל שעומדת כאן בחורה יחידה מול קהל מתחילות השאלות, אפילו קצת ריכולים. איך היא
 נראית? שיפוטים ראשונים – ממשיך ה- Score – את תעמדי עם הפנים לכניסה ותהיי באמצע בין שני הקירות. תלכי לכניסה תצאי החוצה.

  תכנסי. תתארי את הכניסה. כאן  יתחיל הבלבול. אנשים ישאלו את עצמם אם הכניסה היא פיסת
 או סמלית. אני אהיה מודעת לבעיות שלכם וכאן יתחיל המשחק בינינו לפי התגובות שלכם. אני אשחק. תמונה, פסל, סנסציה.אני נכנסת

 חזרה. לאט לאט אעשה פוקוס. אולי אחזור לרצפה. יהיה לכם יותר קל. אשכב על הרצפה, אבל הרצפה תדחה אותי. הרצפה לא נעימה - מצב
 ודימוי. נשאר לי רק הקהל, אני רצה אליו. כל הזמן קיימת הדינמיות בין קונקרטי ומופשט. כך זה נמשך ללא עלילה, עם שיאים שונים.

  אין עלילה ואין גם רצף במצבים. יש קפיצות שנראות מכוונות ממצב "עמום" לצחוק פתאומי.
 זה חלק מהניכור שהוא בסיס בעבודה. אנשים אומרים לי: “את עושה דינמיקה קבוצתית". זה לא זה בגלל הניכור, אני לא נותנת לכם

 להזדהות עד הסוף. הקטיעות מזכירות לכם שאני משחקת, שאני מנסה להעביר משהו, אווירה או מערכת ערכים. כשאני בוכה, אני משאירה
 את זה פתוח. מאפשרת לכם להזדהות עם הבכי וגם לומר "הנה בחורה משחקת בכי". לפעמים אני צוחקת צחוק שאומר "נו, באמת, זה

 מגוחך, מה שעשית".
 “נראה שהטקסט האמתי שלך הוא היחס עם הקהל, זה בנושא".−

 אני מכירה את הקהל של היום, ומנצלת את זה. אני מפוררת את הגוש האלמוני ליחידים, גם מבחינה פיסת בתוך חלל הגלריה, ויש לזה
 השלכות על גישתו הכללית, על שיפוטו, כי מבנה מסוים יותר גישה.

 היום אני לא יכולה להביא קהל לקתרזיס בתוך אמיתות קדושות של מיתולוגיה כמו בתאטרון דתי. היום הצופים הם יותר אישיים ביחס
 למיתולוגיה. האמונה היא קונבנציה אינטלקטואלית ולא אמוציונלית. אני מציעה את אפשרות הניכור כאפשרות לברוח לאינטלקט. אני

 שומרת על מתח של החלטות, משאירה דימויים פתוחים. נראה לי בלתי אפשרי לבוא היום אל צופה בסיטואציה מיתית לא-אמתית כסמל
  ל"אמת אנושית

 יסודית", זה קצת פשט את הרגל, איבד את החדות שלו: בגלל ה"לא ביחד" של הקהל, בגלל האינדיבידואליות שלו. כדי שהצופה שלי
 יתעורר לאיזו מעורבות אני צריכה להתחיל על מישור שווה אתו, ההתחלה היא ניטרלית, התחלה של כלום.

 "לכן ההופעה הלא מאופרת הבגדים הלא תחפושתם ?”−
 אני לא פרימה-בלרינה, לכל היותר אני רקדנית גרועה, ואני גם רוצה שזה יעבור לקהל. יש הזנחה מסוימת בצד ההופעה האישית, כדי שלא

 יתעורר הצד הסקסי, שאני לא מחפשת אותו. זו סכנה, בחורה צעירה זוחלת על הרצפה, מתגלגלת על הרצפה ועושה כל מני תנועות שיכולות
 להעלות אסוציאציות לא רצויות לי.  בדרך כלל אני מצליחה לעורר כבוד. אני מופיעה בחצאית רחבה ופשוטה ובחולצה נוחה, שום דבר



 מיוחד. לא תחפושת, לא איפור, אפשר לומר שאני עושה underplay בתור שחקו ו- overplay בתור "מענטש".
 “השאלה הבלתי נמנעת איך הגעת מציור למופע תאטרוני?”−

 ציירתי יפה, אבל ריק, ציירתי אבסטרקט. אפשר לומר שהאבא וה-אמא שלי היה האבסטרקט, אבל אני כבר נולדתי אחרי כל זה. תפשתי איך
 עושים את זה ולא ולא הרגשתי. זה היה יפה – וריק. ניסיתי גם לצייר פיגורטיבי: נשים, סמלים וכל זה ופתאום תפשתי שאני יכולה לעשות

 את זה בעצמי, לפניכם וגם להיות בטוחה שזה עובר, ואם לא יעבור אאלתר ואנסה בדרך אחרת. כמובן שיש קשר לתקופה. כיום באמנות
 הפלסטית יש אמנים-מופיעים, אלא שאני לא מרגישה קרבה אליהם בגישה, ויש כמובן ה-"דאדא", ומול זה אני, האופי שלי. אני רוצה

 לראות אותך, לא רוצה בטלפון. לא רוצה להתמזמז עם לבד בחדר עם העיפרון.
 מה יותר אמתי, פרימיטבי מבן-אדם שעומד מולך ואומר משהו בגופו על מצבים קלסיים אנושיים. אני נותנת הרבה ורוצה שירגישו בזה.

 אולי זו ראקציה שלי לאמנות של היום. אם יגידו: “יה, כמה עבודה היא השקיעה בזה, לא הדביקה שני דברים על הקיר ועשתה מניפסט",
 אני אשמח. אני סחוטה אחרי כל מופע וכנראה מכאן בא יחס הכבוד של הקהל.

  “את רואה את המופע מורחב – להקת-שחקנים החוזרת על הצגה מספר רב של פעמים, כמו בתאטרון?”−
 הכל בנוי על שאני לבדי ועם הקהל. הטקסט מבוסס על זה. אם נהיה שניים בהופעה יתרחשו דברים ביו שנינו ואני צריכה את היחידות. אף
 פעם לא חזרתי על מופע, שלא לדבר על זה שהופעה בגלריה היא אחרת מאשר במועדון. בגלריה אני יודעת שאני מחכה לקהל פסיבי שבא
 לראות תמונות, ואז אני בונה מערך צורני מופשט שלם. במועדון אני מוכנה לשיתוף של הקהל. אני בונה מעטפה לסיטואציה פיזית קיימת.

 עכשיו אני "זוללת דימויים", מנסה, בודקת, ובכלל, מי רוצה לעשות אותו ציור עוד פעם?
  
 
 
  



  
 
 

Adina Bar-On in front of an audience: A meeting  
by Sarah Breitberg 

Yediot Aharonot: Friday, March 3 ​rd​, 1967 
 
On the Invitation it was written that Adina Bar-On will perform a Visual Theater in Julie. M. 
Gallery. By word of mouth I was told that she is a Graduate of Bezalel Academy. 
 
People gathered in the gallery, and Adina Bar-On performed amongst and within us. An especially 
delicate situation, even a bit scary in light of precedents.  In some manner, an invitation to Hand to 
Hand Combat in which only one side knows the rules. Will she use her relative advantage as a 
player opposite the audience – as too familiar experiments in the new theater – ridicule us, force us 
to be active participants in the show, turn us into Circus Bears? Or perhaps the opposite – as the 
well known experiments in Contemporary art – she will expose herself in an awkward and 
embarrassing manner, she will make an Apotheosis of her perversions, of her complexes, she will 
break taboos, will cause us to pity her or to mock her, according to our natural inclinations?  All 
Academic questions (what is there in theater for a Bezalel student?) were pushed to a second 
priority in view of this frontal meeting performer – audience.  
 
Adina Bar-On  chose neither of the options, from the manner in which the speechless performance 
developed  it was obvious that she is very well aware of the emotional luggage the audience carries 
and made use of it. The show was a series of abstract situations and images (here, her background 
of Plastic art was apparent) that Bar-On performed with her body and face while she related to the 
people surrounding her, the gallery's space and to the walls. An abstract pantomime without a plot. 
 
“- What are you doing, Adina, What is it called?” - I asked her. 
I am doing something that has not yet been named, I have not found it a name. In the Invitation I 
termed my art “Visual Theater” but this is not accurate. Perhaps Theater-Situation-Image. Perhaps, 
it is still difficult for me to phrase exactly what I am doing. I began writing, to myself, some things 
and to search possible sources in books. I have found a connection with the”Sacred Actor”of 
Grotowski, with Brecht's alienation, with the Kabuki theater and still this is so different. 
 
"- Do you write a text before the performance?” 
It is not exactly a text, it is a Score, a sequence of movements, situations and images, that develop 
 on location, and to which much improvisation is added in accordance to what I receive and sense 
from the audience while I perform. The performance that you were in was a long one (about a half 
an hour) because I felt that it was not long enough for you, there are shorter performances. 
 
" - What does a Score look like? What is written in it?” 
I can try and reconstruct one according to the performance I presented  last night at the gallery. It 
starts out with the coordinates of the location, the walls, the colors, the perspective, assumed 
amount of people, lighting. A gallery, a small number of persons, a lot of light, small objects, on 
the  walls, which do not enclose the space.  
I begin. Adina, you will be by the side wall opposite the entrance, after the corner, with your face to 
the corner. Here  notice-ability will be  “under zero mark”, marginal, not in focus (though it's 
interesting that precisely this Minus may invoke a Plus). Get up and  everyone will notice that you 
are getting up. It will be slow. You will be alienated but the audience will relate to you with Alert, 
“She is now starting”. Take them with you. If you look straight at them they can be frightened. 
Don't look. Show them your back. Let the body express the state of tension.. Have them notice that 
you sense their presence at your back, and they will begin to define the situation that they are in: a 



theater without a stage, without spotlights. The audience does not know what is its stand in relation 
to the situation. They must make their assessments. During the performance, each one will make his 
own decisions. It is difficult. I know, but I will signify, define, create a special-sculptural reference 
with my hands. Something Aesthetic, a point to start from, a neutral link of human terms. But, still, 
since it is a young woman who is standing here, singly, in front of the audience, questions arise, 
even as gossip. How does she look?  - Very initial  judgments - The Score continues, resumes. You 
stand with your face to the entrance but be in the center between the two walls. Walk to the entrance 
and   continue outside. Come inside. Describe the entrance. Here there will be confusion. People 
will ask themselves if the entrance is physical or symbolic. I will be aware of this and here the 
acting between us will begin and evolve from their reactions. I will act - an image, a sculpture, a 
sensation. I will enter again. Slowly I will create a focus. Perhaps I'll return to the floor. This will be 
easier for the audience. I will lay on the floor but the floor will repel me. The floor is not pleasant – 
this is a situation and image. The audience will remain, for me, I  run towards them. There is a 
constant  dynamic between the concrete and the abstract. In such a way it goes on without a plot, 
with various peaks.  
 
"- There is no plot and no continuity of situations. There are jumps that seem intentional from 
“hazy” situations to sudden laughter. 
This is a sense of alienation, which is at the base of this work. People say to me “You are doing 
Group Dynamics'', this is not it. As a result of the alienation I prevent you from wholly identifying. 
The discontinuity reminds you that I am merely acting, that I am attempting to transmit something, 
an atmosphere, a system of values. When I am crying I leave it open. I permit you to identify or to 
say “here is a young woman acting crying”. Sometimes I laugh a laughter which says “Oh`, this is 
ridiculous, what have I done”. 
 
"- It appears that your true text is the relation to the audience – this is the theme” 
I am familiar with the audience of today and I make use of it. I divide the anonymous group into 
individuals, also physically, inside the gallery's space, and this has consequences on the general 
attitude, on the judgment, since a specific structure creates a specific attitude. Today Catharsis can 
not be aroused  from mythology's sacred truisms as in the religious theater.  Today the audience is 
more private, individualized, when it come to mythology. Belief is an intellectual convention and 
not an emotional one. I here suggest the possibility of alienation as an escape to the intellect. I 
suspend the tension of decision making. I leave the images open. From my view, it is impossible to 
appeal to the audience with a mythic situation, one that is not real as a symbol to “basic human 
truth”. This has been “bank rapt”, lost its sharpness, because the audience is not a unified group, 
because of its individualism. In order that my viewer will awaken to some kind of involvement I 
must begin as an equal to him. The start is neutral. The beginning is a nothing. 
 
“- So, does this explain the performance without make-up, the clothes that are not costumes?” 
I am not a prime-ballerina. At the most I am a Bad dancer and I want this to be conveyed to the 
audience. There is some neglect in the personal appearance so that the sexual view will not be 
aroused since I am not interested in it. It is a risk. A young woman crawls on the floor, rolls on the 
floor and makes all sorts of movements that may arouse associations that I am not interested in. I 
usually succeed in arousing respect. I perform in a wide and simple skirt and in a comfortable 
blouse, nothing special, no costume, no make up. One could say that I underplay my role as an 
actress and overplay my role as a “human being”.  
 
"- The inevitable question is how did you get from painting to a theatrical performance?” 
I painted well but empty, I painted abstract. One could say that my father and mother were abstract, 
but I was born after all that. I managed to do it but I did not feel it was beautiful yet – empty. 
I also tried to paint figurative: women, symbols but all of a sudden I realized that I could do all that 
with my presence, in front of you, and to make sure that it communicates, and if not then I will  



 
improvise and try another way. Of course, this does connect to the era we are in. Today in the 
Plastic arts there are artists who perform, though I do not feel close to them in my attitude, and there 
is “Dada'' of course, and facing this is me, my personality. I want to see you, the audience, in 
actuality, not by the telephone and not “to make out” alone in a room with a pencil. What is more 
real, primitive, than a person standing there' in front of you and saying something with her body 
pertaining to classic human situations. I give a lot of myself and I want this to be felt, maybe this is 
my reaction to today's art.  If one would say: “ Oh`, how much work she has put into it, hasn't 
passed two to elements on the wall and termed it a manifest '' I should be pleased. I am drained after 
every performance so perhaps this where the respect comes from.  
 
“- Can you envision the performance broadened – an actors troop that repeats the same performance 
many times, as in theater? “ 
It is all based on my being alone with the audience. On this the text is based. If we will be two in a 
performance then situations will o cure between us and I want oneness. I have never repeated a 
performance, not to mention that the performance in a gallery can not be as a performance in a club. 
In a gallery I know that the passive audience has come to view pictures so I build a complete 
abstract formal  alignment. In a club I am prepared for an audience collaboration. I construct, in 
advance, a frame for the actual physical situation. Now, I “gobble down” images, I try, I test, 
examine, and any way, who wishes to repeat the same painting twice? 
  



עדינה, בלתי מוחשי
מאת צבי רפאלי

7.8.87שישי,יום,במהמדור,חיפה"ב-”קולפורסם

בצורנות הגוף והקול? מונטאג' אנושי?כיצד ניתן לסווג את אמנותה? מיצג? צרוף אמנות פלאסטית
עדינה בר-און חיפנית לשעבר. (כל המוכשרות היו פעם חיפניות).

פנימי, המבקש לפרוץבתווי הפנים. בהשמעת הקול נחשף כמו אלמנט של מונולוגהנתון מקום. הלה מכתיב את הפלסטיות בשפת הגוף. רטט קל
הפעולה מעוררת אסוציאציות.החוצה. הניכור המתמיד תובע מהצופה חשיבה אינטלקטואלית.

הקהל אל עדינה, שכמועדינה משתכפל בדיוקניהם ושוב כבומרנג חוזרת חשיבה שלכל אחד ואחד בין הצופים עם הזיכרונות שלו. דיוקנה של
מלקטת אל תוכה את רישומי הצופים.

אחר אחת מהופעותיה רשמתי:

לא מחול
לא משחק

לא שיח
תנועה מעוותת

זחילה
ניתור על רגל אחת

גיחה אל הקהל
רצף צלילים דוממים

זרמי קו וצבע
מידע שלא הגיע

מידע הגיע
לא נשארת כפי שהיית

משהו התרחש
חוט דק

בלתי מוחשי
נוגע ולא נוגע
סמוי מן העין

פרץ והבזיק
קטוף אותו

קבלהו

אל תקטוף
אל תקבל
הוא קיים

איתך
ובלעדיך

כציור שטרם נברא
המתן

בדריכות

בשממון
בעצב

בצחוק
בביטול
בשנאה
אהבה

לא משחק
לא שיח

לא מחול
ושלושתם נוכחים בהעדרם

באלם צפיה
סוף?



יש ואין מקבלים את מיצגיה של עדינה. בעלת גלריה מסוימת, שהמלצתי לפניה להזמין את עדינה איננה מברכת אותי לשלום (היו היא עוסקת
בבורסה) ברור, חיפה איננה תל אביב, לא ירושלים.

ובתל-חי, כמובן.עדינה בר-און בפסטיבל ישראל, במוזיאוני תל-ביב וירושלים

בובות יפני מהמאהממצגיה הזכירה לי התגלמות והשאלה של בונר קו. תאטרוןאוונגרד אמתי, הפושט ולובש בכל פעם צורה אחרת. באחד
התשע-עשרה.

להיות עדינה... .מובנת לכל. אך אמתית, כנה, מעוררת התכנסות לתוך עצמך.עדינה בר-און, אמנית שיצרה את שפתה המיוחדת. עדיין לא


