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Giuliano Barbolini
Presidente

Emilia Romagna
Teatro Fondazione

VIE Festival. Una geografia che si allarga

Giunto ormai alla sua quattordicesima edizione - era il 2005 quando il
decennale percorso con “Le vie dei festival” mutava forma e da ras-
segna si faceva festival esso stesso -, VIE non intende perdere la sua
spinta originaria e prosegue nel suo cammino: l'obiettivo resta portare
in Italia e nel territorio della Regione Emilia-Romagna i piu interessan-
ti esiti del linguaggio scenico e spettacolare europeo ed internazionale
del momento, accompagnati da alcune produzioni italiane scelte. Una
vetrina articolata e complessa quella di VIE, che vuole attrarre nelle
nostre citta spettatori e operatori dall'ltalia come dall'estero, in un mo-
mento di festa condivisa e di scoperta delle nuove possibilita teatrali.
Continua a fondarsi dunque su un procedere in apertura e in ascolto il
lavoro di VIE Festival che, quest’anno, rilancia anzi il suo impegno, al-
largando non tanto la geografia degli spettacoli o degli artisti (che pure
spaziano dal Sud America all'Asia), quanto quella delle sue citta. Al
nucleo ormai consolidato di Modena, Bologna, Vignola e Carpi torna ad
aggiungersi Castelfranco Emilia e, soprattutto, fa il suo ingresso Cese-
na. Tutte le citta in cui opera ERT Fondazione per la prima volta pren-
dono parte alla vita del festival, ospitando non solo le messe in scena,
ma un complesso di iniziative per il pubblico cittadino e per i giovani
artisti con lo scopo di trasformare i dieci giorni in un lungo laboratorio
creativo sul teatro, per raccogliere gli stimoli degli spettacoli ospitati e
condividerli con il nostro territorio.

E d'obbligo dunque sottolineare e riconoscere il fondamentale so-
stegno di quelle istituzioni, pubbliche e private, che, come noi di ERT,
vedono nel teatro e nel suo diffondersi capillarmente all'interno del-

la societa, operando su piu livelli e con diversi spettatori, un mezzo
necessario a mantenere uno sqguardo aperto e vigile sul presente.
Quest’edizione & dunque speciale, per il sistema di collaborazioni e
reti che ha messo in atto, suggellate poi dalla presenza al suo interno
delle iniziative legate alla seconda uscita italiana del progetto europeo
“Atlas of Transitions”, espressione della collaborazione di istituzioni
culturali e universita di sette paesi europei (lItalia, Albania, Belgio, Po-
lonia, Francia, Grecia e Svezial, che esplora lo scambio interculturale
tra cittadini europei e nuovi arrivati attraverso le arti dello spettacolo,

i processi creativi e lo studio collaborativo di ricerca, e di cui ERT e
capofila.

Claudio Longhi
Direttore

Emilia Romagna
Teatro Fondazione

VIE Festival 2019: paesaggi e scritture

Fedele alla sua prima vocazione di mappare la contemporaneita per
tentare, piu ancora che di coglierne la strada maestra, di ipotizzare il
tracciato labirintico dei suoi possibili percorsi aperti sulle geografie del
nuovo, anche per la sua quattordicesima edizione VIE Festival continua
le sue “eccentriche” esplorazioni della scena odierna per indovinarne
e proporne taluni tratti singolari. Sul filo di vagabondaggi svarianti dal
cuore sanguinante di un vecchio continente che travolto dallo spettro
della crisi (economico-finanziaria, ma non solo) e ossessionato dal-

la minaccia della decadenza sembra avere perso il senso della sua
identita, eppure trova forse proprio nel teatro uno dei suoi piu tenaci
collanti culturali, ai paesaggi stranianti di nuovi mondi, come quello
latino americano, che nella spiazzante distanza della loro “giovane” e
non di rado “brutale” alterita possono forse additarci possibili alter-
native alla prigionia delle nostre convinzioni e convenzioni quotidiane,
la drammaturgia si € imposta in questo nuovo scorcio di VIE come una
delle faglie di discontinuita piu ricche e stimolanti per pensare e dare
forma al nuovo. Una drammaturgia “critica” esplosa in un caleidosco-
pio di possibilita e prospettive: aperta al dialogo con il postdrammati-
co nelle visioni multimediali di Kourtakis o nelle vertiginose mise en
abime di Blanco, passando per il didattico divertissement postmoder-
no di Aristotele invita Velazquez a colazione e gli prepara uova e (Francis)
Bacon; tentata dal teatro documento di Kepler-452 ma sensibile anche
al fascino dell'epopea e del fiabesco nella virtuosa prestidigitazione di
Yeung Fai; disposta a esplorare le risorse dell'(auto)biografia con Casa
Calabaza, First Love o il melting pot di / am Europe, magari spingendosi
fino a saggiare forme liminali come la biografia dell'organico di Joie de
vivre o la biografia ficta di Wasted; concentrata a interrogare i confini
tra verita e finzione nei quadri en trompe Uceil dei Berlin, di Mundruczé
o di Fanny & Alexander; innamorata della letteratura sulle scene di A
Bergman Affair, Strange Tales e fedeli dAmore; non aliena all’esercizio
della riscrittura, come nel caso delle variazioni pirandelliane di Scimo-
ne Sframeli; pronta a cercare nuove soluzioni postideologiche alla via
dellengagement dal recital di Amyra (fka Amy Ledn), all'epica fanta-
scientifica di Calderdn, alla reinvenzione del mito tragico di Carnevali.
Una drammaturgia cangiante, dunque, che nelle sue mille eccezioni
sembra volerci dire che il “mondo d'oggi puo ancora essere rappre-
sentato attraverso il teatro™.
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ARENA DEL SOLE
BOLOGNA

durata 1 ora e 30 minuti
prima assoluta
spettacolo in italiano
sovratitolato in inglese

TEATRINO GIULLARE
MENELAO

di Davide Carnevali

uno spettacolo costruito, interpretato e diretto da Teatrino Giullare

scene Cikuska
luci Francesca lda Zarpellon

co-produzione Emilia Romagna Teatro Fondazione

e Teatrino Giullare

con il sostegno della Regione Emilia-Romagna

siringrazia Gianluca Vigone

foto di Luca Del Pia

Rielaborazione in chiave contemporanea dei
miti legati alla casa degli Atridi, ma anche
lucida riflessione sul concetto di ‘tragico’ nella
contemporaneita, Menelao apre la quattordi-
cesima edizione di VIE Festival. Questa nuova
produzione di Emilia Romagna Teatro Fonda-
zione, segna il ritorno a VIE di Teatrino Giulla-
re, qui alle prese con la messinscena del testo
che nel 2016 ha ottenuto la Menzione speciale
della giuria alla prima edizione del Premio
Platea. Autore del testo & Davide Carnevali,
drammaturgo tra i pit interessanti della nuova
generazione, impegnato con ERT anche come
ideatore del Progetto Classroomplay.

Teatrino Giullare, sotto la guida di Giulia
Dall'Ongaro ed Enrico Deotti, da piu di vent'an-
ni sviluppa la propria ricerca artistica inda-
gando la drammaturgia e larte dell'attore
tramite la sperimentazione di artifici scenici.
La Compagnia, che in questi anni ha ricevuto
numerosi riconoscimenti, ha realizzato spet-
tacoli teatrali, installazioni, laboratori, progetti
speciali per il teatro e l'arte in trentatre diversi
paesi del mondo, avendo sempre come co-
stante la sua originale poetica.

Davide Carnevali ha scritto numerosi testi
teatrali, premiati con riconoscimenti in ltalia
e all'estero, tradotti in tredici lingue e allestiti
in diverse stagioni teatrali e festival interna-
zionali. Nel 2018, a Carnevali ¢ stato conferito
il Premio Hystrio alla Drammaturgia.

Le strade artistiche di Teatrino Giullare e
Davide Carnevali si incontrano grazie a Mene-
lao, che omerici ricordi dipingono potente,
vincitore a Ilio e regnante di Sparta, uomo
ricchissimo e sposo della donna piu bella del
mondo. E cosi &, anche se qui, in questo testo
e in questo spettacolo, cio che viene eviden-
ziato e che questo eroe intuisce che nella sua
vita apparentemente cosi perfetta qualcosa
non funziona, ma allo stesso tempo non & in
grado di agire per cambiare la sua situazione.
Menelao non é felice.

‘Rubando’ al sociologo polacco Zygmunt Bau-
man, possiamo descrivere l'eroe greco come
figlio di una societa in cui il mercato tende a
mantenere aperto l'orizzonte del desiderio
perché questo non sia mai soddisfatto, e cosi
il protagonista si trova alla mercé di aspira-
zioni eternamente incompiute. Non gli basta
quel che la vita gli ha dato e brama cio che
non ha. Vorrebbe morire come un eroe, ma
non e questo il suo destino; vorrebbe vivere
felice come una persona qualsiasi, ma non si
accontenta di esserlo. Come ogni uomo abi-
tuato ad avere davanti a sé molteplici opzioni,
Menelao - per pieta o per paura - & incapace
di sceglierne una, cadendo nello scacco di

un’aporia a cui non vede soluzione. Vive uno
stato di depressione ed e preda di angosce

e infelicita. Cosi il non-eroe greco diventa
protagonista della peggiore delle tragedie:
quella di una sofferenza che non conosce
fine, una vita che non conosce redenzione,
una storia che non conosce finale. La mitolo-
gia greca, abilmente intrecciata all'attualita
e al mondo contemporaneo, sonda gli eterni
meccanismi del desiderio.

The texts of the Italian playwright Davide Carne-
vali are translated in 13 languages and presented
in several international theatre festivals and
seasons.

Teatrino Giullare’s theatrical research focuses on
mixing arts, exploring physical limits and expres-
sive skills and on experimenting stage artifices.
This translates into an original poetics leading to
art projects welcomed worldwide.

Contemporary reinterpretation of the myth

of Atrides and clear analysis of the concept of
“tragic” in the contemporary world, Menelao was
awarded a Special Mention at Platea Prize 2016.
Menelao is the symbol of a society where the
market - as Zygmunt Bauman observes - keeps
desire alive so that it can never be fully satisfied.
The protagonist is the victim of eternally unsatis-
fied ambitions. What life gave him is not enough
and he keeps craving for what he does not have.
He would like to die as a hero, but he is not des-
tined to it; he would like to live a common happy
life but being like anybody else does not satisfy
him. As anyone having multiple options, Menelao
is unable to choose any, for fear or pity. Fallen
into a no-way-out illogical condition, the Greek
antihero is trapped in the worst of tragedies. His
life is an endless painful search for redemption, a
no-end history.
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TEATRO STORCHI
MODENA

durata 1 ora e 40 minuti
prima nazionale
spettacolo in spagnolo
sovratitolato in italiano
e ininglese

SERGIO BLANCO
EL BRAMIDO DE DUSSELDORF

testo e regia Sergio Blanco

perfomers Gustavo Saffores, Walter Rey e Soledad Frugone
video art Miguel Grompone

allestimento, costumi e luci Laura Leifert e Sebastian Marrero
design del suono Fernando Tato Castro

preparazione vocale Sara Sabah

preparazione al basso Nicoldas Roman

comunicazione e stampa Valeria Piana

immagine di copertina Rubén Lartigue

graphic design Augusto Giovanetti

fotografia Nairi Aharonian

assistente alla regia Juan Martin Scabino

assistente alla produzione Danila Mazzarelli

produzione e distribuzione Matilde Lopez Espasandin
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Sergio Blanco, mai rappresentato in Ita-

lia sino ad ora, € una vera rivelazione della
drammaturgia piu recente.

Drammaturgo e regista teatrale franco-uru-
guaiano, dopo aver studiato filologia classica
e regia alla Comédie Francaise, Blanco si e
dedicato alla scrittura e alla regia teatrale.
Ha ricevuto diversi premi per i suoi spettacoli,
rappresentati in tutto il mondo, e la maggior
parte delle sue drammaturgie, oltre ad esse-
re state pubblicate e rappresentate nel suo
paese di origine, sono state tradotte in varie
lingue e pubblicate in vari paesi.

Seguendo la linea di auto-finzione che ha uti-
lizzato per diversi anni, il suo ultimo lavoro El
bramido de Disseldorf (Il bramito di Dissel-
dorf) &€ un’opera che affronta la morte del
padre di un autore teatrale in una clinica di
Disseldorf, citta in cui questo drammaturgo
ha viaggiato per realizzare un progetto, anche
se non sapremo mai con certezza e precisio-
ne di cosa si tratti.

Con lo sviluppo della storia, le tre possibili
ipotetiche ragioni per cui il drammaturgo

si trova a Dusseldorf si intrecceranno in un
vertiginoso gioco teatrale. Questi motivi oscil-
lano tra: la partecipazione all'inaugurazione
di una mostra su Peter Kirten - l'infame
serial killer tedesco dell’inizio del XX secolo,
conosciuto con il soprannome di “vampiro di
Dusseldorf”, e per la quale il drammaturgo
scrisse un catalogo; il consenso nel firmare
un contratto come sceneggiatore di film por-
no per una delle piu grandi societa di produ-
zione cinematografica dell'industria europea
del porno; €/o, infine, la scelta di andare
avanti con la conversione al giudaismo attra-
verso la circoncisione nella famosa sinagoga
di Disseldorf.

Pertanto, parallelamente all'argomento
relativo alla morte del padre - che sara parte
essenziale della storia - lo spettacolo affron-
ta anche i limiti dell'arte, la rappresentazione
della sessualita e la ricerca di Dio.

Scritto nel 2016, El bramido de Diissel-

dorf vanta una squadra artistica di alto livello
composta da artisti come Gustavo Saffores,
Walter Rey e Soledad Frugone, scenografi
come Laura Leifert e Sebastian Marrero, il
videoartista Miguel Grompone e il sound de-
signer Tato Castro.

«Dusseldorf. Mentre il figlio lascia lospeda-
le per comprare le ciliegie, il padre muore
ascoltando Il Messia di Handel. Inizia quin-
di un viaggio retrospettivo senza regole in
cui ogni trasgressione era ed e possibile.
Una “self-fiction” in evoluzione che affronta

argomenti complessi. Nella sceneggiatura,

la ricerca di Giuda alimenta uno dei viaggi
del figlio, svela le diverse forme di schiavitu
contemporanea e la silenziosa reificazione

di crimini storici e attuali. Per ogni piega che
si svolge come un labirinto, Sergio Blanco
interroga e viene interrogato dal vuoto e dagli
abissi. Contemporaneamente, le sequenze - i
boati - richiamano un’etica profonda, uno
sguardo audace che descrive le parti oscure
di ognuno di noi, mentre emerge la tene-
rezza e 'amore nel rapporto genitore-figlio.
Nel cuore de El bramido di Disseldorf, i raggi
di felicita e vitalita denotano che & possibi-

le e necessario scrivere e fare teatro dopo
Auschwitz-Birkenau e durante gli olocausti
contemporanei.»

Raquel Lubartowski

The French-Uruguayan playwright Sergio
Blanco, is one of the most renowned Latin
American authors today, whose work premieres
on both sides of the Atlantic. Following the auto-
fiction line that he has been walking through for
several years, this his latest piece speaks about
the agony and death of a theatre author’s father
in Disseldorf, a city where this playwright has
traveled to carry out a project we will never
know with certainty and accuracy what it is.

As the play develops, the three possible hypo-
thetical reasons why the playwright is in Dis-
seldorf will intertwine in a vertiginous theatrical
game. These reasons oscillate between: attend-
ance at the opening of an exhibition about Peter
Kiirten -the infamous German serial killer from
the beginning of the 20th Century, known by the
nickname “Diisseldorf's vampire”, and for which
exhibition the author has written a catalog; at-
tendance to sign an agreement as porn movie
screenwriter for one of the largest companies
of the European porn industry, and/or attend-
ance to move forward into his conversion into
Judaism through circumcision in the famous
Diisseldorf Synagogue. Therefore, in parallel to
the subject matter related to the death of his
father — which will be core- the script will also
address art limits, sexuality representation and
the search for God.
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ARENA DEL SOLE
BOLOGNA

durata 1 ora e 40 minuti
prima nazionale
spettacolo in ungherese
sovratitolato in italiano
e inglese

AMBASCIATA DI UNGHERIA
ROMA

ﬁ ﬁ Istituto Balassi
Accademia d'Ungheria
in Roma

KORNEL MUNDRUCZ0 /
PROTON THEATRE
IMITATION OF LIFE
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regia Kornél Mundruczo

interpreti Lili Monori, Roland Raba, Annamaria Lang,

Zsombor Jéger, Dariusz Kozma

scena Marton Agh

costumi Marton Agh, Melinda Doman

luci Andras Eltetd

scritto da Kata Weéber

drammaturgia Soma Boronkay

musica Asher Goldschmidt

assistente alla regia Anna Fehér

producer Dora Biiki

responsabile di produzione Zsoéfia Csato

produzione Wiener Festwochen, Vienna, Austria; Theater Oberhau-
sen, Germania; La Rose Des Vents, Lille, Francia; Maillon, Théatre De
Strasbourg / Scéne Européenne, Francia; Trafé House Of Contempo-
rary Arts, Budapest, Ungheria; Hau Hebbel Am Ufer, Berlin, Germa-
nia; Hellerau - European Center For The Arts, Dresden, Germania;
Wiesbaden Biennale, Germania
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Per la prima volta VIE ospita una creazione di
Kornél Mundruczd, regista teatrale e cine-
matografico ungherese. Classe 1975, Mun-
druczd ha fatto il suo debutto come regista
cinematografico nel 2003 al Festival di Can-
nes, dove negli anni successivi ha presentato
altri cinque lungometraggi, sia nella sezione
Un Certain Regard che nella competizione
ufficiale.

Sempre nel 2003 inizia la sua carriera in
teatro, e sei anni dopo fonda la compagnia
indipendente Proton Theatre insieme a Déra
Buki, con la quale mette in scena spettacoli
che, negli ultimi anni, sono stati presentatiin
oltre cento festival in tutto il mondo.

Nel 2017 e stato nominato per il prestigioso
Faust Award, che ha fatto un'importante ec-
cezione essendo questo un Premio riservato
al teatro tedesco, proprio per la straordinaria
direzione dello spettacolo presentato a VIE.
Imitation of Life puo essere infatti considerato
il suo capolavoro, un’opera intensa e coin-
volgente, gia ospite di teatri e festival in tutto
il mondo, vincitrice di Premi internazionali
della critica specializzata e del pubblico. Lo
spettacolo & stato acclamato dalla stampa
europea che lo ha definito «un evento poetico
e politico al tempo stesso, una forza della
natura, fatto della materia e del gioco della
vita che commuove fino alle lacrime».
Imitation of Life & uno sqguardo lucido sulle
contraddizioni di una societa - ungherese e
non solo - in cui prevale ogni forma di discri-
minazione.

Una stanza fatiscente a Budapest, in cui vive
una donna single che deve essere sfrattata

- questo e il punto di partenza dello spetta-
colo che focalizza l'attenzione sulla poverta e
sugli squilibri sociali in Ungheria. Un ufficiale
giudiziario arriva per sfrattare la donna dal
suo appartamento, ma una svolta inaspet-
tata ostacola il suo piano. Nel frattempo, lo
spietato individuo e costretto a esaminare

la propria coscienza, e diventa chiaro che
lappartamento abbandonato nasconde oscuri
segreti che i nuovi inquilini devono affrontare.
Un ragazzo cresce in una famiglia Rom, ma
non assomiglia a loro, il colore della sua pelle
e diverso. Il rifiuto delle origini pesa sulla
sua infanzia. Cerca di trovare una nuova vita
nell'anonimato della citta, ma non trovera il
suo posto. L'odio verso se stesso impedisce la
sua integrazione sociale e alla fine lo spinge
a commettere un atto omicida.

Scegliamo noi il nostro destino o le nostre
vite sono predestinate? Questo € il quesito
sollevato da Kornél Mundruczé a seguito di
un violento crimine realmente avvenuto a Bu-

dapest nel 2015, l'aggressione su un autobus,
a un Rom da parte di un altro Rom di estrema
destra.

In un’intervista rilasciata nel febbraio 2018 a
Elsa Pereira per la rivista “Saumon”, il regi-
sta ha dichiarato a proposito dello spettacolo:
«Cio che mi ha interessato in questa storia
non ¢ il fatto nel suo specifico, ma il suo
contesto generale perché la questione dell’i-
dentita € un problema che tutti affrontiamo
nelle nostre vite. Spesso, devi rinunciare alla
tua identita per collaborare con il sistema ed
essere accettato dalla societa che ti circonda.
In questa storia mi interessava la prospet-
tiva delle donne, delle madri. Volevo fare un
ritratto di due donne, e mettere a fuoco la
questione dell'identita.»

Hungarian master of theatre and film and artis-
tic director of Proton Theatre, Kornél Mundruc-
z0, raises a crucial question: can we control our
fate or is it set in stone?

A boy grows up in a Roma family, but he doesn't
look like them - his skin color is different. The
denial of his origins weighs on his childhood. He
tries to find a new life in the anonymity of the
city, but he will not find his place. Self-hatred
stifles his social integration and finally pushes
him to commit a murderous act against a young
Roma on a tram.

Do we choose our fates, or are our lives pre-
destined? This is the question raised by Kornél
Mundruczé following this violent crime in Buda-
pestin 2015. His actors become the artful pro-
tagonists of a fictional story that begins when a
process server arrives to evict a single woman
from her Budapest flat. An unexpected twist
prevents him from carrying out his plan, and he
is forced to examine his own conscience. In the
meantime, it becomes clear that the derelict
flat hides dark secrets that new tenants will
have to face. Imitation of Life is a lucid look at
the contradictions of a society, both in Hungary
and beyond, where all forms of discrimination
prevail on a daily basis.
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SAB.20RE 10.15
ISTITUTO D'ISTRUZIONE
SUPERIORE “CRESCEN-
ZI PACINOTTI SIRIANI”
BOLOGNA

LUN.4ORE9.00e 11.15
LICEO LINGUISTICO
STATALE “ILARIA ALPI”
CESENA

MAR.5 ORE 9.00
ISTITUTO D'ISTRUZIONE
SUPERIORE
“G.GUARINI”

MODENA

SAB. 9 ORE 11.20

LICEO SCIENTIFICO
“ALESSANDRO TASSONI”
MODENA

Progetto Classroomplay
- primo anno

durata 1 ora e 15 minuti
prenotazione obbligatoria

DAVIDE CARNEVALI

ARISTOTELE INVITA VELAZQUEZ

A COLAZIONE E GLI PREPARA UOVA
E (FRANCIS) BACON

una creazione di Davide Carnevali

con Michele Dell’'Utri e Simone Francia / Diana Manea e Jacopo Trebbi
realizzazione video Olga Sargenti

sarta e attrezzista Virginia Mancini

produzione Emilia Romagna Teatro Fondazione
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A cosa serve il teatro e in che modo puo con-
tribuire allo sviluppo della societa? Una do-
manda che diventa ancora piu urgente quan-
do e formulata nellambito privilegiato in cui
si costruisce la societa del futuro: la scuola.
Con i Classroomplay, il teatro si mette al ser-
vizio degli studenti e si fa strumento didattico,
per mezzo di un approccio multidisciplinare
che attraversa filosofia, storia, letteratura,
arte. Il progetto, che si sviluppa nell'arco di
un triennio, si centra sulla relazione che in-
tercorre tra una visione del mondo e le forme
culturali attraverso cui essa si manifesta.

«[...) Il senso di questa operazione dramma-
turgica e quello di cercare di trasmettere
contenuti spesso molto complessi attraverso
una forma piu riconoscibile, assimilabile e
godibile. Per la stessa ragione, abbiamo scel-
to di ricorrere a un immaginario collettivo che
gioca con il continuo riferimento a quello dei
social network, oggi lo strumento di infor-
mazione, comunicazione e intrattenimento
piu utilizzato dagli appartenenti alla fascia di
pubblico cui ci rivolgiamo. | social possono
rappresentare una risorsa importante per il
nostro progetto: se 'idea, come dicevamo, &
quella di estendere il dibattito oltre il tem-
po della fruizione dello spettacolo, i social
possono offrirci questa opportunita. (...) Ma
la ragione per cui proponiamo di lavorare
con questi strumenti non ha a che vedere
unicamente con il successo che riscuotono
fra i ragazzi. Tutti questi social contano con
un denominatore comune ubicato proprio

al centro del discorso filosofico che stiamo
affrontando: il loro utilizzo implica da parte
dell'utente il dispiegamento di una precisa
strategia di “rappresentazione di sé”, che e
primariamente una “costruzione artificiale
del sé”. Da questo punto di vista, il problema
della rappresentazione tocca quotidianamen-
te e da molto vicino i nostri spettatori; ora

si tratta solo di renderli coscienti di questo
fatto, provando a stimolare in loro una rifles-
sione critica sulla realta che li circonda, e sul
rapporto che essi stessi intrattengono con
questa realta. (...)

Il teatro oggi ha forse perso la sua funzione
sociale, ma ancora ci puo insegnare questo:
a stimolare limmaginazione del fruitore. La
crisi di valori, la crisi politica, la crisi econo-
mica di cui siamo spettatori sono in realta
frutto di una crisi piu generale e generalizza-
ta: la crisi dellimmaginazione. Non sappiamo
piu elaborare un’alternativa a un modo di
vivere che non ci piace. In questo momento,
tranne poche eccezioni, i social, i prodotti di

finzione (e i prodotti culturali in senso lato),
sono spesso utilizzati piu come una via di
fuga a questa insoddisfazione, che non come
un mezzo per cambiare lo stato delle cose.
Proviamo dunque a far capire ai ragazzi che
hanno in mano uno strumento potenzialmen-
te virtuoso per migliorare la societa del futu-
ro, facendoli riflettere sulla matrice filosofica
di certi problemi del presente. E facendoli
divertire, primo fondamentale ingrediente
perché abbiano voglia di mettersi al lavoro.»

Davide Carnevali
dallintroduzione al volume pubblicato da Luca
Sossella editore

What is the purpose of theatre and how can it
help social development? This question raises
even more urgently when it comes to school as
the privileged environment where future society
is supposed to develop its roots. Through Class-
roomplays, theatre becomes an education tool
serving students through a multidisciplinary ap-
proach allowing them to explore different fields
such as philosophy, history, literature and arts.
The three-year-based project focuses on the
relation existing between a given vision of the
world and the cultural forms into which this
vision translates. The first year, the play will
investigate the concepts of “presentation” and
“representation” as well as formalisation and
the primacy of “verisimilitude” on “truth”, start-
ing from Greek culture and Aristotelian Poetics
until modern times. In the next years, the play
will analyse the concepts of “orderly space”,
from Descartes, to Eco and Deleuze and the
“chronological time” with Hegel, Einstein and
Walter Benjamin.

The performance is a small-size production
featuring two actors, a few objects and a mul-
timedia support via videos and smartphones;
the actors exploit irony and comedy to approach
very serious subjects. Students are directly
involved thus becoming an active and conscious
audience helping social development in their
days.

13



SAB. 2 ORE 19.00
DOM.3 ORE 17.00

TEATRO
DELLE PASSIONI
MODENA

durata 1 ora e 30 minuti

prima nazionale
spettacolo in francese
sovratitolato in italiano

Le opere teatrali di Ingmar Berg-
man sono rappresentate in Francia

dallagenzia DRAMA - Suzanne SAR-

QUIER www.dramaparis.com
in accordo con la Fondation Berg-

man www.ingmarbergman.se e [Agen-
ce Josef Weinberger Limited di Londra.
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THE WILD DONKEYS
A BERGMAN AFFAIR

da “Conversazioni Private”, un romanzo di Ingmar Bergman

un progetto di Olivia Corsini e Serge Nicolai

regia Serge Nicolai

collaborazione artistica Gaia Saitta

con Olivia Corsini, Gérard Hardy, Andrea Romano, Stephen Szekely e
Serge Nicolai

drammaturgia Serge Nicolai, Clément Camar-Mercier e Sandrine
Raynal Paillet

scenografia Serge Nicolai

creazione luci Marco Giusti, Elsa Revol

creazione suono Emanuele Pontecorvo

direzione tecnica Giuliana Rienzi

amministrazione Eric Favre

distribuzione Valentina Bertolino

produzione Cie The Wild Donkeys, FZ Producoes

con la collaborazione di Porto Alegre em Cena Festival, Brasile e Les
Subsistances, Lyon France; La Corte Ospitale, Italia; Il Funaro Centro
Culturale, Italia; L'Aria Corsica.

Nellambito di “Bergman100 - Ingmar Bergman Foundation”
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foto di Humberto Araujo

Lavoro solamente su questa macchia minuscola
che é l'essere umano. E Lui che tento di sezio-
nare, di analizzare sempre pit intimamente per
scoprirne i segreti.

Cosi spiegava il suo lavoro il grande cineasta
svedese di cui il 2018 ha visto la celebrazione
in tutto il mondo del centenario della nascita,
promosso dalla Ingmar Bergman Foundation.
La compagnia The Wild Donkeys fondata da
Serge Nicolal e Olivia Corsini, interpreti di
lungo corso del Théatre du Soleil di Ariane
Mnouchkine, nasce nello stesso anno del
centenario e sotto la stella del Maestro, cui
dedicano A Bergman Affair, tratto liberamente
dal romanzo “Conversazioni Private”.

Anna, eroina bergmaniana per eccellenza, &
prigioniera nella sua vita: tre figli e un ma-
rito che non ama piu. Quarantenne, dialoga
con il suo pastore, con suo marito, con il suo
amante. Malgrado la violenza psicologica di
cui e vittima, assediata dalla pressione socia-
le, familiare, religiosa, Anna lotta per essere
vicino alla sua verita, al suo desiderio e al suo
corpo.

In scena, il romanzo si rivela in un’opera
plurale, sia per le personalita degli inter-
preti che perilinguaggi teatrali applicati: su
ispirazione dei principi allopera nel Bunraku,
teatro di figura giapponese, i corpi dei cinque
attori sono a tratti interamente diretti, come
marionette, da un “manipolatore”, una figura
altra, per tradurre fisicamente i conflitti dei
personaggi, come se l'Inconscio stesso fosse
chiamato in soccorso. Un’anima, un doppio,
una coscienza, una guida. Il personaggio e
due.

In Bergman lintimita viene violata e sfogata
con sincerita, attraverso le sue complessita

e contraddizioni: conscio ed inconscio, corpo
ed anima, umano e divino, amore e desiderio.
La dinamica dell'attore, protagonista o mani-
polato da un corpo altro, integra un conflitto
essenziale per Bergman come per tutto il
teatro e per l'individuo nelle sue dinamiche
sociali: cosa significa essere guidati da altri
che se stessi?

Dalle note di regia

Il corpo accompagnato: un’anima, un doppio,
una coscienza, una guida.

L'attore non e piu responsabile dell'azione ma
vive il presente dellemozione, senza pensa-
re. Si libera da cio che deve fare per vivere
scoprendo, momento dopo momento le azioni
disegnate dal “manipolatore”.

Questa coppia armoniosa si fa carico dell'e-
sperienza del personaggio che ne condivide

il sentire, ma che puo esprimere in un’altra
forma.

E un lavoro sulla fiducia: si crede alla visione
istintiva dell'altro, nel presente della scena.
Senza giudicarla, lattore integra la proposta
del manipolatore e ne ascolta la risonanza
sul suo stato interiore e sulla sua esperienza
in scena.

Il corpo dell'attore & ricevuto dallo spettatore
in tutta la sua fisica potenza, senza mediazio-
ne. Come sulla scena, cosi verso la platea, il
dialogo avviene tra corpi.

Serge Nicolai

The Wild Donkeys was founded by Serge Nico-
lai’ and Olivia Corsini, actors for many years

of the Thééatre du Soleil directed by Ariane
Mnouchkine. The French troupe pay tribute

to Ingmar Bergman with their performance A
Bergman Affair, inspired by “Private Confes-
sions”.

On stage, the novel is revealed in a plural work,
both for the personalities of the performers
and for the use of a fluid combination of differ-
ent artistic expressions: on the ispiration of the
Bunraku's principles - Japanese puppet theatre
-, sometimes the bodies of the five actors are
direct by a “manipulator”, to physically translate
the conflicts of the characters, as if the uncon-
scious was called for help. A soul, a double, a
conscience, a guide. The character is two.

In Bergman works, intimacy is violated and
vented with sincerity, through its complexities
and contradictions: conscious and unconscious,
body and soul, human and divine, love and
desire. The dynamics of the actor, protagonist
or manipulated by another body, integrates

an essential conflict for Bergman as for the
whole theatre and for the individual in his social
dynamics: what does it mean to be guided by
others rather than themselves?
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DOM. 3 ORE 15.00 e YEUNG FA.I.
ORE 18.00
THE PUPPET-SHOW MAN

TEATRO DADA
CASTELFRANCO
EMILIA

foto di Kalimba M

durata 50 minuti

progetto, performance Yeung Fai
prenotazione obbligatoria  direzione Eric Domenicone

prima nazionale progetto del chiosco dei burattini Michel Klein
progetto dei burattini Yeung Fai

luci Marc Laperrouze

produzione Manege Maubeuge - Scene Nationale

coproduzione Perth International Arts Festival Australia
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Yeung Fai, ultimo discendente di una dinastia
di burattinai (cinque generazioni e parecchi
secoli di pratical, insegue la sua passione,
diventando un famoso e indiscusso esperto di
burattini cinesi, un grande artista in grado di
esprimere con la massima precisione lo stato
d’animo, il temperamento e i sentimenti dei
personaggi che gestisce. Nel suo bagaglio,
sparso su un palcoscenico improvvisato, por-
ta con sé un’eredita di burattini e una compe-
tenza insolita. Sebbene l'uomo sembri perso
nel mondo contemporaneo, & proprio quando
le valigie si aprono che il maestro svela e dif-
fonde il loro contenuto con storie improbabili
allocchio moderno. Lerrante burattinaio ci
offre cio che la storia gli ha lasciato in eredi-
ta: una sorprendente lezione di umorismo e
umanita.

Artista appassionato, Yeung Fai mette in sce-
na in tutto il mondo spettacoli pieni di poesia,
umorismo e bellezza, aggiungendo talvolta
un taglio politico sulla Cina, suo paese d’ori-
gine, e catturando sempre il pubblico giovane
e adulto.

«Sono il quinto in una famiglia in cui tutti
praticano l'arte dei burattini e la tramandano
di generazione in generazione - spiega Fai in
un’intervista a Laure Adler - non ho mai avu-
to altra scelta. Decisero che sarei stato l'ere-
de perché avevo una certa vena artistica».
All'eta di sei anni disegno il suo primo burat-
tino, scolpito in legno. All'eta di 14 anni, inizio
a produrre autonomamente i suoi spettacoli,

lavorandoci a tempo pieno. Della sua infanzia,

Fai conserva anche ricordi dolorosi relativi
alla rivoluzione culturale cinese. «Era molto
difficile in quel momento. Siamo quasi morti
di fame. A volte ci penso e mi chiedo come
possa essere sopravvissuto». Spiega che

la Rivoluzione Culturale e stata tragica per
lumanita e le sue conseguenze sono ancora
percepibili al giorno d'oggi: «Ha spazzato via
la cultura. La societa era stata disumanizza-
ta. In Cina, le persone hanno ancora paura di
parlarne. Maio non lo dimenticherdo mai. Ho
sofferto troppo e soffro ancora oggi».

Suo padre fu arrestato e la famiglia cacciata
di casa. Trovarono rifugio in una baracca e
furono costretti a rovistare per la strada alla
ricerca di cibo. Dopo la rivoluzione culturale,
Yeung Fai decide di lasciare la Cina.

Oggi ¢ felice. Felice di vivere della sua arte.
Cio che & importante per lui & avvicinare un

pubblico eterogeno al teatro di figura, cercan-

do di insegnare a persone provenienti da tutti

i paesi. Aggiunge: «Il governo cinese ha paura

di qualsiasi forma d’arte creativa, ha paura
della creazione, ha paura dell’arte. Perché

non appena hai la liberta, inizi a pensare,

hai delle opinioni, e questa e una tendenza
costante di tutte le forme d’arte».

Yeung Fai e sempre alla ricerca di nuove idee
e trova ispirazione in altre forme d’arte: «Ten-
denzialmente, larte si influenza a vicenda,
questo accade in particolare con i burattini.
Originariamente, nata nelle sale da te, era un
modo per raccontare storie; poi venne ag-
giunta la musica, diventando cosi una forma
d’arte a sé stante...».

Yeung Fai, the last member of a puppeteer
dynasty (5 generations and several centuries of
practicel, is unrelenting in the pursuit of his art
and has become a celebrated and unchallenged
master of Chinese glove puppets, a virtuoso
able to express most accurately the state of
mind, temper and feelings of the characters he
handles.

From this childhood, he has kept painful memo-
ries of the Chinese Cultural Revolution. In an
interview by Laure Adler, Fai says: «It was very
difficult at the time. We almost died of hunger.
Sometimes | think about this and wonder how

I survived. Thinking about it makes us cry.»
Yeung Fai explains that the Cultural Revolution
was tragic for mankind and its consequences
are still perceptible nowadays: «It wiped out
culture. Society had been dehumanized. In
China, people are still afraid to talk about it.
But I will never forget. | suffered too much and
still suffer today.» What matters to Yeung Fai'is
to introduce very different people to puppetry:
«Culture belongs to the whole of mankind, not
to a single person. It should therefore never be
lost. I 'try to teach people from all backgrounds,
from all countries. The Chinese government is
afraid of any creative art form, afraid of crea-
tion, of art. Because as soon as you have free-
dom, you start thinking, having opinions, and
this is a consistent trend in all art forms».
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TEATRO BONCI
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durata 1 ora e 20 minuti
prima nazionale
spettacolo in spagnolo
sovratitolato in italiano
e inglese

GABRIEL CALDERON
EX - QUE REVIENTEN LOS ACTORES
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testo e regia Gabriel Calderon

con Gustavo Saffores, Dahiana Méndez, Alfonso Tort,

Marisa Bentancur, Ramiro Perdomo, Diego Artucio, Natalia Acosta
scene e luci Pablo Caballero

costumi Pablo Auliso

grafica e web Polder

produzione Matilde Lopez Espasandin

Gabriel Calderén, drammaturgo e regista
uruguaiano, nel 2005 fonda la compagnia
Complot, con cui crea e collabora per oltre
25 spettacoli. Per la scena ha scritto piu di
sedici drammaturgie, con cui si & aggiudicato
diversi premi; nel 2009 e stato drammatur-
go residente presso il Royal Court Theatre

di Londra, e dal 2011 & membro del Lincoln
Center Theatre Directors Lab e artista re-
sidente del Théatre des Quartiers d’lvry a
Parigi. Le sue opere sono state rappresentate
in diversi paesi latino americani e europei,

e i suoi testi sono stati tradotti in francese,
tedesco, inglese, portoghese e ora in italiano
(vedi pag. 47).

In Ex - esplodano gli attori, realta e fantascien-
za si mescolano per esplorare il tetro territo-
rio di impunita e responsabilita irrisolte che
ancora risuonano al di sotto dell'attuale vita
democratica. C’'e chi pensa che il tempo sani
tutto, calmi le acque, risolva i problemi. Ma
cosa succede se il tempo ha lUeffetto oppo-
sto? Forse sta accadendo questo e non ce ne
rendiamo conto.

Questa e la storia di una ragazza con un do-
lore che e diventato piu forte nel tempo, con
un bisogno che si & aggravato con il passare
dei giorni e con un problema che € emerso
davanti a chi non voleva ascoltarla.

Questa e la storia di una famiglia che si riuni-
sce a Natale dopo tanto, tanto, tanto tempo.
Lo spettacolo si divide tra scene del passato
e del presente, per permettere al pubblico

di ricostruire le informazioni sui personaggi
e sulle vicende che li uniscono. Sebbene il
tema centrale si focalizzi su alcuni aspetti
della storia dell'Uruguay come la dittatura e
le sue conseguenze, lo spettacolo offre anche
una panoramica sulla situazione attuale del
paese.

Mostrare un’atmosfera di confusione e caos
che esiste al di fuori della dittatura diventa
importante quanto ricordarne e denunciarne
i crimini. Chi sono stati i colpevoli? Quando &
iniziato tutto? Chi ha partecipato? Che ruolo
ha giocato la societa civile? Quali ruoli hanno
svolto i cittadini? C'e stata una guerra oppure
no? Questi traumi possono essere superati?
Dovrebbero essere superati?

La Pentalogia

«“Uz - el pueblo-" "Or - tal vez la vida sea
ridicula-" “Ex - que revienten los actores-".
Resta ancora da scrivere “In" e "At".

Tutte parti di una riflessione piu ampia. Storie
individuali, storie disconnesse, storie origina-
li, storie che tuttavia respirano la stessa aria:
quella della irrinunciabile liberta di chiede-

re, ridere e piangere su questioni urgenti.
Affinché il genere fantasy venga compreso,
un elemento fuori dall'ordinario - straordi-
nario — deve entrare in un modello ordinario.
Questo elemento puo essere fantastico, non
reale, inesistente, appartenente a un modello
totalmente diverso, e che, attraverso la sua
irruzione produce un profondo turbamento
nell’evoluzione della storia. Fantascienza e
storie attuali, ambientate in contesti sociali
come la famiglia, la citta, la vita di coppia,
smuovono le nostre idee e toccano, nel mi-
gliore dei casi, quegli spazi solidi delle nostre
opinioni che necessitano, di volta in volta, di
essere messi in discussione. Che cosa é la
fantascienza, se non mettere in discussione
cio che davamo per certo, cio che pensavamo
non sarebbe mai successo? Una sorta di do-
manda eterna che si ripete in diverse lingue,
in diverse forme, in diversi scenari. Gli unici
che cambiano, siamo noi.»

Gabriel Calderon

Gabriel Calderdn, Uruguayan playwright and
director, has presented his shows in many
Latin American and European countries. He
wrote more than 16 dramaturgies translated in
French, German, English, Portuguese and now
in Italian [refer to page 47).

Ex - que revienten los actores is a play about
confusion and pain. It’s the story of a family
coming together again for Christmas after a
very, very, very long time. The story includes
scenes from the past and the present time.

The audience is constantly asked to collect and
relate the information about the characters and
their common stories. Despite the play focus on
some elements of the country’s contemporary
history, like dictatorship and its consequences,
it also intends to provide an overview on the
present condition.

Witnessing the confusion and chaos existing be-
yond dictatorship is as important as to witness
and condemn its crimes. Who is to be blamed
for that? When did it all begin? Who was in-
volved into it? What was the role of civil society?
What was the citizens’ role? Did a war really
happen? s it possible to cope with this kind of
trauma? Should these traumas be overcome?
A crucial question that raises elusive answers;
though, it should not be confused with some-
body’s intention to avoid it.
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TEATRO
DELLE PASSIONI
MODENA

durata 1 ora

prima nazionale
spettacolo in spagnolo
sovratitolato in italiano
e inglese

EL ARCE
CASA CALABAZA

regia Isael Almanza

scritto da Maye Moreno

drammaturgia Luis Eduardo Yee

con Erandeni Duran, Mireya Gonzales, Patricia Hernandez, Gloria
Castro, y Alfredo Monsivais

scene, luci e costumi Natalia Sedano

assistente alla regia Veronica Ramos

fotografia Isael Almanza, Ricardo Trejo

video e editing dellintervista Jeronimo Barriga

coro “Narcisa”, poesia di Maye Moreno, “Teca huiini sicaru”, “Zapotec
song” Mireya Gonzales

produttore generale Dense Anzures

produzione Colectivo Escénico el Arce

Opera vincitrice del Concorso nazionale di Teatro Carcerario 2014

Dii
Yiila
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foto di Ricardo Trejo

Da diversi anni in ltalia e non solo, sono
numerose le esperienze di teatro realizzate
allinterno dei penitenziari, o con un cast di
attori formato da detenuti. Anche Casa Ca-
labaza rientra in quellambito comunemente
detto di ‘teatro e carcere’, ma con un’acce-
zione diversa perché in questo caso la com-
pagnia & una compagnia teatrale professio-
nista che non ha avuto nessun contatto con

il mondo carcerario. Questa volta € il testo
l'elemento che accomuna lo spettacolo all'u-
niverso della reclusione e dei penitenziari.
L'autrice di questo testo infatti, & Maria Elena
Moreno Marquez, conosciuta come Maye, una
donna che sta scontando una pena di 28 anni
nel carcere di Santa Maria Acatitla, Messico.
Da oltre 25 anni, il Programma Nazionale di
Teatro Carcere messicano favorisce la cre-
azione teatrale in tutto il Paese. In piu di 20
anni, i carcerati hanno prodotto un centinaio
di testi: e tuttavia la prima volta nella storia
della drammaturgia penitenziaria che una di
queste opere viene messa in scena da una
compagnia professionista. Lo spettacolo &
nato da un laboratorio di ricerca artistico-
giornalistico e dalla ricerca sulle drammatur-
gie scritte da carcerati in diversi stati messi-
cani.

Una delle opere pit importanti di Maye &
senza dubbio Casa Calabaza in cui l'autrice
racconta la sua caduta: il regista Isael Al-
manza, che ha accolto la sfida di mettere

in scena il testo, si addentra nel groviglio di
emozioni racchiuse nella casa da cui l'autrice
parte, per raccontare di come si arrivi all'o-
micidio. La messinscena riflette una dura
realta sociale, quella della disintegrazione
del nucleo familiare, e demistifica il pregiu-
dizio sociale di cui uomini e donne soffrono
nella reclusione.

Casa Calabaza & un’opera autobiografica in
cui Uautrice narra la sua vita, dall'infanzia fino
al momento in cui viene arrestata per aver
commesso il matricidio. Dalla sua prigionia,
Maye scrive il testo per parlare alla societa,
per dire la sua verita, per liberarsi, «scrivere
per me e una catarsi, questo testo nasce da
un vero pentimento» dice. Il teatro da voce a
una donna distrutta, una drammaturga che
condivide con il pubblico la sua esperienza di
prigione, scontando una condanna ... pulendo
la sua anima. Una donna che con questo testo
ci lascia una testimonianza: le nostre vite
non ci appartengono, appartengono al potere
della casualita.

Nello spettacolo quattro figure femminili
interpretano la protagonista: quattro Maye
collocate in quattro diverse temporalita e in

costante conflitto fra loro. Tra le mura del-

la casa in cui e ambientato lo spettacolo, si
intreccia una trama che disturba e fa molto
male. E la casa in cui visse lautrice con i suoi
genitori. La sala da pranzo era un tempio con
un enorme specchio e in cui i libri polverosi di
suo padre avevano un posto preponderante.
Questa famiglia non e come le altre, in questa
casa ha vissuto la sofferenza.

Di Casa Calabaza la stampa ha scritto: «Ho
appena assistito ad un atto commovente e di
comunione teatrale che mi ha stretto il cuore
e 'ha riempito di gioia».

From more than 25 years, the Mexican National
Program of Penitentiary Theatre has worked
as an incentive compensation program that
encourages theatrical production. Throughout
more than two decades, inmates have produced
hundreds of dramatic texts; however, this is the
first time in history that one of these plays has
been taken to a professional and independent
stage.

Casa Calabaza is written by Maria Elena
Moreno Marquez, also known as Maye, a woman
doing time for the 28 years sentence she has
been convicted to at the Santa Maria Acatitla
Prison. From jail, Maye has produced valuable
texts that approach theatre and its writing, well
structured, with a great, fluid language, and
not with the effort of making beautiful plays or
telling us entertaining stories. Casa Calabaza
is an autobiographic work in which the author
narrates her life from her childhood to the
moment in which she is taken by the authori-
ties after having committed matricide. In the
play four Mayes will be introduced, dislocated in
different times but in constant conflict, and we
will witness how her lifetime marked the tragic
end. The show, directed by Isael Almanza, took
place at an artistic-journalistic research labora-
tory from the history of the penitentiary theatre
and the research and enquire of the dramatic
texts written by inmates in several states of the
Mexican Republic.
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DAMSLAB
BOLOGNA

durata 45 minuti
prenotazione obbligatoria

in collaborazione con

ALMA MATER STUDIORUM
UNIVERSITA DI BOLOGNA
DIPARTIMENTO DELLE ARTI

LA SOFFITTA @)

MARCO D’AGOSTIN
FIRST LOVE

un progetto di e con Marco D’Agostin

suono LSKA

consulenza scientifica Stefania Belmondo e Tommaso Custodero
consulenza drammaturgica Chiara Bersani

luci Alessio Guerra

direzione tecnica Paolo Tizianel

promozione Marco Villari

organizzazione Eleonora Cavallo, Damien Modolo

progetto grafico Isabella Ahmadzadeh

produzione VAN 2018

coproduzione Teatro Stabile di Torino - Teatro Nazionale, Torinodan-
za festival e Espace Malraux - scéne nationale de Chambéry et de la
Savoie, nellambito del progetto “Corpo Links Cluster”, sostenuto dal
Programma di Cooperazione PC INTERREG V A - Italia-Francia (ALCO-
TRA 2014-2020)

in collaborazione con Centro Olimpico del Fondo di Pragelato
progetto realizzato in residenza presso la Lavanderia a Vapore, Centro
Regionale per la Danza

con il supporto di ResiDance XL, inTeatro
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foto di Alice Brazzit

Se dovessi raccontarti un‘immagine di felicita,
allora ti direi un‘altura, io sopra una roccia,
sotto il sole, con un libro in mano.

Stefania Belmondo

First Love & un risarcimento messo in busta

e indirizzato al primo amore. E la storia di un
ragazzino degli anni "90 al quale non piaceva
il calcio ma lo sci di fondo - e la danza, an-
che, ma siccome non conosceva alcun movi-
mento si divertiva a replicare quelli dello sci,
nel salotto, in camera, inghiottito dal verde
perenne di una provincia del Nord Italia. Quel
ragazzo ora cresciuto, non piu sciatore ma
danzatore, non piu sulla neve ma in scena,
non piu agonista ma ancora agonista, per via
di un’attitudine competitiva alla coreografia
che non si scolla mai, nostalgica e ricorsiva,
ha incontrato il suo mito di bambino, la cam-
pionessa olimpica Stefania Belmondo, ed e
tornato sui passi della montagna.

Quel ragazzo & Marco D'Agostin - Premio Ubu
2018 come “Migliore performer under 35" -
artista attivo nel campo della danza e della
performance, autore di una poetica fluida,
dinamica, in continuo adattamento.

Nei suoi lavori riecheggiano frequentazioni
con gli atlanti geografici, l'opera di Matthew
Phipps Shiel, i cataloghi di creature estinte e
le iconografie generate da video piu 0 meno
visualizzati su Youtube. Nella scrittura coreo-
grafica lorecchio & teso alla lezione di Amelia
Rosselli in poesia: «Quanto alla metrica poi,
essendo libera essa variava gentilmente a se-
conda dell'associazione o del mio piacere. In-
sofferente di disegni prestabiliti, prorompente
da essi, si adattava ad un tempo strettamente
psicologico musicale ed istintivo».

In un’intervista rilasciata a Dalila D’Amico per
“Artribune” Marco D'Agostin ha dichiarato: «Il
mio idolo di bambino era una donna, la cam-
pionessa olimpica Stefania Belmondo, anzi-
ché un uomo come ci si sarebbe aspettato.
Cio che allora produceva una distanza ades-
so diventa un’attestazione di orgoglio: quel
primo amore aveva una ragione di esistere!

[l primo innamoramento, di qualsiasi natura
esso sia, e sempre un fatto potentissimo, che
pero a distanza puo sembrare ridicolo; mi
piaceva l'idea di creare un lavoro che fosse
una celebrazione di quel ragazzino e del suo
universo di riferimento.»

E questa celebrazione D’Agostin l'ha realizzata
tramite una rilettura della piu celebre gara del-
la campionessa piemontese, la 15 km a tecnica
libera delle Olimpiadi di Salt Lake City 2002.
First Love si fa cosi grido di vendetta, dispera-
ta esultanza, smembramento della nostalgia.

First Love is an act of reparation put in an
envelope and addressed to the first love. It's the
story of a boy in the 90s who didn't like football
but cross country skiing instead - and dancing
too, but since he didn’t know any movement he
used to copy the ones of ski, in his living room,
in his bedroom, swallowed by the everlasting
green of a Northern Italian province.

That boy now grown up, not anymore a skier but
a dancer, not on the snow but on the stage, not
a competitor but still a competitor, because of
that agonistic attitude towards choreography
that never fades away, recurring as it is, he

met his childhood idol, the Olympic Champion
Stefania Belmondo, and went back to the moun-
tain. Time has come to tell the world that his
first love needed to exist, that it would tear his
chest apart more than anything else.
Re-enacting the most renowned competi-

tion run by the Italian champion, a 15km free
style race at the Olympic Games of Salt Lake
City, First Love becomes scream of revenge,
desperate jubilation, dissolution of nostalgia.
The ‘boy’ is Marco D'Agostin - UBU Award 2018
“Best Performer Under 35" - an artist active

in the fields of dance and performance. After a
disjointed education with internationally re-
known masters (Claudia Castellucci, Yasmeen
Godder, Nigel Charnock, Rosemary Butcher
among others), he strengthens his skills both
as performer (working for Societas Raffaello
Sanzio, Alessandro Sciarroni, Tebea Martin, Liz
Santoro among others] and maker (his work re-
ceives several international acknowledgements
and has been touring in Europe since 2010).
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MARCO MARTINELLI e ERMANNA
TEaTRocoMUNALE - MONTANARI / TEATRO DELLE ALBE

CARPI
fedelid Amore

polittico in sette quadri per Dante Alighieri
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foto di Enrico Fedrigoli

durata 1 ora di Marco Martinelli

spettacolo in italiano ideazione e regia Marco Martinelli e Ermanna Montanari

sovratitolato in inglese in scena Ermanna Montanari musica Luigi Ceccarelli tromba Simone Marzocchi
regia del suono Marco Olivieri spazio e costumi Ermanna Montanari e Anusc
Castiglioni ombre Anusc Castiglioni disegno luci Enrico Isola tecnico luci
e video Fagio tecnico ombre Alessandro Pippo Bonoli assistente luci Luca
Pagliano setar persiano in audio Darioush Madani realizzazione musiche
Edisonstudio Roma consulenza musicale Francesco Altilio, Giulio Cintoni,
Cristian Maddalena, Mirjana Nardelli, Fabrizio Nastari, Giovanni Tancre-
di, Andrea Veneri consulenza iconografica Alessandro Volpe sartoria Laura
Graziani Alta Moda grafica e serigrafia su tessuto La Stamperia laboratorio
artistico di Andrea Mosconi elementi di scena realizzati dalla squadra tecnica
del Teatro delle Albe Alessandro Pippo Bonoli, Fabio Ceroni, Luca Fagioli,
Enrico Isola, Dennis Masotti, Danilo Maniscalco, Luca Pagliano direzione
organizzativa Silvia Pagliano organizzazione e promozione Francesca Venturi,
Veronica Gennari consulenza e ufficio stampa Rosalba Ruggeri
produzione Teatro delle Albe/Ravenna Teatro
in collaborazione con Fondazione Campania dei Festival - Napoli Teatro
Festival Italia 2018 (Progetto cofinanziato dal POC Campania 2014-2020) e
Ravenna Festival
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Ermanna Montanari, vincitrice del Premio
Ubu 2018 come “Miglior attrice”, & protago-
nista assoluta di questo “polittico in sette
quadri”, scritto da Marco Martinelli “attor-
no” a Dante Alighieri e al nostro presente. A
parlarci, nei singoli quadri, sono voci diverse:
la nebbia di un’alba del 1321, il demone della
fossa dove sono puniti i mercanti di morte,
un asino che ha trasportato il poeta nel suo
ultimo viaggio, il diavoletto del “rabbuffo” che
scatena le risse attorno al denaro, U'ltalia che
scalcia se stessa, Antonia figlia dellAlighieri,
e “una fine che non é una fine”.

Queste voci ci parlano del profugo, del poeta
fuggito dalla sua citta che lo ha condannato
al rogo, e ora é sul letto di morte in esilio,

a Ravenna, in preda a febbre malarica. La
nebbia per prima si infila nelle fessure delle
finestre e entra in quella cameretta, e ce lo
descrive sulla soglia del passaggio estremo.
Quelle voci sono sospese tra il Trecento e il
nostro presente, e la scrittura di Martinelli
accetta, e non da oggi, la sfida dantesca di
tenere insieme “realta” politica e metafisica,
cronaca e spiritualita.

Amore e evocato come stella polare dei fedeli
d’Amore, forza che libera lumanita dalla
violenza, che salva “l'aiuola che ci fa tanto fe-
roci”. Le voci di questo “polittico” sono un'u-
nica voce che ne sa contenere innumerevoli,
quella di Ermanna Montanari: aria, fuoco,
suono, materia.

Questo “polittico” per il palcoscenico arric-
chisce litinerario che, insieme a Ravenna
Festival, Martinelli e Montanari e il Teatro
delle Albe hanno iniziato nel 2017 con Inferno,
e che proseguira nel 2019 e 2021 con le altre
due cantiche della “Divina Commedia” insie-
me alle capitali europee della cultura Matera
2019 e Timisoara 2021.

fedeli d’Amore & un ulteriore tassello del-

la loro incessante ricerca drammaturgica,
vocale, musicale e visiva, insieme a sapienti
come Luigi Ceccarelli e Marco Olivieri, Anusc
Castiglioni e Simone Marzocchi; e si inseri-
sce in quel solco dove centrale e l'alchimia
vocale-sonora della figura.

In un articolo firmato da Maria Dolores Pesce
su “dramma.it” si legge: «fedeli d’Amore
appare come una esplorazione tra le ombre,
un passaggio a nord ovest verso lo scono-
sciuto che si mostra a noi, mentre la nebbia
fitta di un’alba lontana del 1321 penetra tra le
fessure del mondo, si mostra a noi attraverso
il nome di un poeta, del poeta Dante Alighie-
ri che malarico e ormai nei pressi di quella
morte che tante volte aveva liricamente pre-
figurato, ripercorre a ritroso i tempi e i ritmi

di una esistenza da sempre con noi condivisa.
Una esplorazione e dunque una scoperta, la
scoperta, oltre e attraverso il passaggio im-
pervio della morte, di quel motore che tutto
muove e che illumina ogni mistero, 'amore
con i suoi fedeli che cercano ancora oggi e
qui di riscattare il mondo, di ribaltare lo stato
delle cose che ci governa ieri come oggi (...).»

Ermanna Montanari, awarded with the Premio
Ubu 2018 for the “best Italian actress”, is the
absolute protagonist of Love's faithful Polyp-
tich in seven panels for Dante Alighieri, writ-
ten by Marco Martinelli “about” Dante and our
present day [to be published soon in the USA
by Paj Publications). Different voices speak to
us in the individual panels: the fog of a dawn in
1321, the demon of the pit where the merchants
of death are punished, a donkey that carried
the poet on his last journey, the “scolding” imp
who incites brawls about money, Italy kicking
herself, Alighieri’s daughter Antonia, and “an
end that is not an end”. These voices speak to
us of the refugee, of the poet fled from his own
city; and now laying on his deathbed, exiled in
Ravenna, sick with ague. Those voices are sus-
pended between the fourteenth century and our
own day, and Martinelli’s writing accepts, and
not from today, the Dantesque challenge to hold
together political and metaphysical “reality”,
chronicle and spirituality.

Love is evoked as the polestar of the Love’s
faithful, a force that frees humanity from vio-
lence, that saves “the garden plot that renders
us so fierce”. The voices of this “polyptych” are
one single voice that can contain numberless
voices, that of Ermanna Montanari: air; fire,
sound, matter.

Love’s faithful is one more tessera in the
dramaturgical, vocal, musical and visual
research of Martinelli and Montanari, alongside
such wise folk as Ceccarelli and Olivieri,
Castiglioni and Marzocchi; and it lies in that
furrow where the vocal-sound alchemy of the
figure is central.
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ARENA DEL SOLE
BOLOGNA

durata 1 ora

SIMONA BERTOZZI
JOIE DE VIVRE

progetto Simona Bertozzi, Marcello Briguglio

ideazione e coreografia Simona Bertozzi

danza Wolf Govaerts, Manolo Perazzi, Sara Sguotti, Oihana Vesga
canto Giovanni Bortoluzzi, Ilaria Orefice

musica e regia del suono Francesco Giomi

dramaturg Enrico Pitozzi

set e luci Simone Fini

costumi Katia Kuo

foto e video Luca Del Pia

produzione Emilia Romagna Teatro Fondazione, Fondazione Teatro
Comunale di Modena, Associazione Culturale Nexus

con il contributo di MIBACT, Regione Emilia-Romagna, Fondo Regiona-
le per la Danza d’Autore

con il sostegno di Fondazione Nazionale della Danza - Aterballetto,
Arboreto Teatro Dimora di Mondaino
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La vera felicita rappresenta il grande dilemma
se non di tutti,

quanto meno dei piu saggi.

Pierre Zaoui

Simona Bertozzi, coreografa e danzatrice, dal
2005 conduce un percorso autoriale di ricerca
e creazione coreografica. Nei suoi lavori il
linguaggio del corpo risente della compene-
trazione di pratiche, pensieri e discipline che
fanno dell’atto creativo un sistema articolato
e volto a misurarsi con la contemporaneita.
La coreografia appare come un orizzonte di
eventi - un‘architettura vibrante e multiforme
in cui le azioni si informano per coestensione
di immaginari molteplici - organizzati in un
sistema architettonico in cui ogni movimento
non puo esistere senza la percezione chia-

ra dellambiente in cui avviene. Anatomia e
presenza diventano parti di un disegno piu
grande, un microcosmo in cui niente sembra
avere inizio o fine.

Joie de vivre, la sua ultima creazione che ha
debuttato nel dicembre 2018, & un pensiero in
forma coreografica che si rivolge all'universo
vegetale, il piu antico e diffuso del pianeta,

al fine di ricercare quelle attitudini emer-
genti che si mettono in atto nell'incessante
tentativo di giungere a uno stato di felicita.
Interroga lo stare tra le cose e delinea le
forme dell’abitare come modo delle relazioni:
€ una propulsione organica che attraversa e
configura atteggiamenti anatomici e risposte
ambientali nell'esperienza di sé, degli al-

tri, del territorio e del proprio habitat. Tutto
questo lo fa guardando l'universo vegetale,
per coglierne inclinazioni arborescenti e
rizomatiche, cambiamenti di stato incorporati
in una logica di ostinate azioni di resistenza e
trasformazione, capacita tattiche, mobilita dei
confini, assemblaggi di comunita transitorie e
mutevoli.

Gli approdi non sono uniformi e le singolarita
irrompono nel continuum dinamico dell'am-
biente per conservare l'urgenza elementare
della propria esistenza.

Nelle variabili ritmiche di luce e suono si
dispiega un orizzonte di relazioni polifoniche
e comportamenti emergenti che orientano

la composizione coreografica in gesti la cui
origine vegetale e cercata nella profondita dei
corpi, nelle infinite spazializzazioni dell'ana-
tomia.

La felicita diviene cosi un evento da esperire
nella ricerca e nell'apertura sensoriale, piu
che nellordine e nell'armonia; per questa ra-
gione, l'agire dei corpi si consuma e si artico-
la in azioni frammentate, incrinate, fin anche

degradate, percuotendo il limite tra organico
e inorganico, naturale e artificiale.

Firma le musiche dello spettacolo France-
sco Giomi, compositore e regista del suono,
gia collaboratore di Luciano Berio e di altri
importanti compositori. A proposito di Joie
de vivre — spiega Giomi: «s'inaugura per me
una modalita nuova di lavoro sulla musica
per danza. Una modalita che sembra andare
oltre, verso una fluidita ed una immediatezza
tipica della musica live. Emergono all’ascolto
lunghe “fibre sonore”, minimamente ricom-
poste in fase di montaggio, che sembrano
allungarsi, restringersi, vibrare, avvolgere,
assalire, cullare e in fin dei conti suggerire
quella organicita vegetale che e stata uno dei
principi base dell'opera.»

Simona Bertozzi is a choreographer, dancer
and performer. Since 2005, she carries on a
research in movement, composition and chore-
ography, merging the impact of a strong physi-
cality with theoretical references from visual
arts, anthropology and philosophy. In her works,
choreography appears as a landscape of events,
an architectural system where each move-
ment cannot exist without the clear perception
of the ambient where it takes place. Anatomy
and presence become part of a bigger image, a
microcosm in which nothing seems to start nor
end.

Joie de vivre, her last creation, is a thought in
the form of choreography that addresses the
universe of plants, the oldest and most wide-
spread on the planet, in order to search out
those emerging abilities that are used in the
never ending push to reach a state of happi-
ness. It questions being among the things and
defines the forms of living as ways of relation-
ships: it's an organic propulsion that passes
through and shapes the anatomical behaviours
and environmental responses in the experience
of oneself, of others, of the territory, and of our
own habitat. Happiness becomes an event to ex-
perience during a search or surprise, more than
in order and harmony, for this reason the move-
ment of the bodies is articulated in fragmented
actions, cracked, to the point of degradation.
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durata 1 ora e 20 minuti
prima nazionale
spettacolo in fiammingo
sovratitolato in italiano
e inglese

BERLIN
TRUE COPY

ideazione e direzione BERLIN [Bart Baele & Yves Degrysel

con Geert Jan Jansen

assistente di Geert Jan Luk Sponselee

video BERLIN, Geert De Vleesschauwer, Jessica Ridderhof & Dirk Bosmans
video editing BERLIN, Geert De Vleesschauwer & Fien Leysen

scene Manu Siebens, Ina Peeters & BERLIN

composizione musicale & mixing Peter Van Laerhoven

missaggio dal vivo Arnold Bastiaanse o Hans De Prins

disegno luci Barbara De Wit pianoforte Govaart Haché violoncello Katelijn Van
Kerckhoven registrazione del suono Bas De Caluwé & Maarten Moesen
coordinamento tecnico Manu Siebens & Geert De Vleesschauwer

assistenza tecnica Rex Tee

amministratore di produzione Celeste Driesen & Jessica Ridderhof
amministrazione Jane Seynaeve distribuzione Eveline Martens

comunicazione Sam Loncke produzione BERLIN

coproduzione Brighton Festival (UK), lLe CENTQUATRE (Paris, FR), C-TAKT (Lim-
burg, BE), deSingel (Antwerp, BE), Theaterfestival Boulevard (Den Bosch, NLJ,
Het Zuidelijk Toneel (Tilburg, NL), PACT Zollverein (Essen, DE)

con il supporto di the Flemish Government, Tax Shelter of the Belgian federal
government, Podiumfonds

grazie a Saskia Verreycken, Diana Boro, Geert Jan Jansen per il suo aiuto nella
preparazione e nella realizzazione dello spettacolo
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«L'unico che non ottiene mai

alcun riconoscimento é il falsario.

A meno che non sia smascherato.»

Geert Jan Jansen in Perhaps All The Dragons

[l lavoro di BERLIN, collettivo belga di fama
internazionale costantemente in tournée in
tutti i continenti, si caratterizza per un ap-
proccio documentaristico e interdisciplinare:
dopo aver focalizzato uno specifico filone di
ricerca, vengono messi in moto diversi per-
corsi utilizzando ogni volta media differenti.
Da alcuni anni i BERLIN lavorano su due cicli
progettuali, uno dei quali, "Horror Vacui”,
racconta storie vere e toccanti che vengono
delicatamente districate. Di questo ciclo face-
va parte lo spettacolo Perhaps All The Dra-
gons, allestito nella Chiesa San Carlo a Mode-
na per lUedizione 2016 di VIE Festival. Qui, una
struttura di legno ospitava trenta monitor
attraverso i quali lo spettatore ascoltava tren-
ta storie differenti. Uno dei narratori di questi
monologhi video era Geert Jan Jansen, che
in True Copy - il loro nuovo spettacolo, ultima
tappa di "Horror Vacui” - la compagnia belga
pone al centro del palcoscenico. Jansen & un
protagonista perfetto, la cui storia supera di
gran lunga il regno del personale.

Questa in sintesi la vicenda di Jansen, che ha
talmente catturato lUattenzione e la curiosita
dei BERLIN da farli decidere di costruire uno
spettacolo intorno a lui e alla sua incredibile
storia.

Il 6 maggio 1994 in Francia, i gendarmi fan-
no irruzione nella casa estiva di Geert Jan
Jansen, dove trovano piu di 1.600 opere di
autori quali Picasso, Dali, Appel, Matisse e
Hockney. La maggior parte di questi quadri
sono stati dipinti dallo stesso Jansen. Per
oltre vent’anni, Geert € riuscito a ingannare

il mondo dell'arte, in modo cosi convincente
che Picasso e Appel stessi hanno involonta-
riamente fornito certificati di autenticita alle
sue creazioni.

Ancora oggi, quattro musei in luoghi diversi
nel mondo, continuano ad esporre quattro
opere di Geert Jan che nessuno vuole ricono-
scere come falsi. Ad un certo punto un errore
di ortografia ha rivelato Uattivita illecita di
Geert Jan, e un sovrintendente tedesco lo

ha smascherato. Il caso ha creato grande
scalpore a livello internazionale e Geert Jan
e diventato uno dei pit famosi truffatori del
mondo dell’arte.

Nel corso degli anni, e allombra dei maestri,
Geert Jan ha perfezionato la sua abilita. Il
suo lavoro e la sua vita sono un costante atto
di equilibrio sul filo del rasoio tra finzione

e realta, nella permanente speranza di non
crollare.

Gli ingranaggi interni che caratterizzano la
complessita di quest'uomo, fungono da ma-
nuale per mettere a nudo - tra le altre cose
- lipocrisia all'interno del mondo dell’arte.
Cosa significa davvero sincerita? E non &
molto piu soddisfacente dire di si a una men-
zogna brillantemente confezionata?

In questa nuova produzione, BERLIN usa il
suo stile idiosincratico per unire due mondi e
realta differenti sul palco. Insieme al prota-
gonista, mettono il dito su una piaga aperta e
deteriorata del mondo dell'arte. Allo stesso
modo, raccontano anche la storia universale
di un uomo che cerca di farsi valere all'in-
terno di una rete di bugie - o variazioni della
verita.

On 1994 the gendarmes break into Geert Jan
Jansen’s French country estate, where they find
more than 1600 works by the likes of Picasso,
Dali, Appel, Matisse and Hockney. Striking
detail: most of them have actually been painted
by the Dutchman. For more than twenty years,
Geert has managed to fool the art world, so
convincingly that Picasso and Appel themselves
unwittingly provided certificates of authenticity
for his creations. To this day, museums world-
wide have been exhibiting four works by Geert
Jan which nobody would single out as forgeries.
A spelling mistake eventually lays bare Geert
Jan’s illicit activity, and a German superinten-
dent catches him. He becomes an overnight
sensation and one of the most famous art world
swindlers.

Over the years, and in the shadow of the mas-
ters, he has been perfecting his skill. Geert
Jan's work and life is a constant balancing act
on the tightrope between fiction and reality, in
the permanent hope of not tumbling down. He is
a perfect protagonist, whose story far exceeds
the realm of the personal.

In this new production, BERLIN use their idi-
osyncratic style to merge two different worlds
and realities on stage. Together with the pro-
tagonist, they put the finger on a festering open
sore in the art world. By the same token they
also tell the universal story of one man who
tries to hold his own inside a web of lies - or
variations on the truth.
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Call me out on my race
At war making love to you

AMYRA (fka AMY LEON)
IN CONCERTO
WITNESS

MAST.AUDITORIUM
BOLOGNA

Broken spines down the line
They say nothing’s mine
It's the joke of racism

We’re burning in Birmingham, we are
We’re burning in Birmingham, we are

Amy Leon, from “Burning in Birmingham”, 2016

Brucianti, catartici, commoventi. Tre paro-

le per descrivere i concerti di Amyra (fka

Amy Ledn). Accompagnata da un pianoforte,
Amyra trasforma ogni palco in un club under-
ground, fondendo musica e poesia, unendo

la denuncia delle diseguaglianze sociali tra
bianchi e neri, la celebrazione dellamore e le
difficolta dell'essere donna. Sul tema fem-
minile ha dichiarato: «Le donne nere sono
ancora in fondo alla gerarchia universale.
Siamo costantemente disumanizzate, sfrutta-
te e dimenticate. La mia missione & quella di
amplificare le nostre narrazioni e chiedere il
rispetto per l'essere umano che sono io e per
la comunita mondiale di donne nere che stan-
no affrontando anche circostanze tumultuose.
Quindi credo che il messaggio sia potente, e
santo, e linizio e la fine di tutte le cose. Quan-
do le donne nere saranno finalmente trattate
con il rispetto che meritano, non ho dubbi che
il mondo sara un posto migliore.»

A livello politico e sociale, e influenzata dalle
comunita per le quali combatte - donne,
bambini, e uomini neri - dai movimenti nati in
tutto il mondo per garantire la sicurezza delle
comunita nere. Da Angela Davis, Nikki Gio-
vanni, Marielle Franco, Frida Kahlo, Toni Mor-
rison e Maya Angelou, «la cui arte - dice
Amyra - mi ha insegnato che posso usare la
mia creativita come forma di attivismo.»
Witness, il concerto che presenta a VIE, pren-
de il titolo dal suo nuovo album di prossima
pubblicazione. L'ascolto della terra, i suoni
della natura e degli animali, sono nutrimento
per la musica di Amyra che, al tempo stesso,
trova una fonte di ispirazione in artisti qua-

li Nina Simone, Sarah Vaughan, Debussy e
James Blake.

Nata ad Harlem, New York, per anni resi-
dente a Brooklyn ed ora a Londra, alunna
dello storico Nuyorican Slam Team, Amyra

ha saputo concentrare e fondere musica e
poesia attraverso performance potentemente
trasparenti, coraggiose e intime.

durata 1 ora
prenotazione obbligatoria

al pianoforte Junior Kusi

Oltre che musicista e poetessa, Amyra € an-
che educatrice, insegna a persone dai sei ai
sessantacinque anni come sentirsi a proprio
agio nel proprio corpo e nella lingua delle
loro comunita, con lobiettivo di stimolare la
fiducia in se stessi in contrasto alla diffusa
fragilita con cui oggi spesso si convive.

Poco dopo la data di Bologna, Amyra debutte-
ra a Londra con la sua opera teatrale VASELI-
NE.

Burning, cathartic, touching. Three words to
describe the concerts by Amyra (fka Amy Ledn).
Accompanied by a piano, Amyra transforms
each stage into an underground club, merging
music and poetry.

Witness concert takes the title from her new
forthcoming album.

Member of the historical Nuyorican Slam Team,
she has wisely concentrated and combined mu-
sic and poetry into powerfully lucid, brave and
intimate performances focusing on social black/
white inequalities, love celebration and major
challenges women are faced with.

Amyra is a musician, a poet, an activist and an
educator. She performs frequently all over New
York and has toured numerous times through-
out Europe performing in collaboration with the
BBC, Roundhouse, The Battersea Arts Cent-

er, Amnesty International and more.

She is the author of two collections of po-

etry: “the water under the bridge” and “Mouth
Full of Concrete”.

Shortly after Witness in Bologna, Amyra will
debut in London with her theatrical work VASE-
LINE.
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VEN. 8 ORE 20.30

GIORGINA Pl / BLUEMOTION
MAST.AUDITORIUM  |W/ASTED

BOLOGNA

[PRIMA SCATOLA SONORA]

durata 1 ora di Kate Tempest
prenotazione obbligatoria  traduzione Riccardo Duranti

spettacolo in italiano un progetto Bluemotion
sovratitolato in inglese ideazione e regia Giorgina Pi
con Sylvia De Fanti, Xhulio Petushi, Gabriele Portoghese
musica, ambiente sonoro Collettivo Angelo Mai
produzione Emilia Romagna Teatro Fondazione
in collaborazione con Angelo Mai / Bluemotion
Bluemotion ringrazia Ateliersi per la Residenza Creativa con Aura Satz

Simuore

Perché altri possano nascere
S'invecchia

Perché altri possano essere giovani
Il senso della vita e vivere

Amare se si puo. E poi tramandare
Kate Tempest

Kate Tempest e stata una rivoluzione assolu-
ta per la scena culturale inglese. Le sue ope-
re sono centrali per la poesia del Regno Unito
dove e universalmente apprezzata come
artista totale, rapper, live performer, poeta,
scrittrice. Ha poco piu di trent’anni e canta di
una generazione sofferente, divisa tra am-
bizioni e sogni infranti. Le strade della citta
sono il luogo letterario dove musica, poesia e
politica si incontrano, dove personaggi duri e
commoventi prendono vita.

Wasted custodisce lintera poetica di Kate
Tempest, stavolta scritta per la scena. Una
storia che vede due uomini e una donna riu-
nirsi per commemorare il decimo anniversa-
rio della scomparsa del loro piu caro amico.
Confronti, riflessioni e illusioni scorrono sul
crinale del dolore. Sembra ormai impossibile
diventare cio che si voleva, si puo solo essere,
con difficolta e lacerazione, quello che si puo.
Dal tramonto all'alba, in una citta che diventa
per dodici ore periferia del mondo imma-
ginato, confessioni ed errori si mischiano a
bilanci, droghe e tentativi di essere finalmen-
te se stessi.

“Hold your own” (resta te stesso/a) & il famo-
so motto di Kate Tempest diventato poema

e discorso pubblico in Inghilterra di fronte a
centinaia di migliaia di persone.

E Wasted & agli albori di questa consapevo-
lezza, ¢ il passo indietro disperato per carica-
re limpeto della rincorsa. Questa e un'opera
concepita in una lingua proteiforme che &
poesia, flussi di coscienza, musica e squar-
ci di minuta quotidianita insieme. Un coro
d’ispirazione antica, interpretato dagli stessi
personaggi, ci restituisce lumanita rarefat-
ta che l'espressione Wasted - polisemica e
intraducibile - contiene. Persi e consumati, i
protagonisti di questa storia ci trascinano in
quella Waste Land che é diventata la nostra
vita, un deserto dove mai abbastanza giovani
e mai abbastanza vecchi, sembriamo destina-
ti a non essere mai all'altezza.

Eppure, sprecati e soli ci ostiniamo nel ten-
tativo di vivere il primo giorno del resto della
nostra vita.

La prima scatola sonora di Wasted presentata
a VIE da Giorgina Pi e Bluemotion, e la prima
tappa di un percorso che si concretizzera in

uno spettacolo teatrale, e siinserisce in un
progetto di piu ampio respiro, dal titolo “(e

tu sei solo una cosa che capita come un
elefante o un narciso)”, che si sviluppa at-
torno al tema del distacco dall'esistenza ma-
terica, del fine vita, della compassione di chi
resta. A partire dall'indagine sull'addio alla
vita il progetto mette a confronto due impor-
tanti voci della scrittura inglese, di generazio-
ni e storie diverse: quella di Caryl Churchill
con il suo testo Here We Go, e quella di Kate
Tempest con Wasted.

Testi drammatici e poetici vengono affrontati
come composizioni miste tra scrittura sceni-
ca e musicale, passando dai Lieder di Richard
Strauss alla spoken word performance, dal
coro alle sonorita post-rock e trip hop, dalla
composizione orchestrale alla voce nuda. Le
precedenti tappe di questo progetto si sono
svolte a Roma presso lAngelo Mai, il teatro
dove Bluemotion crea e abita, e a Bologna
presso Ateliersi in una residenza accompa-
gnata dallo sguardo di Aura Satz.

Kate Tempest is an absolute revolution for the
English cultural scene. Her works are central to
the poetry of the United Kingdom where she is
universally appreciated as a total artist: rap-
per, live performer, poet, writer. She is just over
thirty and sings of a suffering generation, torn
between ambitions and broken dreams.

Wasted keeps the entire poetics of Tempest,
this time written for the stage. A story that sees
two men and a woman gather to commemo-
rate the tenth anniversary of the their dearest
friend’s death. Confrontations, reflections and
illusions flow on the ridge of pain. It seems now
impossible to become what you wanted, you
can only be what you can, with pain and lacera-
tion. From dusk to dawn, in a city that for twelve
hours becomes the periphery of the imagined
world, confessions and errors are mixed with
outcomes, drugs and attempts to finally be
themselves.

This is a work conceived in a protean language
that is poetry, flows of consciousness, music
and glimpses of everyday life. Lost and con-
sumed, the characters of this story drag us

into the Waste Land that has become our life,

a desert where, never young or old enough, we
seem destined to never live up to it.

Yet, wasted and alone, we persist in trying to
live the first day of the rest of our life.
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VEN. 8 ORE 22.30
SAB. 9 ORE 19.00
DOM. 10 ORE 18.00

ARENA DEL SOLE
BOLOGNA

durata 1T ora e 30 minuti
prima assoluta
spettacolo in italiano
sovratitolato in inglese

KEPLER-452

PERDERE LE COSE

uno spettacolo di Kepler-452

scritto da Kepler-452 (Aiello, Baraldi, Borghesi)
regia Nicola Borghesi

dramaturg Enrico Baraldi

in scena Paola Aiello, Nicola Borghesi e, da qualche parte, F.

luci Vincent Longuemare

spazio Vincent Longuemare e Letizia Calori
costumi Letizia Calori

video Chiara Calio

musiche Bebo Guidetti

suono Alberto Irrera

coordinamento Michela Buscema

produzione Emilia Romagna Teatro Fondazione
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foto di Chiara Calio

Kepler-452 nasce nel 2015 a Bologna dall’in-
contro tra Nicola Borghesi, Enrico Baraldi

e Paola Aiello. Il lavoro della compagnia si
incardina su due assi principali: da una parte
l'urgenza di rivolgersi ad un pubblico preci-
so, quello poco incline a entrare nelle sale
teatrali, realizzando spettacoli e organizzan-
do festival, rassegne, laboratori, travasi di
pubblico dal mondo della musica indie rock;
dall'altra indagare e mettere in scena le vite e
le biografie di non professionisti, magnifican-
done le identita sulla scena.

F. Perdere le cose prosegue e arricchisce il
percorso della Compagnia, € una nuova inda-
gine che si confronta con il tema della perdita
nel suo senso piu ampio, muovendosi alla
ricerca di cio che, in tempi di rapido cambia-
mento, va scomparendo. Quali siano le cose
che si stanno perdendo ¢ il tema del doman-
dare di Kepler-452, nella incrollabile certezza
che la risposta a cio che ci agita sia all'ester-
no, fuori dalla porta del teatro, in strada, nei
luoghi di lavoro, di conflitto, di incontro.
Kepler-452 tenta instancabilmente di os-
servare la realta e, filtrandola attraverso il
proprio sguardo, di restituirla in scena. Non
per come &, né per come dovrebbe essere,
ma per come potrebbe essere. F. Perdere le
cose e un tentativo, in tempi interessanti e
sfuggenti come quelli che viviamo, di definire
cio che c’e, che esiste come immagine com-
plementare di cio che manca, va sparendo,
viene rimosso.

Ma che significa quella effe, puntata e maiu-
scola, all'inizio del titolo? La risposta, forse,
nelle note di regia.

«F. non puo entrare in scena con noi, ma e

il protagonista dello spettacolo, il centro del
dramma. F. lo abbiamo conosciuto un giorno
che ci ha avvicinato e ci ha detto: io sono io.
Da quel giorno abbiamo cominciato a provare
insieme uno spettacolo che parlasse di lui,
della sua storia, di chi &, del perché lui & Lui.
Insieme abbiamo ricordato, siamo incappati
in buchi neri, pezzi rimossi, strappati, aper-
ture vertiginose sull'abisso. Da quel giorno i
confini dello spazio teatrale non sono stati piu
gli stessi.

Ci sono delle leggi per le quali F. & tenuto
lontano dal palcoscenico e noi non possiamo
farci niente. Tutto cio che possiamo fare &
trascorrere del tempo con lui, ascoltare, co-
struire, lasciarci andare all'incontro e tentare
poi di raccontare che cosa significhi per noi la
sua assenza. Proprio perché non e da nessu-
na parte F. & ovunque. Siamo quindi di fronte
ad un’assenza enormemente ingombrante,
che non potevamo non portare in scena.

Abbiamo quindi cominciato a domandarci:
come si porta in scena un assente? Perché F.
ci & tenuto lontano? Cosa dobbiamo temere
da lui? E pericoloso? Come pud entrare in
scena senza salire sul palco? Che cosa, di lui,
ci riguarda?

F. & uno spettacolo che parla della ostinata
volonta di incontrare qualcuno che e difficilis-
simo incontrare, di un enorme smarrimento,
del confine tra palco e platea, tra cio che &
legale e cio che non lo é.

F. e, dopo “Il giardino dei ciliegi - Trent’anni
di felicita in comodato d'uso”, una seconda
foto sfocata scattata lungo la Via Emilia.

F. & la domanda difficilissima: cosa € giusto
fare in questo momento?

F. & soprattutto F.»

Born in 2015 in Bologna, Kepler-452 works on
two main axes: on the one hand, the urgency
of addressing a specific audience (the one not
inclined to enter in the theatres), realizing
shows and organizing festivals, exhibitions,
workshops. On the other hand, the company
investigates and brings on stage the lives and
biographies of non-professionals whose identi-
ties are magnified on the scene.

F. Perdere le cose (F. Losing things) is a new
investigation that searches for the traces of
what disappears in the wake of our rapidly
changing times; it is an attempt of facing the
concept of loss in its broadest sense.

It intends to capture some fragile instances, to
focus on what no longer has a place to stay, on
what still exists but also no longer exists, with-
out giving way to nostalgia. The loser, the one
who is defeated, lost or about to lose something
will be the central element. In such interest-
ing and elusive times like those we live in, the
show is an attempt to define what is there, what
exists as a complementary image of what is
missing, disappears or was removed.
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SAB. 9

ORE 15.00 e 16.30
DOM. 10

ORE 16.00

SAB. 9
ORE 15.00 e 16.30
LICEO FANTI

CARPI

parte 2 -

Il sistema periodico
durata 50 minuti

DOM. 10 ORE 16.00
PALAZZO FORESTI
CARPI

parte 1 -

Se questo € un uomo
parte 2 -

Il sistema periodico
parte 3 -

| sommersi e i salvati
durata 2 ore e 30 minuti

prenotazione obbligatoria

FANNY & ALEXANDER
SEQUESTOELEVI

Performance/reading itinerante sull opera di Primo Levi

con Andrea Argentieri
a cura di Luigi De Angelis/Fanny & Alexander
produzione E / Fanny & Alexander

FOSSOLI
FOUNDATION
FONDAZIONE
EX-CAMPO
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IL 31 luglio prossimo cade il centenario della
nascita di Primo Levi, scrittore e chimico di
origini ebree, arrestato nel dicembre 1943

e deportato inizialmente nel campo di con-
centramento e transito di Fossoli a Carpi, e
successivamente ad Auschwitz.

Non poteva che essere Carpi quindi, ad ospi-
tare il lavoro di Fanny & Alexander a cura di
Luigi De Angelis, che disegna un originale
affondo nella biografia e nel pensiero di Levi.
A partire dai documenti audio e video delle
teche Rai, Andrea Argentieri veste i panni
dello scrittore Primo Levi, assumendone la
voce, le gestualita, le posture, i toni, i discorsi
in prima persona. E un incontro a tu per tu, in
cui lo scrittore, a partire dal vincolo di verita
che lo ha ispirato nelle sue opere, restituisce
la sua esperienza nei lager con una tecnica
di testimonianza lucidissima, di scrematura
della memoria, e con la trasparenza di uno
sguardo capace di esprimere Uindicibile a
partire dal perimetro apparentemente sereno
della ragione.

Il pubblico incontrera lo scrittore in tre luoghi
differenti, ognuno dei quali esprime una
domanda diversa in relazione a tre differen-
ti opere di Levi: “Se questo € un uomo”, “Il
sistema periodico”, “| sommersi e i salvati.”
All'interno del bellissimo Palazzo Foresti vie-
ne ricostruito lo studio di lavoro di Levi, per
ospitare la prima parte del reading itinerante,
Se questo e un uomo. Qui viene messo in luce
il rapporto piu intimo tra Levi e la scrittura,
la necessita vitale della testimonianza, il suo
rapporto con il padre e la famiglia, la sua
appartenenza alla cultura ebraica.
LAuditorium Loria ospita Il sistema periodico,
in cui il pubblico incontra il Levi chimico, per
riflettere sulla relazione di una vita tra chi-
mica e scrittura, sulla dignita del lavoro e la
funzione comunitaria della letteratura, sulla
necessita pubblica di un racconto che pos-
segga la trasparenza scientifica di un proces-
so chimico.

Questa seconda parte, verra proposta anche
allinterno dell’aula di biologia del Liceo Man-
fredo Fanti, sia per alcune repliche riservate
agli studenti che, il 9 marzo, per due repliche
aperte al pubblico.

I sommersi e | salvati affronta il tema del
giudizio, linterrogazione sulla necessita della
sospensione dell'odio a favore di una curio-
sita analitica entomologica. Il luogo, pit che
simbolico, scelto per questa ultima parte
della trilogia teatrale, e il Museo Monumento
al Deportato.

Grazie alla tecnica del remote acting, dell’e-
terodirezione, Andrea Argentieri compone

un ritratto dello scrittore che si basa sulla
vertigine di una domanda: quanto questa
testimonianza € ancora urticante e capace di
parlarci tramite la sensibilita di un attore che
si lascia attraversare dai materiali originali a
noi rimasti di quello scrittore? Puo Uepifania
di una voce, di un corpo-anima, imprimendosi
nel corpo di un attore molto piu giovane del
modello-impronta che persegue, far sgorgare
in maniera ancora piu cogente la potenza e la
necessita della sua testimonianza?

Se questo é Levi & un ritratto d'attore. E il
tentativo di concretizzare U'esperienza del
resoconto, a tu per tu con lo scrittore.

On the centenary of Primo Levi’s birth, Andrea
Argentieri plays the part of writer Primo Levi in
a one-to-one dialogue.

There are three places where the writer can

be found, places connected to three different
works by Levi, to three different questions. The
deepest intimate relation between Levi and the
act of writing, the vital need for witness real-

ity, the relation with his father and family, the
Jewish origins; a life-long relation devoted to
chemistry and literature, the dignity of work and
the social role of literature, the public need for a
novel having the same scientific neutral nature
of a chemical reaction; the concept of judge-
ment, the urging need to banish hate in favour
of an analytical entomological curiosity.

Through the remote acting technique and an
outbound approach, Andrea Argentieri draws
the portrait of the author starting from the
impulse of a question: can this witness still
somehow be unpleasantly itching? Can this play
communicate through the actor’s sensitivity,
through his attempt to let the writer’s original
materials have an effect on him? Can the epiph-
any of a voice, of an embodied-soul sticking to
the body of an actor who is much younger that
his master, make him feeling the binding power
and need for his witness?
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SAB. 9 ORE 19.00
DOM. 10 ORE 16.00

TEATRO DADA
CASTELFRANCO
EMILIA

durata 1 ora e 10 minuti
spettacolo in italiano
sovratitolato in inglese

COMPAGNIA SCIMONE SFRAMELI
SEI

foto di Gianni Fiorito

di Spiro Scimone

(adattamento dei Sei personaggi in cerca d'autore di Luigi Pirandello)
con Francesco Sframeli, Spiro Scimone, Gianluca Cesale, Giulia Weber,
Bruno Ricci, Francesco Natoli, Mariasilvia Greco, Michelangelo Maria
Zanghi, Miriam Russo, Zoe Pernici

regia Francesco Sframeli

scena Lino Fiorito

costumi Sandra Cardini

disegno luci Beatrice Ficalbi

musiche Roberto Pelosi

regista assistente Roberto Bonaventura

foto di scena Gianni Fiorito

direttore di scena Santo Pinizzotto

assistente ai costumi Carolina Tonini

amministrazione Giovanni Scimone

produzione Compagnia Scimone Sframeli, Teatro Stabile di Torino -
Teatro Nazionale, Teatro Biondo Stabile di Palermo, Théatre Garonne-
scéne européenne Toulouse

in collaborazione con Fondazione Campania dei Festival - Napoli Teatro
Festival Italia
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Dal 1994 i siciliani Spiro Scimone e Francesco
Sframeli, conducono una preziosa ricerca

sul linguaggio teatrale, scritto e messo sulla
scena. | loro spettacoli e testi hanno ricevuto
numerosi riconoscimenti e sono stati rappre-
sentanti in tutta Europa.

Con la loro ultima creazione, Sei, Scimone e
Sframeli tornano alle radici piu profonde del
teatro nell'incontro con i “Sei personaggi in
cerca d’autore” di Pirandello. Pur seguendo
piuttosto fedelmente la trama originale, fon-
dono la poetica pirandelliana con la sicilianita
vissuta ai margini, tipica della loro esperienza
attoriale e drammaturgica.

Il risultato e sorprendente, lo spettacolo ci
restituisce il testo di Pirandello rendendolo
piu che mai attuale, contemporaneo, vivo.
Come ha scritto la stampa che ha unanime-
mente acclamato questo spettacolo, possia-
mo dire che i ‘personaggi’ trovino finalmente
il loro autore.

«L'adattamento dal titolo Sei, tratto dall'opera
teatrale “Sei personaggi in cerca d'autore” di
Luigi Pirandello, nasce dal bisogno di mettere
insieme il nostro linguaggio teatrale con la
lingua del grande maestro.

Durante il lavoro di elaborazione, abbiamo
ridotto il numero dei personaggi, eliminato o
aggiunto scene e dialoghi, sostituito qualche
termine linguistico, ma senza stravolgere la
struttura drammaturgica dell'opera originale.
Siamo in un teatro, una Compagnia formata
da due attori, due attrici e il capocomico, sta
per iniziare la prova di uno spettacolo teatrale
che, forse, non debuttera mai.

Prima dell'inizio della prova, improvvisamen-
te, un corto circuito, lascia al buio tutto il
teatro. Per riaccendere la luce, uno degli at-
tori va alla ricerca del tecnico, andato via dal
teatro poco prima dell'inizio della prova. Ma

il tecnico e introvabile e la luce arrivera solo
con l'apparizione, in carne ed ossa, dei Sei
Personaggi, rifiutati e abbandonati dall'au-
tore che li ha creati. Sono proprio Il Padre,

La Madre, La Figliastra, Il Figlio, Il Ragazzo

e La Bambina che illuminano il teatro, con

la speranza di poter vivere sulla scena il loro
“dramma doloroso”.

| componenti della compagnia, sconvolti da
questa improvvisa apparizione, pensano che

i “Sei” siano solo degli intrusi o dei pazzi

e fanno di tutto per cacciarli via dal teatro.
Ma, quando il Padre inizia il racconto del
“dramma doloroso” che continua a provo-
care sofferenze, tensioni e conflitti familiari,
l'attenzione e linteresse da parte degli attori
e del Capocomico, verso i personaggi, cresce

sempre di piu e lidea di farli vivere sulla sce-
na diventa sempre pil concreta e necessaria.
Vivere in scena non ¢ solo il desiderio dei
personaggi; e anche il sogno degli attori.
Entrambi, sanno che la loro vita in scena

puo nascere solo attraverso la creazione di
un rapporto, attori /personaggi, di perfetta
simbiosi. Un rapporto che si crea, di volta in
volta, di attimo in attimo, durante la rappre-
sentazione.

Nella rappresentazione e indispensabile la
presenza dello spettatore.

Ed e proprio Uautenticita del rapporto, attore,
personaggio, spettatore la vera magia del
teatro, che ci fa andare oltre la finzione e la
realta.»

Spiro Scimone e Francesco Sframeli.

With Six, Scimone Sframeli Company returns to
the deepest roots of the theatre: with its unmis-
takable style Scimone and Sframeli meet the
painful drama of Pirandello, and the result is
surprising. Breaking the traditions and liturgies
of one of the most represented classics and still
quite faithfully following the original storyline,
they merge Pirandello’s poetics with the Sicilian
nature lived on the margins, typical of their act-
ing experience and dramaturgy.

The result is surprising, the show gives back

us the text of Pirandello making it more pre-
sent than ever, contemporary, alive. As wrote
the press, that has unanimously acclaimed this
show, we can say that the ‘characters’ finally
find their author.

Scimone and Sframeli wrote about Six: «Thea-
tre adaptation of Pirandello’s “Six characters in
search of an author”, is an attempt to relate the
language of the great master and the language
of our contemporary theatre. During rehearsals,
we decided to cut the number of characters,

to erase or add some dialogues and scenes,

to replace some terms avoiding any dramatic
change to the work’s original structure.»
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SAB. 9 ORE 21.00
DOM. 10 ORE 19.30

TEATRO STORCHI
MODENA

durata 1 ora e 10 minuti
prima nazionale
spettacolo in greco
sovratitolato in italiano
e inglese

Lo spettacolo Failing to Levitate
in My Studio e stato realizzato con
il contributo del Ministero della
Cultura e dello Sport della Grecia

—I ~ % HELLENIC REPUBLIC
q Z Ministry of Culture and Sports

DIMITRIS KOURTAKIS
FAILING TO LEVITATE IN MY STUDIO

ideazione, regia, scene Dimitris Kourtakis
drammaturgia Dimitris Kourtakis, Eleni Papazoglou, Anastasia Tzellou
video Jérémie Bernaert

musica Dimitris Kamarotos

disegno luci Scott Bolman

collaborazione artistica Efi Birba

assistente alla regia Natasha Triantafylli
assistente al progetto Vassia Liri

ingegnere video Nikos Iliopoulos

assistente al disegno luci Evina Vassilakopoulou
responsabile di produzione Dinos Nikolaou
costruzione scena Lazaridis Scenic Studio
costruzione in gesso del progetto Freddy Gizas

interpretazione Aris Servetalis

coprodotto da

® ON

... Non sono fuori, sono dentro, sono dentro
qualcosa, sono zitto: il silenzio é fuori. Nient al-
tro che questa voce e il silenzio tutto intorno.
Non c’é bisogno di muri? Si, dobbiamo avere
muri: ho bisogno di muri, buoni e spessi. Ho
bisogno di una prigione (avevo ragione], per me
solo. Ci andro ora, mi ci mettero dentro. Sono
gia li: iniziero a cercarmi ora, sono li da qualche
parte. Non saro io - non importa, diro che sono
io. Forse lo saro. Forse é tutto quello che stanno
aspettando (eccoli di nuovo] per darmi una rice-
vuta. Aspettando che io dica che sono qualcuno,
che dica che sono da qualche parte, per farmi
uscire, nel silenzio ...

Samuel Beckett, “['innominabile”

Chiuso nel suo studio e distaccato dal mondo,
un performer usa il suo corpo come materia
e come campo sperimentale, fino alla disso-
luzione irreversibile del Sé e fino all'esauri-
mento delle parole, in uno spazio che tenta
costantemente e invano di abitare un non-
posto.

Lo spazio scenico: una struttura a due piani
chiusa, dentro cui il performer filma sé stes-
so e lo spazio come un altro Krapp. Lo spazio
interno e il sé sono restituiti, in un processo
di riflesso inesauribile, come immagini che
vengono filmate e proiettate in tempo reale
sulle superfici esterne della struttura. La
proiezione rende sia lo spazio che il sé stesso
intangibili, spettrali.

La proliferazione di queste immagini rende
teatralmente presenti gli elementi fonda-
mentali dell'universo beckettiano: persona e
spazio /corpo e tempo. Fino a quando vengo-
no negati.

Osservando le azioni del personaggio attra-
verso le aperture e le proiezioni sui muri, gli
spettatori sono invitati a prendere parte a una
visione clandestina e in fin dei conti illuso-
ria. Diventa presto chiaro che performer e
spettatori condividono la stessa condizione:
chiusi in una seconda anticamera, una stanza
di vana attesa, diventano soggetti di osser-
vazione e oggetti scrutati dai propri spettri, e
quindi da un’assenza.

La performance, disegnando connessioni

e paralleli con la Grecia contemporanea in
un momento liminale e transitorio della sua
storia, si collega alle opere di diversi artisti
contemporanei - Bruce Nauman, Vitto Ac-
conci, Terry Fox, Gordon Matta-Clark, Ra-
chel Whiteread - e ad altri artisti che, a volte
deliberatamente, a volte inconsciamente, si
riferiscono all'universo beckettiano, esplo-
rando attraverso il loro lavoro i limiti del sé,
dello spazio e del linguaggio.

L'eccezionale squadra che ha realizzato
Failing to Levitate in My Studio, & capitanata
dal regista Dimitris Kourtakis, e si avvale di
collaboratori prestigiosi quali il fotografo e
video artista Jérémie Bernaert, il musicista
Dimitris Kamarotos, e il designer Scott Bol-
man, piu volte collaboratore di Robert Wilson.
Protagonista in scena e Aris Servetalis, che
ha lavorato in teatro con Dimitris Papaioan-
nou e al cinema con Yorgos Lanthimos.

Shut up in his studio and detached from the
world, a performer uses his body as material
and as an experimental field, until the irrevers-
ible dissolution of the Self and the exhausting of
words in a space which he constantly and vainly
attempts to inhabit - a non-place.

The stage space: an enclosed two-storey struc-
ture inside which the performer films himself
and the space like another Krapp. The internal
place and self are rendered, in a process of
inexhaustible reflection, as images which are
filmed and projected in real time onto the struc-
ture’s outer surfaces. The projection renders
both place and self intangible - spectral.

The proliferation of these images renders the
fundamental elements of the Beckettian uni-
verse theatrically present: person and space/
body and time. Until they are negated.

Watching the character’s actions through its
openings and the projections onto the walls,

the viewers are invited to partake of a clandes-
tine and ultimately illusory viewing. For it soon
becomes clear they share the same condition:
enclosed in a second antechamber, a vainly-
waiting room of their own, they become viewing
subjects and viewed objects of their own spec-
tres - and thus of an absence.
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SAB. 9 ORE 21.30
DOM. 10 ORE 15.30

ARENA DEL SOLE
BOLOGNA

durata 2 ore

prima nazionale
spettacolo in francese
e altre lingue
sovratitolato in italiano

Progetto sostenuto dall’lstituto fran-

cese nellambito del suo programma
“Théétre export”

PRANCAIS

FALKRICHTER
| AM EUROPE

testo e regia Falk Richter

traduzione francese Anne Monfort

con Lana Baric, Charline Ben Larbi, Gabriel Da Costa, Mehdi Djaadi, Khadija
El Kharraz Alami, Douglas Grauwels, Piersten Leirom, Tatjana Pessoa
coreografia Nir de Volff drammaturgia Nils Haarmann

scenografia e costumi Katrin Hoffmann musica Matthias Griibel

video Aliocha Van der Avoort (uci Philippe Berthomé

assistente alla regia Christele Ortu

assistente alla scenografia e ai costumi Emilie Cognard

assistente alla regia in stage Barthélémy Fortier

produzione Théatre National de Strasbourg

in coproduzione con 0déon - Théatre de UEurope, Comédie de Genéve, Thalia
Theater - Hambourg, Noord Nederlands Toneel (NNT) - Groningen, HNK -
Croatian National Theatre in Zagreb, Théatre de Liége et DC&J Créations,
Dramaten - The Royal Dramatic Theatre of Stockholm, Emilia Romagna
Teatro Fondazione

con il sostegno di Goethe Institut Nancy/Strasbourg nell'ambito del progetto
Freiraum, Tax Shelter del Governo Federale del Belgio e di Inver Tax Shelter

Le scene e i costumi sono stati realizzati nei laboratori del TNS
Falk Richter é unartista associato del TNS
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foto di JeanlLouis Fernandez

Lautore e regista tedesco Falk Richter ha riu-
nito otto donne e uomini europei - performer,
attori, danzatori - provenienti da diversi paesi,
per scrivere | am Europe. Ha interrogato lo
stato emozionale in cui si trova 'Europa oggi
attraverso il prisma del vissuto degli inter-
preti, della loro esperienza, e delle storie dei
loro genitori. Nello spettacolo - che mescola
teatro, danza, video, musica - una generazio-
ne s'interroga sugli sconvolgimenti politici e
ideologici che scuotono U'Unione europea.
Richter ha dichiarato a proposito di questo
progetto: «A cosa potrebbe somigliare una
famiglia oggi? Qual & Uimportanza di concetti
come lidentita, le origini, la patria, la casa, in
un’Europa che ha, gia in precedenza nel cor-
so della sua storia, pacificamente superato
frontiere linguistiche e nazionali ma continua
ad essere minacciata dalla paura e dalle crisi
e che rischia di ricadere nel nazionalismo e
nel populismo di destra? Di quali relazioni, di
quali legami siamo fatti? A quali comunita ab-
biamo la sensazione di appartenere, in quale
tipo di comunita vorremmo vivere insieme?
In questo progetto 'Europa & vista in un modo
molto personale dagli interpreti. Inizialmente
mi sono chiesto cosa significasse 'Europa su
un piano individuale, in che misura l'idea eu-
ropea e transnazionale fosse presente nella
vita delle persone, in che modo la vivono e
cosa cambierebbe nella loro vita se 'Europa,
come la conosciamo o0ggi, non esistesse piu.
Penso che le nostre vite abbiano molto a che
fare con il fatto che possiamo attraversare
determinati confini. Si tratta di grandi scon-
volgimenti politici che stanno accadendo, ma
raccontati attraverso gli interpreti da un pun-
to di vista personale. Gli interpreti vengono da
paesi differenti dell'Europa e non solo, alcuni
di loro hanno genitori di nazionalita differenti
e parlano diverse lingue.»

Il lavoro sulla drammaturgia che Richter ha
stimolato negli interpreti e stato guidato e
messo a punto dal drammaturgo Nils Haar-
mann. La parte coreografica & invece curata
da Nir de Volff, da tempo collaboratore di
Richter di cui conosce la logica drammati-
ca, la sua modalita narrativa. «Quando Falk
mi presenta un nuovo testo per la scena

- dice de Volff - io lo trasformo in un og-
getto fisico, per supportare il contenuto e
creare un universo singolare sulla scena,
complesso, basato su corpi differenti, quelli
dei performers. Il mio lavoro € una ricerca
sull'interpretazione fisica e i differenti strati
della realta, sulle traiettorie personali che
riflettono la societa in cui viviamo. Direi che &
un’espressione fisica di sé stessi, del proprio

conscio e inconscio, sia che il performer sia
attore, danzatore o cantante. Mi piace rivelare
la loro fragilita, le loro lotte, la loro forza o le
loro debolezze, il loro senso o non senso, la
loro tristezza, e soprattutto la loro autenticita
e onesta.»

In seno alla sua compagnia Total Brutal, de
Volff ha creato una metodologia di lavoro,
chiamata USE-ABUSE, che ha utilizzato an-
che per /am Europe. Questo metodo consiste
nell'esplorare le strutture somatiche della
relazione, armoniosa o discordante, con il
nostro apparato respiratorio. Questo metodo
tenta di armonizzare il coordinamento tra il
corpo e il sistema emozionale.

What does a family look like today? How im-
portant to us are notions of identity, origin, and
homeland? How far are we defined by rela-
tionships, and by a sense of belonging? What
communities do we belong to, and what kind of
world do we want to live in?

Falk Richter has brought together an ensemble
of actors, dancers, and performance artists
from different European countries, all aged be-
tween 20 and 35 years old, all with complex sto-
ries of identity, family, and belonging, stretching
far beyond national and cultural boundaries.
Some have family origins in former colonies of
Western powers, giving them another perspec-
tive on Europe. Falk Richter started to work
with a group of 25 artists, and have chose 8 of
them for the performances. Rehearsals started
initially in French and English: gradually other
languages have come in, and the performances
will also include Croatian, Portuguese, Dutch,
German, English and Arabic.

How has European history marked the lives of
these young performers? In what kinds of fami-
lies have they grown up? What do they think of
the concept of family? How do they see them-
selves within a Europe threatened by fear and
right-wing populism, and in democracies that
are increasingly overrun by discourses of hatred
and demagoguery? How do they imagine we will
live together in the future?
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SAB. 9 ORE 22.30
DOM. 10 ORE 21.30

TEATRO
DELLE PASSIONI
MODENA

durata 1 ora e 15 minuti
prima nazionale
spettacolo in greco
sovratitolato in italiano
e inglese

VIOLET LOUISE / AGLAIA PAPPAS
STRANGE TALES

da Edgar Allan Poe

direzione, traduzione, musica, drammaturgia visiva e sonora Violet Louise
performers Aglaia Pappas, Violet Louise

sound design, studio produttivo Studio19

design luci Sakis Birbilis

video Vasilis Kountouris (Studio 19)

sound design Kostas Bokos (Studio 19)

costume design Lilian Xydia

camera Blaec Cinematography (Aris Pavlidis), Studio19 (Vasilis
Kountouris)

assistente alla regia Sevastia

produzione Festival di Atene e Epidauro 2018
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Strange Tales € una composizione di brani
tratti da diverse opere di Edgar Allan Poe -
dalle poesie, dalle lettere, ma soprattutto dai
racconti del terrore - prodotta dal Festival di
Atene e Epidauro 2018 dove ha debuttato.

E una performance multimediale in cui la
regista e autrice Violet Louise canta i poemi
originali di Poe in inglese; il testo, in greco, e
invece affidato a Aglaia Pappas, straordinaria
attrice gia incontrata nelle precedenti edizioni
di VIE Festival, protagonista in Alarme e Amor,
diretti da Theodoros Terzopoulos. Della

sua interpretazione in questo spettacolo, la
stampa ha scritto: «La sua chimica con Violet
Louise porta a una performance non solo
riuscita ma superba.»

Lutilizzo di multimedia crea un’atmosfera
espressionista alla composizione creativa dei
testi di Poe, unendo teatro, musica e imma-
gine, e aprendo le porte allimmaginazione
degli spettatori. Dispositivi che producono
suoni, luci e video, creano 'atmosfera di un
laboratorio audiovisivo; le due artiste sul
palco e i due ingegneri del suono lavorano
insieme come in un’orchestra multimediale.
A proposito di questo spettacolo, Violet Lou-
ise dichiara: «Attraverso l'uso calcolato del
linguaggio, Edgar Allan Poe indaga la natura
della realta e Uesistenza umana. Strange Ta-
les & una storia sul mistero della vita e della
morte. Una ragazza enigmatica visita una
donna su una sedia a rotelle e trasforma la
sua camera in un “laboratorio di memorie”.
Con laiuto delle tecnologie visive e sonore, la
ragazza si comporta come un’ipnotizzatrice.
La donna inizia a richiamare il suo passato.
Viaggiando indietro nel tempo, si prepara per
il suo ultimo viaggio verso la luce della vita
eterna.

Poe riteneva ci fosse una connessione fra
musica e letteratura. Ha eseguito sperimen-
tazioni con il suono e il ritmo, usando tec-
niche come la ripetizione, il parallelismo, la
rima interna, l'allitterazione. Nel suo saggio,
“The Poetic Principle”, scrive: E quindi non ci
puo essere alcun dubbio che nell'unione della
poesia con la musica nel suo senso popolare,
troveremo spazio per lo sviluppo poetico nel
SUO Senso pil ampio.»

Violet Louise & una regista teatrale, musici-
sta e autrice di musica per il teatro, cantante
e artista multimediale greca, la cui ricerca
verte sulla narrazione multimediale. Musica
elettronica e suono sono i punti di partenza
delle sue creazioni; lavora su ogni singola
parte dei suoi progetti (musica, suono, gra-
fica, testo, scenografia) per formare un buco
organico.

Costruisce dal vivo i suoi ambienti multime-
diali producendo paesaggi sonori attraverso
la narrazione, strumenti musicali, dispositivi
midi, telecamere e video. Esamina il com-
portamento umano, le teorie dell'evoluzione,
la famiglia e i problemi sociali osservandoli
attraverso una lente d'ingrandimento. Le sue
performance sono storie multimediali di vita
quotidiana. Il suo lavoro e stato presentato al
Festival di Atene e Epidauro, al Museo Ar-
cheologico di Olimpia nel quadro degli eventi
per la Cerimonia dell'accensione della Torcia
Olimpica, e alla Fondazione Michael Cacoyi-
annis.

Strange Tales is a multimedia storytelling on
stage, based on excerpts from Edgar Allan Poe’s
writings - short stories, poems and letters -
produced by the Athens and Epidaurus Festival
2018, where the show premiered.

It's a mixed media spectacle - which combines
music, theater, sound installation and videos.
During the performance, the director and musi-
cian Violet Louise sings Poe’s poems in English;
instead Aglaia Pappas interpretes Poe's tales of
terror in Greek.

In her note for the show, Violet Louise writes:

« Poe, through the calculated use of language,
questions the nature of reality and human
existence. Strange Tales is a story about the
mystery of life and death. A girl visits a woman
in a wheel chair and transforms her room into a
laboratory of memories. With the use of tech-
nology (sound & visuals), the girl acts like a
hypnotist. The woman starts to recall her past.
Travelling back in time, she prepares herself for
the last journey, towards the light of the eternal
Life. Poe was quite convinced of the connection
between music and literature. He experimented
on sound and rhythm, using techniques such as
repetition, parallelism, internal rhyme, allit-
eration. In his essay “The Poetic Principle”, he
writes: And thus there can be little doubt that

in the union of Poetry with Music in its popu-
lar sense, we shall find the widest field for the
Poetic development.»
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EVENTI

Fuori dalla rotta principale, quella degli spettacoli, che vede VIE Festival snodarsi quasi in
parallelo alla millenaria via Emilia, il fldneur, che sia girovago onnivoro dai mille interessi o il
curioso dell'ultimo momento, puo perdersi in un fitto intreccio di vicoli e stradine, di rivoli for-
se angusti al primo sguardo, ma che, qualche passo piu innanzi, rivelano un gioiello inatteso,
Uepifania di nuove scoperte. Ecco dunque che il nostro fldneur puo ritrovare una sub-geografia
del mondo VIE, fatta dai suoi “eventi”, pensati per invadere altri spazi delle citta ERT e portare
il teatro fuori dal teatro, oltre le sue pit canoniche mura.

Tra Modena, Bologna e Cesena, durante tutto il festival numerosi saranno gli appuntamenti
“librari”, realizzati grazie alla collaborazione con le Librerie Ubik di Modena e Bologna. Oc-
casioni per conoscere alcune delle drammaturgie degli spettacoli di ERT al Festival, ma pure
per imbarcarsi verso altre rotte culturali (direzioni Australia, Grecia, Uruguay). Insieme a
drammaturghi, attori, curatori, studiosi le presentazioni di libri proposte in questa edizione
del festival aprono finestre su vivaci orizzonti della drammaturgia e della riflessione teatrale
di oggi.

Quest’attenzione avra il suo culmine a Modena sabato 9 marzo, dalle 14.30, al Laboratorio
Aperto ex Centrale AEM con la tavola rotonda, tra operatori del settore, Drammaturgie#Anno19.
Esperienze//Prospettive.

Il piacere di interrogarsi, dunque, di guardare con leggerezza e complessita al sé e a cio che
ci circonda. Occasione speciale ¢ il dialogo /o sono / lo non sono che, grazie alla collaborazione
con lAlma Mater Studiorum Universita di Bologna, mette insieme a Bologna martedi 5 marzo
Lino Guanciale e Michela Murgia.

Infine, a scavare percorsi sotterranei che attraversano tutte le giornate del festival, i nume-
rosi workshop, per attori, drammaturghi e giovani spettatori, che coinvolgono l'attrice greca
Aglaia Pappas, i drammaturghi Gabriel Calderdn e Davide Carnevali e gli attori di ERT Michele
Dell’Utri, Simone Francia, Diana Manea.

E, per stare sempre dalla parte del poeta, nunc est bibendum con le feste di VIE di venerdi 1
marzo a Modena e domenica 3 marzo a Cesena.

Outside the main road, the one of the shows, which sees VIE Festival winding almost alongside the
millenary via Emilia road, we find out a sub-geography of VIE world, made of its “events”, meant

to invade other spaces in ERT cities and to bring the theatre outside of itself, beyond its canonical
walls.

There will be several books signings, an opportunity to get to know some of the dramaturgies of
ERT productions presented during the Festival, but also an opportunity to move towards other cul-
tural routes (Australia, Greece, Uruguay). Together with playwrights, actors, curators and academ-
ics, the books signings open windows that face the lively horizons of dramaturgy and of the current
theatrical reflection.

This attention will be its height on Saturday 9 in Modena, at “Drammaturgie#Anno19. Esperienze//
Prospettive [Dramaturgies#Year19. Experiences//Perspectives]”, the round table with the profes-
sionals.

The several workshops - for actors, playwrights and young spectators- will dig subterranean
paths, going through all the VIE days.

Finally, concluding with a toast, VIE parties on Friday 1 in Modena and on Saturday 3 in Cesena.
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VENERDI 1 MARZO

ORE 15.00 - LABORATORIO APERTO

EX CENTRALE AEM - MODENA

OPEN DAY

SCUOLA DI TEATRO IOLANDA GAZZERRO
Un pomeriggio di porte aperte alla scuola di ERT,
per conoscere persone, luoghi e le nuove proposte
formative per la stagione 2019-2020. Saranno pre-
sentati il corso di Fondamenti di pratiche attoriali,
primo livello di un nuovo percorso triennale per
attori e i nuovi corsi di specializzazione per inter-
preti e per Dramaturg.

Ingresso libero

ORE 17.30 - LIBRERIA IRNERIO UBIK - BO-
LOGNA

presentazione dei libri | books signing
MENELAO // ARISTOTELE

con Davide Carnevali e con Michele Dell’Utri
e Teatrino Giullare

Presentazione dei volumi “Menelao” e “Aristotele
invita Velazquez a colazione e gli prepara uova e
(Francis) Bacon” - Progetto Classroomplay - di
Davide Carnevali. Due volumi, per due testi, per
due spettacoli prodotti da ERT e programmati a
VIE, di uno dei pit importanti drammaturghi ita-
liani, qui di casa come a Berlino e Barcellona. Due
lavori parte della collana Linea, pubblicata da ERT
e Luca Sossella editore.

Ingresso libero

ORE 19.00 - LIBRERIA UBIK - MODENA
presentazione del libro | books signing
TEATRO. AUSTRALIA

con Margherita Mauro

letture dai testi Diana Manea

Presentazione con letture dell'antologia di testi
australiani curata da Margherita Mauro e Madda-
lena Parise, pubblicata da ERT Fondazione e Luca
Sossella editore nella nuova collana LineaExtra.
Tre opere di tre drammaturghi contemporanei,
Suzie Miller ("La matematica del desiderio”], Nak-
kiah Lui ("Black is the New White"), Tom Holloway
("E mai piu ci separeremo”] per la prima volta
portati in lingua italiana. Tre scritture profonda-
mente diverse che raccontano il panorama vivace
della scena australiana di oggi.

Ingresso libero

DOMENICA 3 MARZO

ORE 11.30 - LIBRERIA UBIK - MODENA
presentazione dei libri | books signing
TEATRO. GRECIA

con Olivier Descotes

letture dai testi Michele Dell’Utri

Presentazione con letture dell'antologia di testi
greci curata da Olivier Descotes, pubblicata da
ERT Fondazione e Luca Sossella editore nella

nuova collana LineaExtra. Tre opere di tre dram-
maturghi contemporanei, Alexandra K* (“Metodi
rivoluzionari per pulire la vostra piscina”}, Yannis
Mavritsakis (“Levocazione del fascino”), Yan-

nis Tsiros (“Seme selvaggio”) per la prima volta
portati in lingua italiana da Maurizio De Rosa. Tre
scritture profondamente diverse che raccontano
la forza della nuova drammaturgia greca.
Ingresso libero

ORE 18.30 - TAMLA - CESENA
presentazione del libro | books signing
TEATRO. GABRIEL CALDERON

con lautore Gabriel Calderdn e (a curatrice
Teresa Vila

letture dai testi Diana Manea

in collaborazione con We Reading

Presentazione con letture dell’antologia di testi
del drammaturgo uruguayano Gabriel Calderdn,
curata da Teresa Vila e pubblicata da ERT Fonda-
zione e Luca Sossella editore nella nuova collana
LineaExtra. Prima uscita italiana in volume del
teatro di Calderdn, con due testi, “Or-forse la vita
e ridicola” ed “Ex-che esplodano gli attori”, pro-
grammato al Teatro Bonci per VIE Festival.
Ingresso libero

MARTEDI 5 MARZO

ORE 17.00 - ARENA DEL SOLE - BOLOGNA
presentazione del libro | books signing
CULTURE TEATRALL TEATRI DEL SUONO
con Enrico Pitozzi

Presentazione dell'ultimo numero di “Culture
teatrali”, la storica rivista fondata da Marco De
Marinis ed edita dalla Casa Usher, con il suo ulti-
mo numero in parte dedicato ai teatri del suono,
tema che attraversa VIE grazie alla presenza di
artisti come Francesco Giomi, LSKA, Dimitris
Kamarotos.

Ingresso libero

ORE 21.00 - AULA ABSIDALE SANTA LUCIA
- BOLOGNA

10 SONO, 10 NON SONO

con Lino Guanciale e Michela Murgia

in collaborazione con Alma Mater Studiorum
Universita di Bologna

Una scrittrice e un attore per un dialogo sul
frastagliato concetto di identita, tra letteratu-

ra, teatro e realta. Sempre immersi nel nostro
presente. Puntata zero di un nuovo ciclo che vede
ERT Fondazione collaborare con lAlma Mater
Studiorum Universita di Bologna.

Ingresso libero previa registrazione su eventi.
unibo.it/uniboculturaeventi
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GIOVEDIi 7 MARZO

ORE 18.30 - LIBRERIA IRNERIO UBIK
- BOLOGNA

presentazione del libro | books signing
F. PERDERE LE COSE

con Kepler-452

In attesa del debutto della nuova produzione ERT

di Kepler-452, che narra la storia di F., che c'é

ma non puo esserci, in una via Emilia sempre piu

smarrita, presentazione della drammaturgia dello
spettacolo pubblicata nella collana Linea di ERT e
Luca Sossella editore.

Ingresso libero

SABATO 9 MARZO

ORE 14.30 - LABORATORIO APERTO EX
CENTRALE AEM - MODENA

tavola rotonda | round table

DRAMMATURGIE #ANNO19. ESPERIENZE//
PROSPETTIVE

DRAMATURGIES#YEAR19. EXPERIENCES//
PERSPECTIVES

Un pomeriggio di riflessioni con operatori e alcuni
degli artisti ospiti al festival, per ragionare intorno
alle pratiche drammaturgiche di oggi. Un momen-
to per mettere a confronto panoramiche ed espe-
rienze critiche e produttive, con lintento di avviare
una sorta di navigazione sull'attuale geografia
drammaturgica.

Ingresso libero

DOMENICA 10 MARZO

ORE 11.30 - LIBRERIA UBIK - MODENA
presentazione del libro | books signing

PROVE DI DRAMMATURGIA. TEATRO CHE
CRESCE

con Nicola Bonazzi, Gerardo Guccini e Micae-
la Casalboni

con letture di Michele Dell’Utri, Simone Fran-
cia, Diana Manea

A chiosa del percorso di presentazione di libri e
quasi come postilla all'evento “Drammaturgie#
Anno19. Esperienze//Prospettive”, un momento di
riflessione su ‘Audience development, formazione,
cultura del progetto” grazie all'ultimo numero di
“Prove di drammaturgia”, la rivista del Centro di
Musica e Spettacolo, Universita di Bologna, edita
da Titivillus.

Ingresso libero

48

HFESTE PARTY

VENERDI 1 MARZO

ORE 18.30 - WARM UP E APERITIVO

AL TEATRO STORCHI

ORE 22.45 - PARATA DAL TEATRO STORCHI
AL TEATRO DELLE PASSIONI

ORE 23.00 - OPENING PARTY AL TEATRO
DELLE PASSIONI

feat. X_ICS

#FOLLOWTHEDEER

#Followthedeer ¢ il dopofestival di VIE, un evento
che incrocia teatro, dj set e performance. A partire
dalla prima nazionale di El bramido de Diisseldorf
di Sergio Blanco, il Teatro delle Passioni ospitera
la prima festa organizzata dal gruppo under 35 X
- InControSenso. Una festa per vivere il teatro in
modo inedito.

Ingresso libero

DOMENICA 3 MARZO

ORE 19.30 - TAMLA - CESENA
#RISCALDAMENTO

in collaborazione con We Reading

#Riscaldamento & un warm up per prepararsi alla
prima nazionale di Ex - che esplodano gli attori di
Gabriel Calderon. Piu di un semplice aperitivo,

pit di un evento collaterale, #Riscaldamento & un
modo per entrare nell'atmosfera dello spettacolo,
pensato da under35 per under35. Un ibrido speri-
mentale fatto di musica, letture e cose misteriose.
Ingresso libero

H#WORKSHOP

#VIEWORKSHOP (Under35)

“EX” - CESENA

25, 26, 27 FEBBRAIO

Workshop drammaturgico-performativo a cura
di Diana Manea

Riservato a under35

Tre giorni di laboratorio a Cesena con Diana Ma-
nea per esplorare insieme ai partecipanti il testo
di Gabriel Calderdn “Ex-que revienten los actores”
prima di vederlo al Teatro Bonci il 3 e 4 marzo.

“SEI PERSONAGGI ON VIA EMILIA ROAD” -
CASTELFRANCO EMILIA

1,2, 3 MARZO

Workshop drammaturgico-performativo a cura
di Simone Francia

Riservato a under35

Tre giorni di laboratorio a Castelfranco Emilia

con Simone Francia per esplorare insieme ai
partecipanti Uesperienza della scrittura d’attore.
Partendo dai paradossi dei “Sei personaggi” di pi-
randelliana memoria, tra finzione, corpo e mario-
netta in attesa anche di vedere al Teatro Dada The
puppet-show man con Yeung Fai e Sei di Scimone e
Sframeli.

“EVASIONI: PAROLE CHE SFUGGONO ALLE
PRIGIONI” - MODENA

4,5, 6 MARZO

Presentazione 3 marzo, ore 19.00,

Caffé del Teatro delle Passioni

Workshop drammaturgico-performativo

a cura di Michele Dell’Utri

Riservato a under35

Tre giorni di laboratorio a Modena con Michele
Dell'Utri su teatro e parola. Prendendo spunto
dallo spettacolo Casa Calabaza, un laboratorio tra
scrittura e recitazione per affrontare limiti e pre-
giudizi ed esplorare modi per superarli.

Si prevede una dimostrazione finale.

#VIEWORKSHOP (actors)

AGLAIA PAPPAS - MODENA

4,5,6,7, 8 MARZO

Workshop sulla figura del messaggero nella
tragedia greca a cura di Aglaia Pappas.
Riservato ad attori.

Cinque giorni di laboratorio a Modena per esplo-
rare la figura del messaggero nella tragedia attica
guidati da Aglaia Pappas, interprete raffinata e di
eccezionale forza, che torna a VIE con Strange Ta-
les. Ad assisterla nel laboratorio Gemma Carbone.

#VIEWORKSHOP

(weekend drammaturgia 1, 2, 3 marzo)
GABRIEL CALDERON

MODENA 2 MARZO (mattina)

DAVIDE CARNEVALI

MODENA 2 MARZO (pomeriggio)

Laboratorio per drammaturghi

Un fine settimana interamente dedicato a giovani
drammaturghi, con al centro una giornata di ma-
sterclass con Gabriel Calderdn e Davide Carnevali,
scrittori presenti a VIE con i loro spettacoli. Un
percorso che siapre 'l marzo con la presenta-
zione dei testi contenuti in “Teatro. Australia” e
prosegue il 3 marzo con la presentazione delle
drammaturgie contenute in “Teatro. Grecia”.
Occasione preziosa per affinare conoscenze e
strumenti drammaturgici, in attesa della tavola
rotonda Drammaturgie#Anno19. Esperienze//Pro-
spettive di sabato 9 marzo.
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ALTREVELOCITA
REDAZIONE
INTERMITTENTE

SULLE ARTI SCEMICHE
CONTEMPORANEE

PER UNO SPETTATORE CRITICO
LABORATORIO DI GIORNALISMO

Durante Vie Festival 2019 Altre Velocita coordina un laboratorio di osservazione,
sguardo e scrittura giornalistica per favorire l'incontro fra i linguaggi dello spettacolo
contemporaneo e il pubblico, invitando i partecipanti e i lettori a riconoscere e colti-
vare il proprio ruolo di spettatori critici. | partecipanti al laboratorio, rivolto a studenti
e studentesse universitari e giovani interessati, si confrontano con un lavoro redazio-
nale secondo i ritmi e le forme del giornalismo quotidiano, avendo come strumento
una o piu pagine quotidiane ne “La Gazzetta di Modena”, consultabili anche sul sito
del festival e su www.altrevelocita.it

Il lavoro ha carattere eminentemente pratico ed & incentrato sulla scrittura di testi
quali Uintervista, la presentazione, la recensione di breve e medio formato. Il dia-
logo, la visione e la scrittura si applicano come strumento di confronto e sviluppo

del proprio pensiero critico, esplorando modalita di taglio giornalistico allo scopo di
finalizzare l'esperienza personale di visione in esperienza di condivisione, riscopren-
do nella partecipazione agli spettacoli un’occasione di aggregazione e confronto del
singolo con la collettivita.

Nei giorni di laboratorio vengono proposte occasioni didattiche quali letture di appro-
fondimento, momenti di contestualizzazione storica sul presente e sul percorso degli
artisti, incontri con specialisti e addetti ai lavori nei campi della scrittura critica, della
teoria teatrale, dell'organizzazione.

Altre Velocita & un gruppo di osservatori e critici delle arti sceniche, impegnato a
favorire un tessuto di relazioni fra le arti e la societa contemporanea, guardando al
teatro e alla danza di ricerca, agli artisti emergenti e al contesto internazionale. Altre
Velocita opera come redazione “intermittente” in festival, eventi, rassegne e stagioni,
con approfondimenti su carta stampata, web e radio, laboratori di scrittura critica,
seminari e incontri, occasioni di confronto fra spettatori, artisti e operatori.

Altre Velocita immagina e propone strumenti di analisi critica e divulgazione a cu-
ratori, enti e istituzioni culturali, e invita il pubblico alla condivisione dell' esperienza
artistica e del pensiero critico, per uno spettatore partecipe dell'innovazione e della
riflessione nella cultura del nostro tempo. Si occupa di educazione dello sguardo e
formazione del pubblico, & stato ente formatore per l'a.s 2016/2017 (direttiva MIUR
90/2003), i suoi progetti sono stati e sono sostenuti da MIBACT - Ministero dei Beni
per le attivita culturali, Regione Emilia-Romagna, Comune di Bologna, Fondazione

del Monte di Bologna e Ravenna.

JOURNALISTIC WORKSHOP

During Vie Festival 2019 Altre Velocita coordinates a journalistic workshop to encourage
the meeting between performing languages and the audience, inviting everyone to reco-
gnize and cultivate their critical sensibility towards theater.

Participants in the workshop, meant to be for university students and youngsters, are
invited to an editorial work according to the rhythms and forms of a daily newsroom. They
will produce articles that will be published on a daily basis on the local newspaper “La
Gazzetta di Modena” (also available in the festival website).

Dialogue and vision become instruments of improvement and development of critical
thinking. Exploring many formats of journalistic writing, such as interviews, presenta-
tions and reviews, will be a way to turn the personal observation into an experience of
“sharing”, an opportunity for aggregation and comparison of the individual within the
community.

During the workshop, educational opportunities are offered such as meetings with spe-
cialists and experts in journalism, theatrical theory and entertainment.

Altre Velocita is a group of theater and dance critics who are active in the fields of journa-
lism and education.
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