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ÙÔ˘ ∂˘Úˆ·˚ÎÔ‡ μÚ·‚Â›Ô˘ £Â¿ÙÚÔ˘.
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¢π√π∫∏Δπ∫√ ™Àªμ√À§π√
¶ÚfiÂ‰ÚÔ˜
¢ËÌ‹ÙÚÈÔ˜ °·ÚÔ‡Ê·˜
∞ÓÙÈÌÚfiÂ‰ÚÔ˜
£Âfi‰ˆÚÔ˜ ∫ÔÚÚ¤˜
ª¤ÏË
™‡ÚÔ˜ ¶·ÁÈ·Ù¿ÎË˜
™Ù·˘ÚÔ‡Ï· ∞Ï·‚¤Ú·
A‰ÚÈ·ÓÓ‹ ΔÔ˘ÓÙÔÔ‡ÏÔ˘
∞ÈÎ·ÙÂÚ›ÓË πÌÚÔ¯ÒÚË
°È¿ÓÓË˜ ÃÚ˘ÛÔ‡ÏË˜

∫∞§§πΔ∂Ã¡π∫√™ ¢π∂À£À¡Δ∏™
¡ÈÎ‹Ù·˜ ΔÛ·Î›ÚÔÁÏÔ˘

∞¡∞¶§∏ƒøΔ∏™ ¢π√π∫∏Δπ∫√™ ¢π∂À£À¡Δ∏™
∫ˆÓÛÙ·ÓÙ›ÓÔ˜ √ÈÎÔÓfiÌÔ˘

Δ√ª∂∞™ ¶∞ƒ∞°ø°∏™
¶·Ú·ÛÎÂ˘‹ °ÂˆÚÁÈ¿‰Ô˘ (ÀÂ‡ı˘ÓË)
πˆ¿ÓÓ· §È¿ÎÔ˘ 
∏Ï›·˜ ∫ÔÙfiÔ˘ÏÔ˜ 
ƒÔ‰‹ ™ÙÂÊ·Ó›‰Ô˘ 
∞ıËÓ¿ ™·Ì·ÚÙ˙›‰Ô˘ 
√‰ËÁÔ› ÛÎËÓ‹˜:
∫ˆÓÛÙ·ÓÙ›Ó· ª·Ù˙›ÚË
¶ÔÏ˘Í¤ÓË ∑·ÙÈ¤

°ƒ∞º∂π√ £∂∞Δƒ√§√°π∞™- ¢ƒ∞ª∞Δ√-
§√°π√À
∫ÔÓÙÔÁÈ¿ÓÓË ∞Ì·Ï›· (ÀÂ‡ı˘ÓË)
∫ˆÓÛÙ·ÓÙ›ÓÔ˜ μ·ÙÔ‡ÁÈÔ˜

Δª∏ª∞ ∂∫¢√™∂ø¡ ∫∞π ¢∏ª√™πø¡
™Ã∂™∂ø¡
πÊÈÁ¤ÓÂÈ· Δ·ÍÔÔ‡ÏÔ˘ (ÀÂ‡ı˘ÓË)

°ƒ∞º∂π√ ∂∫¢√™∂ø¡;
μÈ¿ÓÓË ∂Ï›‰· (ÀÂ‡ı˘ÓË)
™ÔÊ›· ∂˘Ù˘¯È¿‰Ô˘ 
∂Ï¤ÓË ª·Ù˙›ÚË 
¡ÈÎÔÏ¤Ù· ∫ÏÂÈ‰¤ÚË 

°ƒ∞º∂π√ ΔÀ¶√À – ∂¶π∫√π¡ø¡π∞™ ∫∞π
¶ƒ√μ√§∏™
∫·Ú›Ó· πˆ·ÓÓ›‰Ô˘ (ÀÂ‡ı˘ÓË)
¢¤ÛÔÈÓ· ¡Ù¿ÚÙ˙·ÏË 
™Ù¤ÏÏ· º·ÚÌ¿ÎË 

°ƒ∞º∂π√ ¢∏ª.™Ã∂™∂ø¡-Ã√ƒ∏°πø¡
™ÔÊ›· ™È‰ÂÚ¿ (ÀÂ‡ı˘ÓË)
∂Ï¤ÓË ΔÚÈÎÔ‡ÎË

°ƒ∞º∂π√ ∞ƒÃ∂π√À-μπμ§π√£∏∫∏™ -
π¡Δ∂ƒ¡∂Δ
¢‹ÌËÙÚ· μ·ÏÂÔÓÙ‹ (ÀÂ‡ı˘ÓË)

Δª∏ª∞ ¶∂ƒπ√¢∂πø¡ – ∂•øΔ.¢ƒ∞™Δ∏-
ƒπ√Δ∏Δø¡- ¶∞ƒ∞Ãøƒ∏™∂ø¡
¶·‡ÏÔ˜ ¶·Ï¿Î·˜ (ÀÂ‡ı˘ÓÔ˜)
¶ÂÚÈÎÏ‹˜ ΔÚ¿˚Ô˜

Δ√ª∂∞™ ™Ã∂¢π∞™ª√À ∫∞π √ƒ°∞¡ø-
™∏™ ¶∂ƒπ√¢∂πø¡ – ¶∞ƒ∞Ãøƒ∏™∂ø¡
Ãøƒø¡:
¶·Ó·ÁÈÒÙË˜ º·ÓÙ·ÁÌ¿˜ (ÀÂ‡ı˘ÓÔ˜)
Ã·Ú¿ ∫·Ú·ÁÈ·ÓÓ›‰Ô˘
∂ÈÚ‹ÓË ∑ÒË 
ºÈÏÔı¤Ë ∂ÏÂ˘ıÂÚÈ¿‰Ô˘

TMHMA ¢π√π∫∏Δπ∫√                               
°ÂˆÚÁ›· ∞ı·Ó·ÛÈ¿‰Ô˘ (ÁÚ·ÌÌ·ÙÂ›·)
Δª∏ª∞ ™∫∏¡ø¡ ∫∞π ∂ƒ°∞™Δ∏ƒπø¡
™Ù¤ÏÈÔ˜ Δ˙ÔÏfiÔ˘ÏÔ˜ (ÀÂ‡ı˘ÓÔ˜)
∫ÒÛÙ·˜ ¶Ú·ÓÙÛ›‰Ë˜

Δ√ª∂∞™ §∂πΔ√Àƒ°π∞™ ™∫∏¡ø¡:
§¿˙·ÚÔ˜ ª·ÓÈÓ‹˜ (ÀÂ‡ı˘ÓÔ˜)

°ƒ∞º∂π√ ª∏Ã∞¡π∫ø¡ ™∫∏¡∏™
°ÈÒÚÁÔ˜ °ÂˆÚÁÔ‡Ï·˜ (ÀÂ‡ı˘ÓÔ˜)
∞Ï¤Í·Ó‰ÚÔ˜ ∞˘ÁÂÚÈÓfi˜ 
μ·Îfi˜ ¡›ÎÔ˜
ÃÚ‹ÛÙÔ˜ μ¿ÛÛÔ˜ 
§¤ÔÓ·ÚÓÙ °ÂÚ¿ÛË˜ 
ΔÈÌfiıÂÔ˜ ΔÛ·Ì·ÛÏ›‰Ë˜ 
¡›ÎÔ˜ ΔÛ›ÁÎÔ˜ 
™Ù¤Ê·ÓÔ˜ ™·Ì·ÚÙ˙›‰Ë˜ 
∞Ó·ÛÙ¿ÛÈÔ˜ ™ÈÒÎ·˜ 

°ƒ∞º∂π√ ∏§∂∫Δƒ√§√°ø¡
°ÈÒÚÁÔ˜ ∑›ÁÎ·˜ (ÀÂ‡ı˘ÓÔ˜)
¢ÈÔÓ‡ÛË˜ ∫ÏÂÈ‰¤ÚË˜ 
¢ËÌ‹ÙÚË˜ ª·ÓÙ˙Ô‡Î·˜ 
μ·Û›ÏË˜ ∞˚‚·˙›‰Ë˜ 
∞ÚÈÛÙÂ›‰Ë˜ μ·Îfi˜ 
∞Ó·ÛÙ¿ÛÈÔ˜ ¢·ËÏ›‰Ë˜ 
∫ˆÓÛÙ·ÓÙ›ÓÔ˜ £ˆÌ¿˜ 
£fi‰ˆÚÔ˜ ∫·Ú·›ÓÙÛÈÔ˜ 
πˆ¿ÓÓË˜ ΔÔ‡Ì·˜ 
¢ËÌ‹ÙÚË˜ ºˆÎ·¤ÙÛË˜ 
™Ù·‡ÚÔ˜ ™ÙÚ·Ù›‰Ë˜ 
™Ù˘ÏÈ·Ófi˜ ¶··Ó·ÛÙ·Û›Ô˘ 
∂˘ÛÙ¿ıÈÔ˜ ºÚÔ‡ÛÛÔ˜ 

°ƒ∞º∂π√ ∏Ã∏Δπ∫ø¡
¢ËÌÔÛı¤ÓË˜ ¶··‰‹ÌÔ˜ (ÀÂ‡ı˘ÓÔ˜)
∫ˆÓÛÙ·ÓÙ›ÓÔ˜ ∫ÏÂÈ‰¤ÚË˜ 
¡›ÎÔ˜ ΔÛÔÏ¿ÎË˜ 
πˆ¿ÓÓË˜ ∞Ì·Ù˙fiÁÏÔ˘ 
¡›ÎÔ˜ ¢Ú·ÎfiÔ˘ÏÔ˜ 
¶¿ÚÈ˜ μ·ÛÈÏÂÈ¿‰Ë˜ 
∂˘¿ÁÁÂÏÔ˜ ∫·ÚÎ·Ï›ÓË˜ 
∞ÚÁ‡ÚË˜ ¶··ÁÂˆÚÁ›Ô˘ 
πˆ¿ÓÓË˜ ∞ÏÂÍ›Ô˘ 
∫ˆÓÛÙ·ÓÙ›ÓÔ˜ ÃÔ˘ÏÈ¿Ú·˜ 

°ƒ∞º∂π√ ºƒ√¡Δπ™Δø¡
¡›ÎÔ˜ ™˘ÌÂˆÓ›‰Ë˜ (ÀÂ‡ı˘ÓÔ˜)
¡›ÎÔ˜ ΔÚ·ÌÔ˘ÓÙ¿Ó·˜ 
∂˘¿ÁÁÂÏÔ˜ ∫Ô˘ÚÔ‡Ë˜ 
¶·Ó·ÁÈÒÙË˜ ƒÔ‚ÈÓÛÒÓ 
£fi‰ˆÚÔ˜ ¶·Ú·ÛÎÂ˘fiÔ˘ÏÔ˜ 
¢ËÌ‹ÙÚÈÔ˜ ∫·ÚfiÛË˜ 
¡›ÎÔ˜ ΔÛÒÓË˜ 

°ƒ∞º∂π√ ∂¡¢ÀΔƒπø¡
∫˘ÚÈ·Î‹ ΔÛÒÓË – ∫Ô‚Ï·Î›‰Ô˘
(ÀÂ‡ı˘ÓË)
™Ì·Ú¿Á‰· ∫·ÙÛ·ÓÙÒÓË 
Ã¿˚‰ˆ ∫·ÙÛ·ÓÙÒÓË 
ª·Ú›· ™·ÚËÁÈ¿ÓÓË 

°ƒ∞º∂π√ ∂ƒ°∞Δø¡ ™∫∏¡∏™
π¿Îˆ‚Ô˜ ∞ÁÁÂÏ›‰Ë˜ 
¡ÈÎÔÏfi˙ ΔÛÈÎÏ·Ô‡ÚÈ 
μÈÙ¿ÏÈ ∞ÁÁÂÏ›‰Ë˜ 
°ÈÒÚÁÔ˜ ¶··‰ËÌËÙÚ›Ô˘ 
∏Ï›·˜ ¶··ÏÂÍ·Ó‰Ú›‰Ë˜ 
ª¿ÚÈÔ˜ ªËÙÛÈ¿ÓË˜ 

Δ√ª∂∞™ ∫∞Δ∞™∫∂Àø¡
∫ˆÓÛÙ·ÓÙ›ÓÔ˜ ¶··ÏÂÍ·Ó‰Ú›‰Ë˜
(ÀÂ‡ı˘ÓÔ˜)

∂ƒ°∞™Δ∏ƒπ√ •À§√Àƒ°π∫ø¡ 
∫∞π ™π¢∏ƒø¡ ∫∞Δ∞™∫∂Àø¡
∂ƒ°∞™Δ∏ƒπ√ ∂¶∂•∂ƒ°∞™π∞™ ∫∞π
∂∫Δ∂§∂™∏™ ™∫∏¡√°ƒ∞ºπ∫ø¡
∂ƒ°∞™πø¡
∑·¯·Ú›·˜ ¶··‰fiÔ˘ÏÔ˜ (ÀÂ‡ı˘ÓÔ˜)

Δ√ª∂∞™ √Ã∏ª∞Δø¡ – ª∂Δ∞º√ƒø¡
°ÈÒÚÁÔ˜ ∫˘ÚÈ·ÎfiÔ˘ÏÔ˜ (ÀÂ‡ı˘ÓÔ˜)

°ƒ∞º∂π√ Δ∂Ã¡π∫√À ∞™º∞§∂π∞™
¶ÂÚÈÎÏ‹˜ ¢ËÌfiÔ˘ÏÔ˜ (ÀÂ‡ı˘ÓÔ˜)

μª™ – ™À¡Δ∏ƒ∏™∏ ∂°∫∞Δ∞™Δ∞™∂ø¡
™Ù¤ÏÈÔ˜ ∞Ú‚·Ó›ÙË˜ (ÀÂ‡ı˘ÓÔ˜)

Δ∂Ã¡π∫√ °ƒ∞º∂π√
Ã·Ù˙ËÌÈ¯¿ÏË˜ °ÈÒÚÁÔ˜ (ÀÂ‡ı˘ÓÔ˜)

Δª∏ª∞ √π∫√¡√ªπ∫√
∞Ì·Ï›· ÃÚ˘Û¿ÓıÔ˘ (ÀÂ‡ı˘ÓË)

Δ√ª∂∞™ ¶ƒ√ª∏£∂πø¡
∞ı·Ó·Û›· ∫·ÛÙ·ÓÈÒÙÔ˘ (ÀÂ‡ı˘ÓË)
∫·Ú·‚·ÛÈÏ›‰Ë˜ ∂ÏÂ˘ı¤ÚÈÔ˜
¡Ù¿ÓË˜ ª·ÓÒÏË˜
∫·Ú¿Á·ÏË ∞ÈÎ·ÙÂÚ›ÓË
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Video Crew
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Website 
Internet e Multimedia
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Website editing
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Meetings & Symposia
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Curator, Ivan Medenica

Translations
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¢ÈÔÈÎËÙÈÎfi ™˘Ì‚Ô‡ÏÈÔ

Georges Banu
∂›ÙÈÌÔ˜ ¶ÚfiÂ‰ÚÔ˜ ÙË˜ ¢ÈÂıÓÔ‡˜ ŒÓˆÛË˜
∫ÚÈÙÈÎÒÓ £Â¿ÙÚÔ˘
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∂˘ÚÒË˜

Bernard Faivre d’ Arcier
¢ÈÂ˘ı˘ÓÙ‹˜ ÙÔ˘ ºÂÛÙÈ‚¿Ï ÙË˜ ∞‚ÈÓÈfiÓ
1980-1984 / 1994-2003

Ian Herbert
¶ÚfiÂ‰ÚÔ˜ ÙË˜ ¢ÈÂıÓÔ‡˜ ŒÓˆÛË˜ ∫ÚÈÙÈÎÒÓ
£Â¿ÙÚÔ˘

Elie Malka
¢ÈÂ˘ı˘ÓÙ‹˜ ÙË˜ ŒÓˆÛË˜ ÙˆÓ £Â¿ÙÚˆÓ ÙË˜
∂˘ÚÒË˜

Alessandro Martinez
°ÂÓÈÎfi˜ °Ú·ÌÌ·Ù¤·˜ ÙÔ˘ ∂˘Úˆ·˚ÎÔ‡
μÚ·‚Â›Ô˘ £Â¿ÙÚÔ˘

Josè Monleon
¢ÈÂ˘ı˘ÓÙ‹˜ ÙÔ˘ ¢ÈÂıÓÔ‡˜ πÓÛÙÈÙÔ‡ÙÔ˘
ªÂÛÔÁÂÈ·ÎÔ‡ £Â¿ÙÚÔ˘

Franco Quadri
™‡Ì‚Ô˘ÏÔ˜ ∂.∂. 

∂˘Úˆ·˚Îfi μÚ·‚Â›Ô £Â¿ÙÚÔ˘

Renzo Tian
°Ú·ÌÌ·Ù¤·˜ ÙË˜ ∫ÚÈÙÈÎ‹˜ ∂ÈÙÚÔ‹˜

°ÂÓÈÎfi˜ °Ú·ÌÌ·Ù¤·˜
Alessandro Martinez
∂ÌÓÂ˘ÛÙ‹˜ Î·È ™˘ÓÙÔÓÈÛÙ‹˜ 

μÔËıfi˜ °ÂÓÈÎÔ‡ °Ú·ÌÌ·Ù¤· 
Marianna Strazzuso

°Ú·ÌÌ·ÙÂÈ·Î‹ ÀÔÛÙ‹ÚÈÍË
Giovanna Sussinna
Tania Cultraro

∂ÈÎÂÊ·Ï‹˜ °Ú·ÊÂ›Ô˘ 
¢ÈÂıÓÔ‡˜ Δ‡Ô˘
Alessandro Martinez

°Ú·ÊÂ›Ô ¢ÈÂıÓÔ‡˜ Δ‡Ô˘
Andrea A. La Bozzetta
Tihana Maravic
Vega Partesotti
Cornelia Schneider - Pungs
Daniela Lombardo

°Ú·ÊÂ›Ô πÙ·ÏÈÎÔ‡ Δ‡Ô˘
Margherita Fusi

∂˘Úˆ·˚Îfi μÚ·‚Â›Ô 
¡¤Â˜ £Â·ÙÚÈÎ¤˜ ¶Ú·ÁÌ·ÙÈÎfiÙËÙÂ˜
ΔÌ‹Ì· ÀÔ„ËÊÈÔÙ‹ÙˆÓ
Andrea La Bozzetta

ΔÌ‹Ì· ∂ÈÎÔÈÓˆÓ›·˜
Giovanni Di Maria 

∂ÈÌ¤ÏÂÈ· ΔÂÏÂÙ‹˜ ∞ÔÓÔÌ‹˜
Emanuela Pistone

∂ÈÌ¤ÏÂÈ· ∫·Ù·ÏfiÁÔ˘
Michela Giovannelli

μ›ÓÙÂÔ
Francesco Sole – Videoscope
Fabio Fortuna, assistant 
Corrado Iuvara, assistant

πÛÙÔÛÂÏ›‰· 
¢È·‰›ÎÙ˘Ô Î·È ¶ÔÏ˘Ì¤Û·
Impronte Digitali

∂ÈÌ¤ÏÂÈ· πÛÙÔÛÂÏ›‰·˜
Tania Cultraro

™˘Ó·ÓÙ‹ÛÂÈ˜ & ™˘ÌfiÛÈ·
∂˘Úˆ·˚Îfi μÚ·‚Â›Ô £Â¿ÙÚÔ˘
ƒÔÌ¤Ú §Â¿˙: √ √Ú·Ì·ÙÈÛÙ‹˜
·fi ÙÔ ∫ÂÌ¤Î
∂ÈÌÂÏËÙ‹˜: Michel Vaïs
∂˘Úˆ·˚Îfi μÚ·‚Â›Ô £Â¿ÙÚÔ˘
¶¤ÙÂÚ ∑¿ÓÙÂÎ: √ ÛÎËÓÔı¤ÙË˜ Î·È
Ë Ê·ÓÙ·Û›· ÙˆÓ ËıÔÔÈÒÓ
∂ÈÌÂÏËÙ‹˜: Volker Canaris
™Â Û˘ÓÂÚÁ·Û›· ÌÂ ÙÔÓ Klaus
Dermutz

∂˘Úˆ·˚Îfi μÚ·‚Â›Ô ¡¤Â˜
£Â·ÙÚÈÎ¤˜ ¶Ú·ÁÌ·ÙÈÎfiÙËÙÂ˜

ÕÏ‚È˜ ÃÂÚÌ¿ÓÈ˜
∂ÈÌÂÏËÙ‹˜: Brigitte Fürle

ªÈÏÈ¿Ó· ™ÂÚÌÏÈ¿ÓÔ‚ÈÙ˜
∂ÈÌÂÏËÙ‹˜: Ivan Medenica

ªÂÙ·ÊÚ¿ÛÂÈ˜
Scriptum srl-Roma
Î·È
Ian Herbert
Cécile Lambert
Serghei Nantoï

™¯Â‰È·ÛÌfi˜ ÂÓÙ‡Ô˘
Francesco Sapuppo
Lay-out
Carmen Dato

∂˘¯·ÚÈÛÙÔ‡ÌÂ ıÂÚÌ¿: 
ΔÔÓ ¢‹ÌÔ ÙÔ˘ ΔÔÚ›ÓÔ
ΔÔ Teatro Stabile ÙÔ˘ ΔÔÚ›ÓÔ

ΔÔÓ Gerardo Mombelli, ÚÒËÓ
¢ÈÂ˘ı˘ÓÙ‹ ∂ÎÚÔÛÒËÛË˜ ÙË˜
∂˘Úˆ·˚Î‹˜ ∂ÈÙÚÔ‹˜ ÛÙËÓ
πÙ·Ï›·

∂˘¯·ÚÈÛÙÔ‡ÌÂ Â›ÛË˜ ÙÔ˘˜:
Georges Banu, Patricia Canellis,
Ian Herbert, Elie Malka, 
Arthur Sonnen Î·È 
πÊÈÁ¤ÓÂÈ· Δ·ÍÔÔ‡ÏÔ˘.

∂˘Úˆ·˚Îfi μÚ·‚Â›Ô £Â¿ÙÚÔ˘
TËÏ.: +39 095 7210508
º·Í: +39 095 7210308 
info@premio-europa.org  
www.premio-europa.org
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Thursday, 26th April

Royal Theatre
4:30 pm

XI Europe Theatre Prize Opening and Welcome
followed by

Prizes: who needs them?

International Association of Theatre Critics Colloquium
Chairman, Ian Herbert

Theatre of the Society for Macedonian Studies
9:00 pm

Long Life by Alvis Hermanis

directed by Alvis Hermanis

New Riga Theatre

Friday, 27th April

Royal Theatre
10:00 am

Conference and Meeting with Alvis Hermanis
Curator, Brigitte Fürle

The Sound of Silence by Alvis Hermanis

Open rehearsals from the new production 

for the Berliner Festspiele

4:00 pm

Conference and Meeting with Biljana Srbljanović
Curator, Ivan Medenica

Reading of extracts from Biljana Srbljanovi’s works 

Theatre of the Society for Macedonian Studies 
9:00 pm

Locusts by Biljana Srbljanović
directed by Dejan Mijač
Jugoslav Drama Theatre

Saturday, 28th April

Royal Theatre
9.30 am

Robert Lepage: The visionary from Quebec City

Symposium 
Curator, Michel Vaïs

3:30 pm

Short extracts from works in progress by Robert Lepage

followed by

Robert Lepage interviewed by Michel Vaïs

Lazaristes Monastery
9:00 pm

Fathers by Alvis Hermanis

directed by Alvis Hermanis

Schauspielhaus Zürich

Sunday, 29th April

Royal Theatre
10.00 am

Peter Zadek: the director - and the actors' imagination

Symposium
Curator, Volker Canaris

in collaboration with Klaus Dermutz

3:00 pm

Peter Zadek interviewed by Volker Canaris and Klaus Dermutz 

Theatre of the Society for Macedonian Studies
7:30 pm

Award Ceremony
followed by

Peer Gynt by Henrik Ibsen                  

directed by Peter Zadek

Berliner Ensemble

ProgrammeProgramme
¶ÚfiÁÚ·ÌÌ·¶ÚfiÁÚ·ÌÌ·
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998

¶¤ÌÙË, 26 ∞ÚÈÏ›Ô˘
μ·ÛÈÏÈÎfi £¤·ÙÚÔ
4:30 Ì.Ì.
ΔÂÏÂÙ‹ ¤Ó·ÚÍË˜ ÙË˜ 11Ë˜ ‰ÈÔÚÁ¿ÓˆÛË˜ 
ÙÔ˘ ∂˘Úˆ·˚ÎÔ‡ μÚ·‚Â›Ô˘ £Â¿ÙÚÔ˘,
ı· ·ÎÔÏÔ˘ı‹ÛÂÈ Û˘ÌfiÛÈÔ ÌÂ Ù›ÙÏÔ 
«μÚ·‚Â›·: ÔÈÔ˜ Ù· ¯ÚÂÈ¿˙ÂÙ·È;» 
ÙË˜ ¢ÈÂıÓÔ‡˜ ŒÓˆÛË˜ ∫ÚÈÙÈÎÒÓ £Â¿ÙÚÔ˘
™˘ÓÙÔÓÈÛÙ‹˜: ÿ·Ó Ã¤ÚÌÂÚÙ

£¤·ÙÚÔ ÙË˜ ∂Ù·ÈÚÂ›·˜ ª·ÎÂ‰ÔÓÈÎÒÓ ™Ô˘‰ÒÓ
9Ì.Ì.
ªÈ· ÔÏfiÎÏËÚË ˙ˆ‹... (Long Life) ÙÔ˘ ÕÏ‚È˜ ÃÂÚÌ¿ÓÈ˜
™ÎËÓÔıÂÛ›·: ÕÏ‚È˜ ÃÂÚÌ¿ÓÈ˜
New Riga Theatre

¶·Ú·ÛÎÂ˘‹, 27 ∞ÚÈÏ›Ô˘
μ·ÛÈÏÈÎfi £¤·ÙÚÔ
10:00 .Ì.
™˘Ó¤‰ÚÈÔ Î·È Û˘Ó¿ÓÙËÛË ÌÂ ÙÔÓ ÕÏ‚È˜ ÃÂÚÌ¿ÓÈ˜ 
∂ÈÌÂÏ‹ÙÚÈ·: ªÚÈÁÎ›ÙÂ º›ÚÏÂ

The Sound of Silence ÙÔ˘ ÕÏ‚È˜ ÃÂÚÌ¿ÓÈ˜
∞ÓÔÈ¯Ù‹ Úfi‚· ·fi ÙË Ó¤· ·Ú·ÁˆÁ‹ 
Ô˘ ı· ·ÚÔ˘ÛÈ·ÛÙÂ› ÛÙÔ Berliner Festspiele

4:00 Ì.Ì.
™˘Ó¤‰ÚÈÔ Î·È Û˘Ó¿ÓÙËÛË ÌÂ ÙËÓ ªÈÏÈ¿Ó· ™ÂÚÌÏÈ¿ÓÔ‚ÈÙ˜
∂ÈÌÂÏËÙ‹˜: π‚¿Ó ªÂÓÙ¤ÓÈÙÛ·
∞Ó¿ÁÓˆÛË ·ÔÛ·ÛÌ¿ÙˆÓ ·fi ¤ÚÁ· ÙË˜ ªÈÏÈ¿Ó·
™ÂÚÌÏÈ¿ÓÔ‚ÈÙ˜

£¤·ÙÚÔ ÙË˜ ∂Ù·ÈÚÂ›·˜ ª·ÎÂ‰ÔÓÈÎÒÓ ™Ô˘‰ÒÓ
9Ì.Ì
∞ÎÚ›‰Â˜ (Locusts) ÙË˜ ªÈÏÈ¿Ó· ™ÂÚÌÏÈ¿ÓÔ‚ÈÙ˜
™ÎËÓÔıÂÛ›·: ¡Ù¤ÁÈ·Ó ª›ÁÈ·Ù˜
Jugoslav Drama Theatre

™¿‚‚·ÙÔ 28 ∞ÚÈÏ›Ô˘
μ·ÛÈÏÈÎfi £¤·ÙÚÔ
9.30 .Ì.
™˘ÌfiÛÈÔ ÌÂ Ù›ÙÏÔ «ƒÔÌ¤Ú §Â¿˙: 
√ ÔÚ·Ì·ÙÈÛÙ‹˜ ·fi ÙÔ ∫ÂÌ¤Î»
∂ÈÌÂÏËÙ‹˜: ªÈÛ¤Ï μ¿È˜

3:30 Ì.Ì.
«Works in progress: Û‡ÓÙÔÌ· ·ÔÛ¿ÛÌ·Ù·» 
ÙÔ˘ ƒÔÌ¤Ú §Â¿˙
£· ·ÎÔÏÔ˘ı‹ÛÂÈ Û˘˙‹ÙËÛË ÙÔ˘ ƒÔÌ¤Ú §Â¿˙ 
ÌÂ ÙÔÓ ªÈÛ¤Ï μ¿È˜

ªÔÓ‹ §·˙·ÚÈÛÙÒÓ
9:00 Ì.Ì.
¶·Ù¤ÚÂ˜ (Väter) ÙÔ˘ ÕÏ‚È˜ ÃÂÚÌ¿ÓÈ˜
™ÎËÓÔıÂÛ›·: ÕÏ‚È˜ ÃÂÚÌ¿ÓÈ˜
Schauspielhaus Zürich 

∫˘ÚÈ·Î‹, 29 ∞ÚÈÏ›Ô˘
μ·ÛÈÏÈÎfi £¤·ÙÚÔ
10.00 .Ì.
™˘ÌfiÛÈÔ ÌÂ Ù›ÙÏÔ «¶¤ÙÂÚ ∑¿ÓÙÂÎ: Ô ÛÎËÓÔı¤ÙË˜ 
Î·È Ë Ê·ÓÙ·Û›· ÙˆÓ ËıÔÔÈÒÓ»
∂ÈÌÂÏËÙ‹˜: ºfiÏÎÂÚ ∫·Ó¿ÚÈ˜
™Â Û˘ÓÂÚÁ·Û›· ÌÂ ÙÔÓ ∫Ï¿Ô˘˜ ¡ÙÂÚÌÔ‡Ù˜

3:00 Ì.Ì.
™˘˙‹ÙËÛË ÙÔ˘ ¶¤ÙÂÚ ∑¿ÓÙÂÎ ÌÂ ÙÔ˘˜ ºfiÏÎÂÚ ∫·Ó¿ÚÈ˜
Î·È ∫Ï¿Ô˘˜ ¡ÙÂÚÌÔ‡Ù˜

£¤·ÙÚÔ ÙË˜ ∂Ù·ÈÚÂ›·˜ ª·ÎÂ‰ÔÓÈÎÒÓ ™Ô˘‰ÒÓ
7:30 Ì.Ì.
ΔÂÏÂÙ‹ §‹ÍË˜
£· ·ÎÔÏÔ˘ı‹ÛÂÈ Ë ·Ú¿ÛÙ·ÛË
¶¤ÂÚ °Î˘ÓÙ (Peer Gynt) ÙÔ˘ ∂ÚÚ›ÎÔ˘ ÿ„ÂÓ 
™ÎËÓÔıÂÛ›·: ¶¤ÙÂÚ ∑¿ÓÙÂÎ
Berliner Ensemble 
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European Union
∂˘Úˆ·˚Î‹ ŒÓˆÛË

It is an honour for me to write a foreword for the catalogue
of the XI edition of the Europe Theatre Prize. Robert
Lepage and Peter Zadek, the winners of the XI Europe

Theatre Prize, as well as Biljana Srbljanović and Alvis
Hermanis, the winners of the IX Europe Prize New Theatrical
Realities, are all distinguished artists who, each from a
different perspective, have revitalised theatre. I would like to
convey my warmest congratulations to them.
This year's edition of the Europe Theatre Prize takes place in
Thessaloniki. There is no need to recall the centrality of
theatre in ancient Greece, where it lay at the heart of society
and was the favourite locus of aesthetic pleasure and social
debate. I hope that actions such as this prize will help theatre
and the other performing arts regain some of their ancient
centrality in our contemporary societies.
The Europe Theatre Prize brings much deserved recognition to
the work of theatre professionals. But this event is also
important as a gathering where professionals meet, exchange
views and discuss the future. In this respect, the prize
provides something like a new stage to Europe’s theatre
community. And that is no mean feat.

∂
›Ó·È ÌÂÁ¿ÏË ÌÔ˘ ÙÈÌ‹ Ó· ÁÚ¿Êˆ ÙÔÓ ÚfiÏÔÁÔ ÁÈ· ÙÔÓ
Î·Ù¿ÏÔÁÔ ÙË˜ 11Ë˜ ·ÔÓÔÌ‹˜  ÙÔ˘ ∂˘Úˆ·˚ÎÔ‡
μÚ·‚Â›Ô˘ £Â¿ÙÚÔ˘. ΔfiÛÔ Ô ƒoÌ¤Ú §Â¿˙ Î·È Ô

¶¤ÙÂÚ ∑¿ÓÙÂÎ, ÓÈÎËÙ¤˜ ÙÔ˘ 11Ô˘ ∂˘Úˆ·˚ÎÔ‡ μÚ·‚Â›Ô˘
£Â¿ÙÚÔ˘, fiÛÔ Î·È ÔÈ ªÈÏÈ¿Ó· ™ÂÚÌÏÈ¿ÓÔ‚ÈÙ˜ Î·È ÕÏ‚È˜
ÃÂÚÌ¿ÓÈ˜, ÓÈÎËÙ¤˜ ÙÔ˘ 9Ô˘ ∂˘Úˆ·˚ÎÔ‡ μÚ·‚Â›Ô˘ ¡¤Â˜
£Â·ÙÚÈÎ¤˜ ¶Ú·ÁÌ·ÙÈÎfiÙËÙÂ˜ Â›Ó·È fiÏÔÈ ÙÔ˘˜ ‰È·ÎÂÎÚÈÌ¤ÓÔÈ
Î·ÏÏÈÙ¤¯ÓÂ˜ Ô˘ ·Ó·Ó¤ˆÛ·Ó ÙË ıÂ·ÙÚÈÎ‹ Ù¤¯ÓË, Ô Î·ı¤Ó·˜
ÌÂ ÙÔ ‰ÈÎfi ÙÔ˘ ÙÚfiÔ. £· ‹ıÂÏ· Ó· ÙÔ˘˜ ÂÎÊÚ¿Ûˆ Ù·
ıÂÚÌ¿ ÌÔ˘ Û˘Á¯·ÚËÙ‹ÚÈ·.
∏ ÊÂÙÈÓ‹ ·ÔÓÔÌ‹ ÙÔ˘ ∂˘Úˆ·˚ÎÔ‡ μÚ·‚Â›Ô˘ £Â¿ÙÚÔ˘
Ï·Ì‚¿ÓÂÈ ¯ÒÚ· ÛÙË £ÂÛÛ·ÏÔÓ›ÎË. ¢ÂÓ ¯ÚÂÈ¿˙ÂÙ·È Ó· ·Ó·-
ÊÂÚıÔ‡ÌÂ ÛÙË ÛËÌ·Û›· Ô˘ Â›¯Â ÙÔ ı¤·ÙÚÔ ÛÙËÓ ·Ú¯·›·
∂ÏÏ¿‰·, fiÔ˘ ‚ÚÈÛÎfiÙ·Ó ÛÙËÓ Î·Ú‰È¿ ÙË˜ ÎÔÈÓˆÓ›·˜ Î·È
Û˘ÓÈÛÙÔ‡ÛÂ ÂÎÏÂÎÙfi ÙfiÔ ·ÈÛıËÙÈÎ‹˜ ·fiÏ·˘ÛË˜ Î·È ÎÔÈÓˆ-
ÓÈÎÔ‡ ‰È·ÏfiÁÔ˘. ∂Ï›˙ˆ fiÙÈ ÚˆÙÔ‚Ô˘Ï›Â˜, fiˆ˜ ·˘Ù‹ ÙÔ˘
∂˘Úˆ·˚ÎÔ‡ μÚ·‚Â›Ô˘ ‚ÔËıÔ‡Ó ÙÔ ı¤·ÙÚÔ Î·È ÙÈ˜ ¿ÏÏÂ˜
·Ú·ÛÙ·ÙÈÎ¤˜ Ù¤¯ÓÂ˜ Ó· Í·Ó·ÎÂÚ‰›ÛÔ˘Ó Ì¤Û· ÛÙÈ˜ Û‡Á¯ÚÔ-
ÓÂ˜ ÎÔÈÓˆÓ›Â˜ ÙËÓ ÎÂÓÙÚÈÎ‹ ı¤ÛË Ô˘ Î·ÙÂ›¯·Ó ÛÙËÓ ·Ú¯·È-
fiÙËÙ·.
ΔÔ ∂˘Úˆ·˚Îfi μÚ·‚Â›Ô £Â¿ÙÚÔ˘ ·ÔÙÂÏÂ› Ì›· ÂÍ·ÈÚÂÙÈÎ¿
ÛËÌ·ÓÙÈÎ‹ ·Ó·ÁÓÒÚÈÛË ÁÈ· ¤Ó·Ó Î·ÏÏÈÙ¤¯ÓË ÙÔ˘ ıÂ¿ÙÚÔ˘.
¶·Ú¿ÏÏËÏ·, ˆÛÙfiÛÔ, Ë ‰ÈÔÚÁ¿ÓˆÛË ·ÔÙÂÏÂ› Â‰›Ô Û˘Ó¿-
ÓÙËÛË˜, fiÔ˘ ÔÈ Â·ÁÁÂÏÌ·Ù›Â˜ ÙÔ˘ ¯ÒÚÔ˘ ‚Ú›ÛÎÔÓÙ·È,
·ÓÙ·ÏÏ¿ÛÛÔ˘Ó ·fi„ÂÈ˜ Î·È Û˘˙ËÙÔ‡Ó ÁÈ· ÙÔ Ì¤ÏÏÔÓ. ∞fi
·˘Ù‹ ÙËÓ ¿Ô„Ë, Ô ıÂÛÌfi˜ ·˘Ùfi˜ ·Ú¤¯ÂÈ Î·Ù¿ Ì›· ¤ÓÓÔÈ·
Ì›· «Ó¤· ÛÎËÓ‹» ÁÈ· ÙËÓ Â˘Úˆ·˚Î‹ ıÂ·ÙÚÈÎ‹ ÎÔÈÓfiÙËÙ·. ∫È
·˘Ùfi ‰ÂÓ Â›Ó·È Ï›ÁÔ.

kostant.qxd  4/15/07  9:59 PM  Page 10



Ján Figel’
Commissioner for Education, Training, Culture and Youth

°È·Ó º›ÁÎÂÏ
E›ÙÚÔÔ˜ ÁÈ· ÙËÓ ¶·È‰Â›·, ÙËÓ ∫·Ù¿ÚÙÈÛË, ÙÔÓ ¶ÔÏÈÙÈÛÌfi Î·È ÙË ¡ÂÔÏ·›·

111110

C’est un honneur pour moi d’introduire le catalogue de la
XIème édition du Prix Europe pour le Théâtre. Robert
Lepage et Peter Zadek, les lauréats du XIème Prix Europe

pour le Théâtre, ainsi que Biljana Srbljanovic et Alvis Hermanis,
les lauréats du IXème Prix Europe Nouvelles Réalités Théâtrales,
sont tous des artistes reconnus qui, chacun à partir d’une pers-
pective différente, ont revitalisé le théâtre. Je souhaiterais leur
transmettre mes félicitations les plus chaleureuses. Cette année,
l’édition du Prix Europe pour le Théâtre se tient à Thessalonique.
Il n’est pas nécessaire de rappeler l’importance du théâtre dans
la Grèce antique où il se trouvait au cœur de la société et était le
lieu privilégié du plaisir esthétique et du débat social. J’espère
que des actions telles que ce prix aideront le théâtre et les autres
arts scéniques à retrouver une partie de leur ancienne impor-
tance dans nos sociétés contemporaines.
Le Prix Europe pour le Théâtre représente une récompense bien
méritée pour le travail des professionnels du théâtre. Mais l’im-
portance de cet événement est également liée au rassemble-
ment qui permet au professionnels de se rencontrer, d’échanger
leurs points de vue et de discuter du futur. A cet égard, le prix
offre une sorte de nouvelle scène pour la communauté théâtrale
européenne. Et ce n’est pas une mince affaire.

Es ist für mich eine Ehre, ein Vorwort für den Katalog der
XI. Ausgabe des Europa-Preises für das Theater zu
schreiben. Robert Lepage und Peter Zadek, die

Gewinner des XI. Europa-Preises für das Theater sowie Biljana
Srbljanovic und Alvis Hermanis, die Gewinner des IX. Europa-
Preises für neue Theaterwirklichkeiten, sind alles ausgezeich-
nete Künstler, die jeweils von einer unterschiedlichen
Perspektive her dem Theater neues Leben eingegeben haben.
Ich möchte ihnen meine herzlichen Glückwünsche ausspre-
chen. Die diesjährige Ausgabe des Europa-Preises für das
Theater findet in Thessaloniki statt. Es ist überflüssig, an die
Zentralität des Theaters im antiken Griechenland zu erinnern,
wo es im Herzen der Gesellschaft stand und der bevorzugte Ort
für ästhetisches Vergnügen und gesellschaftliche Debatten
war. Ich hoffe, dass Initiativen wie dieser Preis dem Theater
und den anderen Darstellungskünsten helfen werden, in unse-
ren gegenwärtigen Gesellschaften etwas von deren Zentralität
in der Antike heute wieder zu erlangen. Der Europa-Preis für
das Theater bringt auch wohlverdiente Anerkennung für die
Arbeit der Theaterprofis. Doch dieses Ereignis ist auch wichtig
als Treffpunkt, an dem Menschen, die sich professionell mit
Theater beschäftigen, zusammen kommen, ihre Ansichten
austauschen und die Zukunft diskutieren. In dieser Hinsicht
schafft der Preis so etwas wie eine neue Bühne für die
Theatergemeinschaft Europas. Und das ist keine geringe
Leistung.
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One of the elements that may help the development and
continuous qualitative improvement of the European
Theatre is the continuous communication between the

European Actors and the people delivering of the art of theater
in general. The Europe Theatre Prize Association, being
present and broadly active in all European theatrical matters,
and further having the full support by the European Union,
constantly contributes to the strengthening of this
communication and of the cooperation between European
actors and creators.
This cooperation is becoming visible throughout a larger
process of exchanging views and experiences, which is taking
place within the framework of recognized institutions, as for
example the “Europe Theatre Prize”. The Ministry of Culture
brings to Greece a highly prestigious institution, the XI
“Europe Theatre Prize” that shall result to strengthening the
European cultural orientation of the city of Thessaloniki. 
At the same time the city hosts the events for the IX “Europe
Prize New Theatrical Realities”. Both these awards are
internationally recognized institutions; they have been
included under the auspices of the Prime Minister Mr. Kostas
Karamanlis himself, and are fully supported by the Ministry of
Culture and by all competent bodies. The organization of the
Europe Theatre Prize and the Europe Prize New Theatrical
Realities is a responsibility of the National Theatre of Northern
Greece, which thus updates its role at an international level.
Thessaloniki, which hosts the “Europe Theatre Prize”, has
been for many years now a strong cultural center, a pole of
attraction for the people of culture and a point of cultural
reference in the Balkans and in Europe in general. 
Furthermore, the Thessaloniki International Film Festival and
the Documentary Festival are being organized here, in tandem
with the largest Book Fair in Greece, while soon, through a
series of initiatives by the Ministry of Culture, the city’s
position in the domestic and European cultural map shall be
further enhanced.
It is worth to warmly congratulate the Organizing Committee
for the organization of the institution of this Europe Theatre
Prize in Thessaloniki and also the National Theatre of Northern
Greece for its courageous and persistent efforts for its
realization. The Ministry of Culture has supported, supports
and shall continue to support such institutions that upgrade
the role of domestic organizations and that set our country at
the center of focus, aiming at revealing new creators in realms
of culture, as is theatre.

Œ
Ó· ·fi Ù· ÛÙÔÈ¯Â›· Ô˘ ÌÔÚÔ‡Ó Ó· ‚ÔËı‹ÛÔ˘Ó
ÛÙËÓ ÂÍ¤ÏÈÍË Î·È ÙË ‰È·ÚÎ‹ ÔÈÔÙÈÎ‹ ·Ó·‚¿ıÌÈÛË
ÙÔ˘ ∂˘Úˆ·˚ÎÔ‡ £Â¿ÙÚÔ˘, Â›Ó·È Ë Û˘ÓÂ¯‹˜ ÂÈÎÔÈ-

ÓˆÓ›· ÌÂÙ·Í‡ ÙˆÓ ∂˘Úˆ·›ˆÓ ËıÔÔÈÒÓ Î·È ÙˆÓ ·ÓıÚÒˆÓ
ÙÔ˘ ıÂ¿ÙÚÔ˘ Â˘Ú‡ÙÂÚ·. ∏ ŒÓˆÛË £Â¿ÙÚˆÓ ÙË˜ ∂˘ÚÒË˜, ÌÂ
ÙËÓ ·ÚÔ˘Û›· ÙË˜ Î·È ÙËÓ Â˘ÚÂ›· ‰Ú·ÛÙËÚÈfiÙËÙ¿ ÙË˜ ÛÙ·
Â˘Úˆ·˚Î¿ ıÂ·ÙÚÈÎ¿ Ú¿ÁÌ·Ù·, ·ÏÏ¿ Î·È ¤¯ÔÓÙ·˜ ÙËÓ Ï‹ÚË
ÛÙ‹ÚÈÍË ÙË˜ ∂˘Úˆ·˚Î‹˜ ŒÓˆÛË˜, Û˘ÓÙÂ›ÓÂÈ ÛÙ·ıÂÚ¿ ÛÙËÓ
ÂÓ›Û¯˘ÛË ·˘Ù‹˜ ÙË˜ ÂÈÎÔÈÓˆÓ›·˜, ·ÏÏ¿ Î·È ÙË˜ Û˘ÓÂÚÁ·Û›·˜
ÌÂÙ·Í‡ ÙˆÓ ∂˘Úˆ·›ˆÓ ËıÔÔÈÒÓ Î·È ‰ËÌÈÔ˘ÚÁÒÓ. ∏ Û˘ÓÂÚ-
Á·Û›· ·˘Ù‹ Î·ı›ÛÙ·Ù·È ÔÚ·Ù‹ Ì¤Û· ·fi ÌÈ· Â˘Ú‡ÙÂÚË ‰È·‰È-
Î·Û›· ·ÓÙ·ÏÏ·Á‹˜ ·fi„ÂˆÓ Î·È ÂÌÂÈÚÈÒÓ, Ô˘ Ú·ÁÌ·ÙÔ-
ÔÈÂ›Ù·È ÛÙÔ Ï·›ÛÈÔ ·Ó·ÁÓˆÚÈÛÌ¤ÓˆÓ ıÂÛÌÒÓ, fiˆ˜ Â›Ó·È ÙÔ
∂˘Úˆ·˚Îfi μÚ·‚Â›Ô £Â¿ÙÚÔ˘. ΔÔ ÀÔ˘ÚÁÂ›Ô ¶ÔÏÈÙÈÛÌÔ‡,
Ê¤ÚÓÂÈ ÛÙËÓ ∂ÏÏ¿‰· ¤Ó·Ó ıÂÛÌfi ˘„ËÏÔ‡ Î‡ÚÔ˘˜, ÙÔ 11Ô

∂˘Úˆ·˚Îfi μÚ·‚Â›Ô £Â¿ÙÚÔ˘, Ô˘ ˆ˜ ·ÔÙ¤ÏÂÛÌ· ı· ¤¯ÂÈ
ÙËÓ ÂÓ‰˘Ó¿ÌˆÛË ÙÔ˘ Â˘Úˆ·˚ÎÔ‡ ÔÏÈÙÈÛÙÈÎÔ‡ ÚÔÛ·Ó·ÙÔÏÈ-
ÛÌÔ‡ ÙË˜ fiÏË˜ ÙË˜ £ÂÛÛ·ÏÔÓ›ÎË˜. ¶·Ú¿ÏÏËÏ· Ë fiÏË ÊÈÏÔ-
ÍÂÓÂ› ÙÈ˜ ÂÎ‰ËÏÒÛÂÈ˜ ÁÈ· ÙÔ 9Ô ∂˘Úˆ·˚Îfi μÚ·‚Â›Ô ¡¤Â˜
£Â·ÙÚÈÎ¤˜ ¶Ú·ÁÌ·ÙÈÎfiÙËÙÂ˜. ¶ÚfiÎÂÈÙ·È ÁÈ· ‰‡Ô ‰ÈÂıÓÒ˜ ·Ó·-
ÁÓˆÚÈÛÌ¤ÓÔ˘˜ ıÂÛÌÔ‡˜, ÔÈ ÔÔ›ÔÈ ¤¯Ô˘Ó ÙÂıÂ› ˘fi ÙËÓ ·ÈÁ›‰·
ÙÔ˘ ›‰ÈÔ˘ ÙÔ˘ ¶Úˆı˘Ô˘ÚÁÔ‡, Î. ∫ÒÛÙ· ∫·Ú·Ì·ÓÏ‹ Î·È ·Ô-
Ï·Ì‚¿ÓÔ˘Ó ÙË˜ Ï‹ÚÔ˘˜ ÛÙ‹ÚÈÍË˜ ÙÔ˘ ÀÔ˘ÚÁÂ›Ô˘
¶ÔÏÈÙÈÛÌÔ‡ Î·È ÙˆÓ ·ÚÌfi‰ÈˆÓ ÊÔÚ¤ˆÓ. ΔË ‰ÈÔÚÁ¿ÓˆÛË ÙË˜
·ÔÓÔÌ‹˜ ÙÔ˘ ∂˘Úˆ·˚ÎÔ‡ μÚ·‚Â›Ô˘ £Â¿ÙÚÔ˘ Î·È ÙÔ˘
∂˘Úˆ·˚ÎÔ‡ μÚ·‚Â›Ô˘ ¡¤Â˜ £Â·ÙÚÈÎ¤˜ ¶Ú·ÁÌ·ÙÈÎfiÙËÙÂ˜
·Ó·Ï·Ì‚¿ÓÂÈ ÙÔ ∫Ú·ÙÈÎfi £¤·ÙÚÔ μÔÚÂ›Ô˘ ∂ÏÏ¿‰Ô˜, ÁÂÁÔÓfi˜
Ô˘ ·Ó·‚·ıÌ›˙ÂÈ ÙÔÓ ÚfiÏÔ ÙÔ˘ ÛÂ ‰ÈÂıÓ¤˜ Â›Â‰Ô. ∏
£ÂÛÛ·ÏÔÓ›ÎË, Ë ÔÔ›· ÊÈÏÔÍÂÓÂ› ÙÔ ∂˘Úˆ·˚Îfi μÚ·‚Â›Ô
£Â¿ÙÚÔ˘, ·ÔÙÂÏÂ› Â‰Ò Î·È ÔÏÏ¿ ¯ÚfiÓÈ· ÔÏÈÙÈÛÙÈÎfi Î¤ÓÙÚÔ,
fiÏÔ ¤ÏÍË˜ ÁÈ· ÙÔ˘˜ ·ÓıÚÒÔ˘˜ ÙÔ˘ ÔÏÈÙÈÛÌÔ‡ Î·È ÛËÌÂ›Ô
·Ó·ÊÔÚ¿˜ ÛÙ· μ·ÏÎ¿ÓÈ· Î·È ÙËÓ ∂˘ÚÒË ÁÂÓÈÎfiÙÂÚ·.
ÕÏÏˆÛÙÂ, ÛÙË £ÂÛÛ·ÏÔÓ›ÎË Ú·ÁÌ·ÙÔÔÈÂ›Ù·È ÙÔ ºÂÛÙÈ‚¿Ï
∫ÈÓËÌ·ÙÔÁÚ¿ÊÔ˘ Î·È ÙÔ ºÂÛÙÈ‚¿Ï ¡ÙÔÎÈÌ·ÓÙ¤Ú, fiˆ˜ Â›ÛË˜
Î·È Ë ÌÂÁ·Ï‡ÙÂÚË ¤ÎıÂÛË ‚È‚Ï›Ô˘ ÛÙËÓ ∂ÏÏ¿‰·, ÂÓÒ Ì¤Û· ÛÙÔ
ÚÔÛÂ¯¤˜ ‰È¿ÛÙËÌ·, ÌÂ ÌÈ· ÛÂÈÚ¿ ÚˆÙÔ‚Ô˘ÏÈÒÓ Ô˘ ÙÔ
ÀÔ˘ÚÁÂ›Ô ¶ÔÏÈÙÈÛÌÔ‡ ¤¯ÂÈ ·Ó·Ï¿‚ÂÈ, Ë ı¤ÛË ÙË˜ ÛÙÔÓ ÂÁ¯Ò-
ÚÈÔ Î·È Â˘Úˆ·˚Îfi ÔÏÈÙÈÛÙÈÎfi ¯¿ÚÙË ı· ·Ó·‚·ıÌÈÛÙÂ› ·ÎfiÌË
ÂÚÈÛÛfiÙÂÚÔ. ∞Í›˙Ô˘Ó ıÂÚÌ¿ Û˘Á¯·ÚËÙ‹ÚÈ· ÛÙËÓ √ÚÁ·ÓˆÙÈ-
Î‹ ∂ÈÙÚÔ‹ ÁÈ· ÙË ‰ÈÔÚÁ¿ÓˆÛË ÙÔ˘ ıÂÛÌÔ‡ ÙÔ˘ ∂˘Úˆ·˚ÎÔ‡
μÚ·‚Â›Ô˘ £Â¿ÙÚÔ˘ ÛÙË £ÂÛÛ·ÏÔÓ›ÎË Î·È ÛÙÔ ∫Ú·ÙÈÎfi
£¤·ÙÚÔ μÔÚÂ›Ô˘ ∂ÏÏ¿‰Ô˜, ÁÈ· ÙÈ˜ Â›ÔÓÂ˜ Î·È Â›ÌÔÓÂ˜ ÚÔ-
Û¿ıÂÈÂ˜ Ô˘ ¤¯Ô˘Ó Î·Ù·‚¿ÏÂÈ.
ΔÔ ÀÔ˘ÚÁÂ›Ô ¶ÔÏÈÙÈÛÌÔ‡ ÛÙ‹ÚÈ˙Â, ÛÙËÚ›˙ÂÈ Î·È ı· ÛÙËÚ›˙ÂÈ
Ù¤ÙÔÈÔ˘˜ ıÂÛÌÔ‡˜ Ô˘ ·Ó·‚·ıÌ›˙Ô˘Ó ÙÔ ÚfiÏÔ ÂÁ¯ÒÚÈˆÓ
ÊÔÚ¤ˆÓ, Ô˘ ı¤ÙÔ˘Ó ÛÙÔ Â›ÎÂÓÙÚÔ ÙË˜ ÚÔÛÔ¯‹˜ ÙËÓ ¯ÒÚ·
Ì·˜ Î·È Ô˘ ÛÙÔ¯Â‡Ô˘Ó ÛÙËÓ ·Ó¿‰ÂÈÍË Ó¤ˆÓ ‰ËÌÈÔ˘ÚÁÒÓ ÛÂ
Â‰›· ÙÔ˘ ÔÏÈÙÈÛÌÔ‡, fiˆ˜ Â›Ó·È ÙÔ ı¤·ÙÚÔ.

Hellenic Ministry of Culture
ÀÔ˘ÚÁÂ›Ô ¶ÔÏÈÙÈÛÌÔ‡
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°ÈÒÚÁÔ  ̃∞. μÔ˘ÏÁ·Ú¿ÎË˜
ÀÔ˘ÚÁfi˜ ¶ÔÏÈÙÈÛÌÔ‡
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Un des éléments qui peuvent aider au développement et à
la continuelle amélioration qualitative du Théâtre Européen
est la continuelle communication entre les Comédiens

Européens et les gens qui produisent et réalisent l’art théâtral en
général. L’Association Théâtrale Européenne, étant présente et
amplement active dans touts les domaines du théâtre Européen,
et ayant dorénavant tout le support de l’Union Européenne, contri-
bue constamment à l’intensification de cette communication et de
la coopération entre les comédiens et créateurs Européens. Cette
coopération devient visible à travers un large processus d’échange
de points de vue et des expériences, qui a lieu dans le cadre des
institutions reconnues comme le «Prix Europe pour le Théâtre». Le
Ministère de la Culture emmène en Grèce une institution haute-
ment précieuse, le 11eme «Prix Europe pour le Théâtre», qui
devrais mener au renforcement de l’orientation culturelle
Européenne de la ville de Thessaloniki. Au même moment la ville
accueille les événements du 9eme «Prix Europe Nouvelles
Réalités Théâtrales». Chacune de ces récompenses, est une ins-
titution reconnue internationalement; elles ont étés inclues sous
les auspices du Premier Ministre Mrs. Kostas Karamanlis en per-
sonne, et entièrement soutenues par le Ministère de la Culture et
les organisations compétentes. L’organisation du «Prix Europe
pour le Théâtre» et du «Prix Europe Nouvelles Réalités
Théâtrales» est sous la responsabilité du Théâtre National de la
Grèce du Nord, ce qui démarque son rôle au niveau international.
Thessaloniki, qui accueille le «Prix Europe pour le Théâtre», pen-
dent des nombreuses années fut un puissant centre de culture,
un pôle d’attraction pour les gens de la culture et un point de réfé-
rence culturelle dans les Balkans et en Europe en général. Plus
que ça, le Festival du Cinéma et le Festival du Documentaire sont
organisés ici, en parallèle avec la plus grande Foire aux Livres de
Grèce et entre temps, à travers une série d’initiatives du Ministère
de la Culture, la position de la ville sur la carte culturelle de la
Grèce et sur celle Européenne, devra être encore renforcée. Ça
vaut la peine de féliciter chaleureusement le Comité
d’Organisation de l’institution de ce «Prix Europe pour le Théâtre»
à Thessaloniki et par la même le Théâtre National de la Grèce du
Nord pour ses efforts courageux  et persistant dans l’organisation
de l’événement en cause. Le Ministère de la Culture a soutenu,
soutien, et doit continuer à soutenir des pareilles institutions qui
augmentent la valeur des organisations domestiques, locales, et
qui placent notre pays dans le centre du focus, dans le but de
révéler des nouveaux créateurs dans ce domaine de la culture qui
est le théâtre.

Ein unaufhörlicher Austausch zwischen Schauspielern und den-
jenigen, die sich um die Verbreitung der Theaterkunst ganz all-
gemein kümmern, ist sicherlich eine der wesentlichen

Voraussetzungen für eine kontinuierliche Entwicklung und qualitative
Verbesserung des europäischen Schauspiels. 
Die Europäische Theater Vereinigung ist in allen Bereichen des euro-
päischen Theaters präsent und überaus aktiv; sie fördert diesen
Austausch und die Zusammenarbeit unter Schauspielern und
Regisseuren und genießt überdies die volle Unterstützung der
Europäischen Union. Diese Formen der Zusammenarbeit zeigen in
Form eines intensiven Austausches von Meinungen und Erfahrungen,
der sich innerhalb bestimmter, von renommierten Einrichtungen
ermöglichter Rahmenbedingungen vollzieht, wie das zum Beispiel
hier bei der Verleihung des „Europa Preises für das Theater“ der Fall
ist. Das Kultusministerium beschert Griechenland die ehrenvolle
Aufgabe, eine so renommierte Veranstaltung wie die Verleihungen des
11. „Europa Preises für das Theater” und des 9. „Europa Preises
Neue Theater-Wirklichkeiten” zu beherbergen. Sie vermögen es, die
kulturelle Ausrichtung der Stadt Saloniki in Richtung Europa zu len-
ken, sind sie doch beide Auszeichnungen, die international anerkannt
sind. Sie stehen unter der Schirmherrschaft des Staatspräsidenten,
Herrn Kostas Karamanlis, und genießen außerdem die volle
Unterstützung des Kultusministeriums und aller zuständigen
Einrichtungen. Die Organisation des „Europa Preises für das Theater”
und des „Europa Preises Neue Theater-Wirklichkeiten" liegt in den
Händen des Staatstheaters von  Nordgriechenland, das sich somit auf
einen internationalen Standard begibt. Saloniki, Gastgeberin des
„Europa Preises für das Theater” und seit vielen Jahren ein bedeuten-
des kulturelles Zentrum, gilt als kultureller Bezugspunkt im Balkan
und in Europa ganz allgemein und zieht viele kulturell interessierte
Menschen an. Außerdem fanden hier auch das internationale Kino-
Festival und das Festival für Dokumentarfilme statt; die hiesige
Buchmesse ist die größte in Griechenland. 
Dank einer Reihe von Initiativen des Kultusministeriums wird die
Stadt auch in Bälde eine immer bedeutendere kulturelle Stellung im
In- und Ausland einnehmen. Ich möchte es nicht versäumen, dem
Organisationskomitee dieser Veranstaltungen in Saloniki meine herz-
lichsten Glückwünsche auszusprechen. Sie gelten auch dem
Staatstheater von Nordgriechenland für dessen großes Engagement
und die beständigen Bemühungen. Das Kultusministerium hat diese
Art von Veranstaltungen stets unterstützt und gedenkt es auch, in
Zukunft zu tun. Sind sie es doch, die die Rolle der heimischen
Initiativen aufwerten und unser Land so in den Mittelpunkt rücken,
mit dem Ziel neue Künstler in allen kulturellen Bereichen zu entdek-
ken, wie zum Beispiel im Theater.
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In my capacity of the Secretary General of the Ministry of
Culture and the President of the Organizational Committee
for the organization of the institution of the Europe Theatre

Prize in Thessaloniki I address my sincere and warm salutation
to all those who visit the city of Thessaloniki on the occasion
of the organization of the institution of the Europe Theatre
Prize, which is broadly recognized and promotes the European
Theatrical Art and the new creators. All events for the XI
“Europe Theatre Prize” and the IX “European Prize New
Theatrical Realities” are realized, under the auspices of the
Prime Minister of Greece and the support and assistance of
the Ministry of Culture, at the facilities of the National Theater
of Northern Greece in Thessaloniki, which is a modern
European city and, at the same time, a point of cultural
reference and a gate to the European and International
cultural variation. This is not a random choice, since we
should consider that the city has been hosting very
successfully for 47 years the institution of the Cinema Festival
and for 9 years the institution of the Documentary Festival.
Moreover, it has been appointed Cultural Capital of Europe in
the year 1997. Thessaloniki shall host the Theatre Festival of
Southern Eastern Europe. Further, the city hosts the largest
Book Fair of Greece, which very successfully has turned
international in the last few years. The city is becoming also
the center of visual arts for S. E. Europe with two modern art
museums, the Biennale, the Visual Panorama and the Photo-
Biennale. During the four-days events from the 26th to the
29th of April the city shall welcome hundreds of distinguished
personalities from all sectors of Arts and Letters, new
promising creators, directors of Theatres and Festivals, theatre
critics and representatives of the international press. We wish
every success to all of them and also to the organizers. We also
wish to all visitors to enjoy all spectacles and to have a
pleasant stay in the city.

ª
Â ÙËÓ È‰ÈfiÙËÙ¿ ÌÔ˘ ˆ˜ °ÂÓÈÎÔ‡ °Ú·ÌÌ·Ù¤· ÙÔ˘
ÀÔ˘ÚÁÂ›Ô˘ ¶ÔÏÈÙÈÛÌÔ‡ Î·È ˆ˜ ¶ÚÔ¤‰ÚÔ˘ ÙË˜
√ÚÁ·ÓˆÙÈÎ‹˜ ∂ÈÙÚÔ‹˜ ÁÈ· ÙË ‰ÈÔÚÁ¿ÓˆÛË ÙÔ˘

ıÂÛÌÔ‡ ÙÔ˘ ∂˘Úˆ·˚ÎÔ‡ μÚ·‚Â›Ô˘ £Â¿ÙÚÔ˘ ÛÙË
£ÂÛÛ·ÏÔÓ›ÎË, ·Â˘ı‡Óˆ ÙÔ˘˜ ÂÈÏÈÎÚÈÓÂ›˜ Î·È ıÂÚÌÔ‡˜ ¯·È-
ÚÂÙÈÛÌÔ‡˜ ÌÔ˘ ÛÂ fiÛÔ˘˜ ÂÈÛÎ¤ÙÔÓÙ·È ÙËÓ fiÏË ÙË˜
£ÂÛÛ·ÏÔÓ›ÎË˜ Â’ Â˘Î·ÈÚ›· ÙË˜ ‰ÈÔÚÁ¿ÓˆÛË˜ ÙÔ˘ ıÂÛÌÔ‡
ÙÔ˘ ∂˘Úˆ·˚ÎÔ‡ μÚ·‚Â›Ô˘ £Â¿ÙÚÔ˘, Ô ÔÔ›Ô˜ Ù˘Á¯¿ÓÂÈ
Â˘ÚÂ›·˜ ·Ó·ÁÓÒÚÈÛË˜ Î·È ÚÔ¿ÁÂÈ ÙËÓ Â˘Úˆ·˚Î‹ ıÂ·ÙÚÈÎ‹
Ù¤¯ÓË Î·È ÙÔ˘˜ Ó¤Ô˘˜ ‰ËÌÈÔ˘ÚÁÔ‡˜. 
√È ÂÎ‰ËÏÒÛÂÈ˜ ÁÈ· ÙÔ 11Ô ∂˘Úˆ·˚Îfi μÚ·‚Â›Ô £Â¿ÙÚÔ˘ Î·È ÙÔ
9Ô ∂˘Úˆ·˚Îfi μÚ·‚Â›Ô ¡¤Â˜ £Â·ÙÚÈÎ¤˜ ¶Ú·ÁÌ·ÙÈÎfiÙËÙÂ˜
Ú·ÁÌ·ÙÔÔÈÔ‡ÓÙ·È, ˘fi  ÙËÓ ·ÈÁ›‰· ÙÔ˘ ¶Úˆı˘Ô˘ÚÁÔ‡ ÙË˜
∂ÏÏ¿‰Ô˜, ÌÂ ÙË Û˘Ó‰ÚÔÌ‹ Î·È ÙËÓ ˘ÔÛÙ‹ÚÈÍË ÙÔ˘
ÀÔ˘ÚÁÂ›Ô˘ ¶ÔÏÈÙÈÛÌÔ‡ Î·È ÙË Û˘Ó‰ÈÔÚÁ¿ÓˆÛË ÙÔ˘ ∫Ú·ÙÈÎÔ‡
£Â¿ÙÚÔ˘ μÔÚÂ›Ô˘ ∂ÏÏ¿‰Ô˜, ÛÙË £ÂÛÛ·ÏÔÓ›ÎË, Ô˘ Â›Ó·È ÌÈ·
Û‡Á¯ÚÔÓË Â˘Úˆ·˚Î‹ fiÏË Î·È Ù·˘Ùfi¯ÚÔÓ· ÛËÌÂ›Ô ·Ó·ÊÔ-
Ú¿˜ ÔÏÈÙÈÛÌÔ‡ Î·È ˘Ô‰Ô¯‹˜ ÙË˜ Â˘Úˆ·˚Î‹˜ Î·È ·ÁÎfi-
ÛÌÈ·˜ ÔÏÈÙÈÛÌÈÎ‹˜ ÔÏ˘ÌÔÚÊ›·˜.
Ÿ¯È Ù˘¯·›· ÂÈÏÔÁ‹, ·Ó ·Ó·ÏÔÁÈÛıÂ› Î·ÓÂ›˜ fiÙÈ Ë fiÏË ÊÈÏÔ-
ÍÂÓÂ› ÌÂ ÔÏ‡ ÌÂÁ¿ÏË ÂÈÙ˘¯›· Â‰Ò Î·È 47 ¯ÚfiÓÈ· ÙÔ ıÂÛÌfi
ÙÔ˘ ºÂÛÙÈ‚¿Ï ∫ÈÓËÌ·ÙÔÁÚ¿ÊÔ˘ Î·È ÁÈ· 9 ¯ÚfiÓÈ· ÙÔ
ºÂÛÙÈ‚¿Ï ¡ÙÔÎÈÌ·ÓÙ¤Ú, ÂÓÒ ÂÂÏ¤ÁË ˆ˜ Ë ¶ÔÏÈÙÈÛÙÈÎ‹
¶ÚˆÙÂ‡Ô˘Û· ÙË˜ ∂˘ÚÒË˜ ÁÈ· ÙÔ 1997. ™ÙË £ÂÛÛ·ÏÔÓ›ÎË,
ÂÍ¿ÏÏÔ˘, ı· Ú·ÁÌ·ÙÔÔÈÂ›Ù·È ÙÔ ºÂÛÙÈ‚¿Ï £Â¿ÙÚÔ˘ ÙË˜
¡.∞. ∂˘ÚÒË˜. ™ÙËÓ fiÏË ·˘Ù‹ ÊÈÏÔÍÂÓÂ›Ù·È Ë ÌÂÁ·Ï‡ÙÂÚË
¤ÎıÂÛË ‚È‚Ï›Ô˘ ÙË˜ ∂ÏÏ¿‰Ô˜ Ô˘ Ù· ÙÂÏÂ˘Ù·›· ¯ÚfiÓÈ· ¤ÁÈÓÂ
‰ÈÂıÓ‹˜ ÌÂ fiÏÔ Î·È ÌÂÁ·Ï‡ÙÂÚË ·‹¯ËÛË. ∏ ›‰È· fiÏË ÌÂÙ·-
ÙÚ¤ÂÙ·È ÛÂ ÂÈÎ·ÛÙÈÎfi Î¤ÓÙÚÔ ÙË˜ ¡.∞. ∂˘ÚÒË˜ ÌÂ ‰‡Ô
ÌÔ˘ÛÂ›· Û‡Á¯ÚÔÓË˜ Ù¤¯ÓË˜, ÙËÓ Biennale, ÙÔ ∂ÈÎ·ÛÙÈÎfi
¶·ÓfiÚ·Ì· Î·È ÙË Photo-biennale.
∫·Ù¿ ÙË ‰È¿ÚÎÂÈ· ÙˆÓ ÙÂÙÚ·‹ÌÂÚˆÓ ÂÎ‰ËÏÒÛÂˆÓ, ·fi ÙÈ˜
26 ¤ˆ˜ ÙÈ˜ 29 ∞ÚÈÏ›Ô˘, Ë fiÏË ˘Ô‰¤¯ÂÙ·È ÂÎ·ÙÔÓÙ¿‰Â˜
‰È·ÎÂÎÚÈÌ¤ÓÂ˜ ÚÔÛˆÈÎfiÙËÙÂ˜ ·fi ÙÔ ¯ÒÚÔ ÙˆÓ ÙÂ¯ÓÒÓ
Î·È ÙˆÓ ÁÚ·ÌÌ¿ÙˆÓ, Ó¤Ô˘˜ ·ÓÂÚ¯fiÌÂÓÔ˘˜ ‰ËÌÈÔ˘ÚÁÔ‡˜,
‰ÈÂ˘ı˘ÓÙ¤˜ £Â¿ÙÚˆÓ Î·È ºÂÛÙÈ‚¿Ï, ÎÚÈÙÈÎÔ‡˜ ıÂ¿ÙÚÔ˘,
ÂÎÚÔÛÒÔ˘˜ ÙÔ˘ ‰ÈÂıÓÔ‡˜ Δ‡Ô˘. 
∂˘¯fiÌ·ÛÙÂ ÛÂ fiÏÔ˘˜ ·˘ÙÔ‡˜ Î·È ÛÙÔ˘˜ ‰ËÌÈÔ˘ÚÁÔ‡˜ ÙË˜
‰ÈÔÚÁ¿ÓˆÛË˜ Î¿ıÂ ÂÈÙ˘¯›· Î·È ÛÂ fiÏÔ˘˜ ÙÔ˘˜ ÂÈÛÎ¤ÙÂ˜
Î·Ï‹ ı¤·ÛË Î·È Â˘¯¿ÚÈÛÙË ‰È·ÌÔÓ‹ ÛÙËÓ fiÏË.
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Christos Zachopoulos 
General Secretary of the Ministry of Culture

ÃÚ‹ÛÙÔ˜ ∑·¯fiÔ˘ÏÔ˜
°ÂÓÈÎfi˜ °Ú·ÌÌ·Ù¤·˜ ÙÔ˘ ÀÔ˘ÚÁÂ›Ô˘ ¶ÔÏÈÙÈÛÌÔ‡

115514

Dans ma fonction de Secrétaire Général du Ministère de la
Culture et du Président du Comité d’Organisation de l’ins-
titution du «Prix Europe pour le Théâtre» à Thessaloniki,

j’adresse mes sincères et chaleureuses salutations à touts ceux
qui visitent la ville de Thessaloniki  à l’occasion de l’organisation
de l’institution du «Prix Europe pour le Théâtre», qui est large-
ment reconnu et assure la promotion de l’Art Théâtral Européen
et des nouveaux créateurs. Touts les événements à l’occasion du
11ème «Prix Europe pour le Théâtre» et du 9ème «Prix Europe
Nouvelles Réalités Théâtrales» sont organisés sous les auspices
du Premier Ministre de la Grèce et avec le support et l’assistance
du Ministère de la Culture, au profit du Théâtre National de la
Grèce du Nord de Thessaloniki; Thessaloniki étant une ville
moderne Européenne et en même temps, un lieu de référence
culturelle et une porte vers la variété culturelle Européenne et
Internationale. Ce n’est pas un choix dû au hasard, étant donné
le fait que la ville accueille avec succès, pendent 47 ans déjà le
Festival du Cinéma et pendent 9 ans le Festival du
Documentaire. Plus que ça, la ville, fut nommée Capitale
Culturelle Européenne en 1997. Thessaloniki doit aussi accueil-
lir le Festival Théâtral  de l’Europe de Sud-est. En plus de ça, la
ville accueille la plus grande Foire aux Livres de Grèce, qui avec
grand succès, s’est transformé en un événement international
les quelques dernières années. La ville est en train de devenir
aussi le centre des Arts Visuels de l’Europe de Sud-est, avec ses
deux musées d’arts modernes, la Biennale, le Panorama Visuel
et la Biennale Photo. Pendent les événements qui vont durer
quatre jours, du 26 au 29 Avril, la ville va devoir accueillir des
centaines de personnalités distinguées de touts les domaines de
l’Art et des Lettres, des nouveaux créateurs prometteurs, direc-
teurs des Théâtres et des Festivals, critiques de théâtre et des
représentants de la presse internationale. On souhaite tout le
succès possible à eux tous et aussi aux organisateurs. On sou-
haite de même à touts les visiteurs de bien profiter de touts les
spectacles, et de passer un bon séjour dans la ville.

In meiner Funktion als Generalsekretär des Kultusministeriums
und Vorsitzender des Organisationskomitees der
Veranstaltungen anlässlich der Verleihung des „Europa Preises

für das Theater“ in Saloniki möchte ich all diejenigen ganz herz-
lich willkommen heißen, die der Verleihung eines so begehrten
Preises beiwohnen und bei der Gelegenheit auch die Stadt
Saloniki besuchen wollen. Der „Europa Preis für das Theater“
genießt weithin Anerkennung und steht sowohl für die Förderung
der europäischen Theaterkünste und auch die ihrer neuesten
Vertreter. Die Veranstaltungen rund um den 11. „Europa Preis für
das Theater“ und den 9. „Europa Preis Neue Theater-
Wirklichkeiten" wurden unter der Schirmherrschaft des griechi-
schen Staatspräsidenten und mit der freundlichen Unterstützung
des Kultusministeriums unter der Führung des Staatstheaters von
Nordgriechenland in Saloniki organisiert, einer modernen europäi-
schen Stadt, die gleichzeitig kultureller Bezugspunkt und Tor zur
kulturellen Vielfalt Europas und der ganzen Welt ist. Dass es sich
hier um keine Verlegenheitswahl handelt, zeigt die Tatsache,  dass
die Stadt Saloniki 47 Jahre lang erfolgreich Veranstaltungsort des
internationalen Kino-Festivals und für 9 Jahre des Festivals für
Dokumentarfilme war. Im Jahr 1997 war sie Kulturhauptstadt
Europas. Saloniki ist außerdem als Gastgeberin für das südosteu-
ropäische Theater-Festival vorgesehen. Die Buchmesse von
Saloniki ist die größte in Griechenland und machte sich außerdem
in den letzten Jahren auch international einen Namen. Die Stadt
ist auf gutem Wege, auch in den bildenden Künsten Maßstäbe zu
setzen: zwei Museen für moderne Kunst sowie eine Biennale und
eine Fotobiennale sind vorgesehen. Während der vier
Veranstaltungstage vom 26. bis 29. April wird die Stadt Hunderte
von angesehenen Persönlichkeiten aus allen Bereichen der Kunst
und Literatur begrüßen dürfen; neue viel versprechende Künstler
sowie bedeutende Theaterregisseure werden sich mit Kritikern
und Journalisten der wichtigsten internationalen Fachblätter kon-
frontieren. Ihnen und den Veranstaltern gelten unsere besten
Wünsche für ein erfolgreiches Schaffen. All den Besuchern dür-
fen wir viel Vergnügen bei den verschiedenen Veranstaltungen und
einen angenehmen Aufenthalt in unserer Stadt wünschen.
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Prefecture of Thessaloniki
¡ÔÌ·Ú¯›· £ÂÛÛ·ÏÔÓ›ÎË˜

Europe Theatre Prize, a top cultural event, is being host-
ed this year for the first time in the city of Thessaloniki,
invigorating the artistic life of the city but also its deep

bonds with Europe. With great joy we salute this initiative
taken by the Ministry of Culture as well as by the National
Theatre of Northern Greece which brings out the cultural face
of the city and contributes determinatively to the growth and
the development of its creative powers. As Thessaloniki’s
Prefect, I welcome to the city of Thessaloniki the representa-
tives of the important European Theatrical Organizations as
well as the great artists of the theatre, a form of art that was
born in Greece and has the power to break the barriers
between nations and languages. I would like to congratulate all
those who contributed to the realization of this major to the
area of Culture event and I wish the best of success to the fes-
tival.

Δ
Ô ∂˘Úˆ·˚Îfi μÚ·‚Â›Ô £Â¿ÙÚÔ˘, ¤Ó· ÎÔÚ˘Ê·›Ô ÔÏÈÙÈ-
ÛÙÈÎfi ÁÂÁÔÓfi˜, ÊÈÏÔÍÂÓÂ›Ù·È Ê¤ÙÔ˜ ÁÈ· ÚÒÙË ÊÔÚ¿
ÛÙËÓ fiÏË ÙË˜ £ÂÛÛ·ÏÔÓ›ÎË˜, ÙÔÓÒÓÔÓÙ·˜ ÙËÓ Î·ÏÏÈ-

ÙÂ¯ÓÈÎ‹ ˙ˆ‹ ÙË˜ fiÏË˜ ·ÏÏ¿ Î·È ÙÔ˘˜ ‚·ıÂ›˜ ‰ÂÛÌÔ‡˜ ÙË˜
ÌÂ ÙËÓ ∂˘ÚÒË.
ªÂ ÌÂÁ¿ÏË ¯·Ú¿ ¯·ÈÚÂÙ›˙Ô˘ÌÂ ÙËÓ ÚˆÙÔ‚Ô˘Ï›· ·˘Ù‹ ÙÔ˘
ÀÔ˘ÚÁÂ›Ô˘ ¶ÔÏÈÙÈÛÌÔ‡ ·ÏÏ¿ Î·È ÙÔ˘ ∫Ú·ÙÈÎÔ‡ £Â¿ÙÚÔ˘
μÔÚÂ›Ô˘ ∂ÏÏ¿‰Ô˜, Ô˘ ·Ó·‰ÂÈÎÓ‡ÂÈ ÙÔ ÔÏÈÙÈÛÙÈÎfi ÚfiÛˆ-
Ô ÙË˜ fiÏË˜ Î·È Û˘Ì‚¿ÏÏÂÈ Î·ıÔÚÈÛÙÈÎ¿ ÛÙËÓ ·Ó¿Ù˘ÍË
Î·È ÙËÓ ·ÍÈÔÔ›ËÛË ÙˆÓ ‰ËÌÈÔ˘ÚÁÈÎÒÓ ÙË˜ ‰˘Ó¿ÌÂˆÓ.
ø˜ ¡ÔÌ¿Ú¯Ë˜ £ÂÛÛ·ÏÔÓ›ÎË˜, Î·ÏˆÛÔÚ›˙ˆ ÛÙËÓ fiÏË ÙË˜
£ÂÛÛ·ÏÔÓ›ÎË˜ ÙÔ˘˜ ÂÎÚÔÛÒÔ˘˜ ÙˆÓ ÛËÌ·ÓÙÈÎÒÓ Â˘Úˆ-
·˚ÎÒÓ ıÂ·ÙÚÈÎÒÓ ÔÚÁ·ÓÈÛÌÒÓ ·ÏÏ¿ Î·È ÙÔ˘˜ ÛÔ˘‰·›Ô˘˜
Î·ÏÏÈÙ¤¯ÓÂ˜ ÙÔ˘ ıÂ¿ÙÚÔ˘, ÌÈ·˜ Ù¤¯ÓË˜ Ô˘ ÁÂÓÓ‹ıËÎÂ ÛÙËÓ
∂ÏÏ¿‰· Î·È ¤¯ÂÈ ÙË ‰‡Ó·ÌË Ó· Î·Ù·Ï‡ÂÈ Ù· Û‡ÓÔÚ· ·Ó¿ÌÂ-
Û· ÛÙÔ˘˜ Ï·Ô‡˜ Î·È ÙÈ˜ ÁÏÒÛÛÂ˜. 
™˘Á¯·›Úˆ fiÛÔ˘˜ Û˘Ó¤‚·Ï·Ó ÛÙËÓ Ú·ÁÌ·ÙÔÔ›ËÛË ·˘Ù‹˜
ÙË˜ ÛËÌ·ÓÙÈÎ‹˜, ÛÙÔ ¯ÒÚÔ ÙÔ˘ ¶ÔÏÈÙÈÛÌÔ‡, ‰ÈÔÚÁ¿ÓˆÛË˜
Î·È Â‡¯ÔÌ·È Î¿ıÂ ÂÈÙ˘¯›· ÛÙÈ˜ ÔÈÎ›ÏÂ˜ Î·ÏÏÈÙÂ¯ÓÈÎ¤˜ ÂÎ‰Ë-
ÏÒÛÂÈ˜ Ô˘ ı· ·ÚÔ˘ÛÈ·ÛÙÔ‡Ó ÛÙÔ Ï·›ÛÈfi ÙË˜.
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Panagiotis Psomiadis
Prefect of Thessaloniki

¶·Ó·ÁÈÒÙË˜ æˆÌÈ¿‰Ë˜
¡ÔÌ¿Ú¯Ë˜ £ÂÛÛ·ÏÔÓ›ÎË˜

Le Prix Europe pour le Théâtre, événement culturel de prime
importance, est accueillis cette année, pour la première
fois, par la ville de Thessaloniki, fait qui revigore la vie artis-

tique de la ville et ses profonds liens avec l’Europe. Avec une
grande joie on salue cette initiative prise par le Ministère de la
Culture et par le Théâtre National de la Grèce du Nord, initiative
qui  met en relief le visage culturel de la ville et contribue d’une
façon déterminative à la croissance et au développement de ses
facultés de création. En tant que Préfet de Thessaloniki, je sou-
haite la Bien venue dans notre ville aux représentants des impor-
tantes Organisations Théâtrales Européennes aussi bien qu’aux
comédiens de théâtre, qui est une forme de l’Art qui vit le jour
en Grèce et qui a le pouvoir de briser les barrières entre les
nations et leurs langues. Je voudrais féliciter tous ceux qui ont
contribué à la réalisation de cet événement culturel major, tenant
du domaine de la Culture, et je souhaite le meilleur succès pos-
sible au festival.  

Der Europa-Preis für das Theater, ein erstrangiges kultu-
relles Ereignis, wird dieses Jahr zum ersten Mal in der
Stadt Thessaloniki ausgerichtet und stärkt damit das

künstlerische Leben der Stadt, aber auch seine tiefe Bindung
mit Europa. Mit großer Freude begrüßen wir diese Initiative
von Seiten des Kulturministers und des Nationaltheaters
Nordgriechenlands, die das kulturelle Profil der Stadt unter-
streicht, und entscheidend zum Wachstum und zur
Entwicklung ihrer kreativen Kräfte beiträgt. 
Als Präfekt der Stadt begrüße ich hier in Thessaloniki die
Vertreter der wichtigsten europäischen Theaterorganisationen,
sowie die großen Theaterkünstler, denn das Theater ist eine
Kunstform, die in Griechenland geboren ist, und die die Kraft
besitzt, sowohl die Grenzen zwischen den Nationen als auch
die Sprachgrenzen zu überwinden. Ich möchte allen gratulie-
ren, die zur Realisierung dieses wichtigen kulturellen
Ereignisses beigetragen haben, und ich wünsche dem Festival
den größten Erfolg.
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City of Thessaloniki
¢‹ÌÔ˜ £ÂÛÛ·ÏÔÓ›ÎË˜

It is  with deep gratification and joy that I greet the National
Theatre of Northern Greece’s decision to host the events of
the Europe Theatre Prize. For the National Theatre of

Northern Greece, as well as for the city of Thessaloniki, this
event constitutes a high honour. As Mayor of the city of
Thessaloniki, may I welcome to the capital of Macedonia, a
city with a bright history and a rich cultural and artistic
tradition, all the prominent personalities who will grace with
their presence the events of this pre-eminent theatrical
institution.
Theatre indeed is a most valuable channel of communication
and I am honestly glad that an important organization such as
this one is opening up great horizons for research and
creativity and laying the foundations for the reinforcement and
revival of the European cultural inheritance. May I express the
wish that these events enjoy great success and that the friends
of theatre embrace the institution of the Europe Theatre Prize
with love and interest. My warmest congratulations to the
National Theatre of Northern Greece, which has always been
and still remains a cultural beacon for Thessaloniki, for
Northern Greece and for our entire country.

Ã·ÈÚÂÙ›˙ˆ ÌÂ ‚·ıÈ¿ ÈÎ·ÓÔÔ›ËÛË Î·È ¯·Ú¿ ÙËÓ ·Ó¿ÏË„Ë
·fi ÙÔ ∫Ú·ÙÈÎfi £¤·ÙÚÔ μÔÚÂ›Ô˘ ∂ÏÏ¿‰Ô˜ ÙË˜ ‰ÈÔÚÁ¿Óˆ-
ÛË˜ ÙˆÓ ÂÎ‰ËÏÒÛÂˆÓ ÁÈ· ÙÔ ∂˘Úˆ·˚Îfi μÚ·‚Â›Ô
£Â¿ÙÚÔ˘.
°È· ÙÔ ∫Ú·ÙÈÎfi £¤·ÙÚÔ μÔÚÂ›Ô˘ ∂ÏÏ¿‰Ô˜ Î·È ÁÈ· ÙËÓ
fiÏË ÙË˜ £ÂÛÛ·ÏÔÓ›ÎË˜, ·˘Ù‹ Ë ‰ÈÔÚÁ¿ÓˆÛË, ·ÔÙÂÏÂ›
‡„ÈÛÙË ÙÈÌ‹.
ø˜ ¢‹Ì·Ú¯Ô˜ ÙË˜ £ÂÛÛ·ÏÔÓ›ÎË˜, Î·ÏˆÛÔÚ›˙ˆ ÛÙËÓ Úˆ-
ÙÂ‡Ô˘Û· ÙË˜ ª·ÎÂ‰ÔÓ›·˜, ÙËÓ fiÏË ÌÂ ÙË Ï·ÌÚ‹ ÈÛÙÔÚ›·
Î·È ÙËÓ ÏÔ‡ÛÈ· ÔÏÈÙÈÛÙÈÎ‹ Î·È Î·ÏÏÈÙÂ¯ÓÈÎ‹ ·Ú¿‰ÔÛË,
fiÏÂ˜ ÙÈ˜ ÂÍ¤¯Ô˘ÛÂ˜ ÚÔÛˆÈÎfiÙËÙÂ˜ ·fi ÙÔ ¯ÒÚÔ ÙÔ˘
£Â¿ÙÚÔ˘ Î·È ÙˆÓ °Ú·ÌÌ¿ÙˆÓ Ô˘ ı· Ï·ÌÚ‡ÓÔ˘Ó ÌÂ ÙËÓ
·ÚÔ˘Û›· ÙÔ˘˜ ÙÈ˜ ÂÎ‰ËÏÒÛÂÈ˜ ·˘ÙÔ‡ ÙÔ˘ ÎÔÚ˘Ê·›Ô˘
ıÂ·ÙÚÈÎÔ‡ ıÂÛÌÔ‡.
¶Ú¿ÁÌ·ÙÈ, ÙÔ ı¤·ÙÚÔ Â›Ó·È ¤Ó·˜ ÔÏ‡ Î·Ïfi˜ ·ÁˆÁfi˜ ÂÈ-
ÎÔÈÓˆÓ›·˜ ÙˆÓ Ï·ÒÓ Î·È ¯·›ÚÔÌ·È ÂÈÏÈÎÚÈÓ¿ Ô˘ ÌÈ· Ù¤ÙÔÈ·
ÛËÌ·ÓÙÈÎ‹ ‰ÈÔÚÁ¿ÓˆÛË ·ÓÔ›ÁÂÈ ÌÂÁ¿ÏÔ˘˜ ÔÚ›˙ÔÓÙÂ˜ ¤ÚÂ˘-
Ó·˜ Î·È ‰ËÌÈÔ˘ÚÁ›·˜ Î·È ı¤ÙÂÈ ÙÈ˜ ‚¿ÛÂÈ˜ ÁÈ· ÙËÓ ÂÓ›Û¯˘ÛË
Î·È ·Ó·˙ˆÔÁfiÓËÛË ÙË˜ ∂˘Úˆ·˚Î‹˜ ÔÏÈÙÈÛÙÈÎ‹˜ ÎÏËÚÔ-
ÓÔÌÈ¿˜.
∂ÎÊÚ¿˙ˆ ÙËÓ Â˘¯‹, ÔÈ ÂÎ‰ËÏÒÛÂÈ˜ Ó· ÛËÌÂÈÒÛÔ˘Ó ÌÂÁ¿ÏË
ÂÈÙ˘¯›· Î·È ÔÈ Ê›ÏÔÈ ÙÔ˘ £Â¿ÙÚÔ˘ Ó· ·ÁÎ·ÏÈ¿ÛÔ˘Ó ÙÔ
ıÂÛÌfi ÙÔ˘ ∂˘Úˆ·˚ÎÔ‡ μÚ·‚Â›Ô˘ £Â¿ÙÚÔ˘ ÌÂ ·Á¿Ë Î·È
ÂÓ‰È·Ê¤ÚÔÓ.
£ÂÚÌ¿ Û˘Á¯·ÚËÙ‹ÚÈ· ÛÙÔ ∫Ú·ÙÈÎfi £¤·ÙÚÔ μÔÚÂ›Ô˘
∂ÏÏ¿‰Ô˜ Ô˘ ‹Ù·Ó Î·È ·Ú·Ì¤ÓÂÈ ¤Ó·˜ Ê¿ÚÔ˜ ÔÏÈÙÈÛÌÔ‡
ÁÈ· ÙË £ÂÛÛ·ÏÔÓ›ÎË, ÙË μfiÚÂÈ· ∂ÏÏ¿‰· Î·È ÙË ¯ÒÚ· ÔÏfi-
ÎÏËÚË.
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Vasileios Papageorgopoulos
Mayor of Thessaloniki

μ·Û›ÏÂÈÔ˜ ¶··ÁÂˆÚÁfiÔ˘ÏÔ˜
¢‹Ì·Ú¯Ô˜ £ÂÛÛ·ÏÔÓ›ÎË˜

Je salue avec une profonde gratitude et joie, la confirmation
du fait que la Théâtre National de la Grèce de Nord, va
accueillir les événements occasionnés par le «Prix Europe

pour le Théâtre». Pour le Théâtre National de la Grèce de Nord
de même que pour la ville de Thessaloniki c’est un grand hon-
neur. En tant que Maire de la ville de Thessaloniki, je souhaite la
Bien venue dans la capitale de la Macédoine, dans cette ville
possédant une brillante histoire et une riche tradition culturelle
et artistique, à toutes les personnalités proéminentes qui vont
gratifier de leurs présence les événements de cette institution
théâtrale d’élite. Le théâtre est sans doute un très bon moyen de
communication et je suis sincèrement heureux qu’une si impor-
tante organisation, comme celle en cours de route, découvre des
larges horizons pour la recherche et la créativité et établie par la
même les fondations pour la résurrection et le renforcement de
l’héritage culturel Européen. Je manifeste aussi le désir de voir
ces événements bénéficier d’un grand succès et que  les domai-
nes théâtraux embrassent dans leurs sein l’institution du «Prix
Europe pour le Théâtre» avec amour et intérêt. Mes félicitations
les plus chaleureuses au Théâtre National de la Grèce de Nord
qui à toujours été et reste toujours un phare culturel pour la ville
de Thessaloniki, pour la Grèce de Nord et pour tout le pays.

Es ist mir eine große Freude, Sie hier im Staatstheater
von Nordgriechenland willkommen zu heißen, das die-
ses Jahr Gastgeber der Veranstaltungen anlässlich der

Verleihung des „Europa Preises für das Theater“ ist. Dieses
Festival beherbergen zu dürfen, bedeutet sowohl für das
Staatstheater als auch für die Stadt Saloniki eine große Ehre.
Als Bürgermeister von Saloniki, dieser geschichtsträchtigen
und traditionsreichen Hauptstadt Makedoniens, bin ich beson-
ders glücklich, all die prominenten Persönlichkeiten begrüßen
zu dürfen, die dieses bedeutende Theater-Event mit Ihrer
Anwesenheit beehren werden. Das Theater ist ein wunderbarer
Kommunikationskanal und ich möchte es nicht versäumen,
meine ehrliche Freude darüber auszudrücken, dass es dank
solch einer bedeutenden Veranstaltung wie dieser möglich ist,
neue Horizonte der Forschung und Kreativität zu erschließen
und außerdem die Grundsteine für die Stärkung und
Wiederbelebung des europäischen Kulturerbes zu legen.
Ich darf den Veranstaltern wie den Teilnehmern dieses Events
viel Erfolg wünschen. Mögen Freunde und Gönner des „Europa
Preises für das Theater“ dieses Ereignis mit Interesse und
Zuneigung verfolgen! Meine allerherzlichsten Glückwünsche
gehen an das Staatstheater von Nordgriechenland, das für
unsere Stadt, für den nördlichen Teil Griechenlands und das
ganze Land stets ein Aushängeschild und ein wahres Vorbild
war und sein wird.
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The National Theatre of Northern Greece
∫Ú·ÙÈÎfi £¤·ÙÚÔ μÔÚÂ›Ô˘ ∂ÏÏ¿‰Ô˜

Dear Friends,

The National Theatre of Northern Greece welcomes to
Thessaloniki a major European cultural event; the most
important meeting of theatre people coming from all over the
world. Artists, dramaturges, university professors, theatre
critics as well as prominent theatre personalities meet and
present their work at this vivid manifestation of the European
Theatre.
With a variety of events such as meetings, colloquia,
presentations, open rehearsals, as well as performances,
which will take place from the 26th till the 29th of April, the
11th edition of the Europe Theatre Prize consists an
outstanding event promoting contemporary culture in Greece.
And to us, its success lies upon the ancient Greek ideal of co-
operation between peoples. Our principal aim and ideal is to
strengthen the bonds with Europe, to exchange ideas and
mutually create new perspectives in the field of aesthetics and
theatre arts. At the same time, we are pleased that
Thessaloniki stands out as a cardinal meeting point, bringing
together local authorities as well as cultural and educational
institutions, working towards a common goal. We need to
thank the Greek Ministry of Culture as well as the Europe
Theatre Prize organization for entrusting the NTNG with the
organization of the 11th edition of the ETP. And we feel that
this is our gift to the city of Thessaloniki, hoping to meet the
expectations of the theatre-going public.

∞Á·ËÙÔ› Ê›ÏÔÈ,

ΔÔ ∫Ú·ÙÈÎfi £¤·ÙÚÔ μÔÚÂ›Ô˘ ∂ÏÏ¿‰Ô˜ ˘Ô‰¤¯ÂÙ·È ÛÙË
£ÂÛÛ·ÏÔÓ›ÎË ÙË ÌÂÁ·Ï‡ÙÂÚË Î·È ÛËÌ·ÓÙÈÎfiÙÂÚË ‰ÈÔÚÁ¿Óˆ-
ÛË Ô˘ Ê¤ÚÓÂÈ ÎÔÓÙ¿ ÙÔ˘˜ ·ÓıÚÒÔ˘˜ ÙÔ˘ £Â¿ÙÚÔ˘.
∫·ÏÏÈÙ¤¯ÓÂ˜, ‰Ú·Ì·ÙÔ˘ÚÁÔ›, ıÂˆÚËÙÈÎÔ› ÙË˜ Ù¤¯ÓË˜ ÙÔ˘
£Â¿ÙÚÔ˘, ÎÚÈÙÈÎÔ› ·ÏÏ¿ Î·È ÂÍ¤¯Ô˘ÛÂ˜ ÚÔÛˆÈÎfiÙËÙÂ˜ ÛÙÔ
¯ÒÚÔ ÙÔ˘ ÔÏÈÙÈÛÌÔ‡ Û˘Ó·ÓÙÈÔ‡ÓÙ·È ÌÂÙ·Í‡ ÙÔ˘˜ ·ÏÏ¿ Î·È
ÌÂ ÙÔ ÎÔÈÓfi, Û’ ·˘Ù‹ ÙË Ï·ÌÂÚ‹ ÁÈÔÚÙ‹ ÙÔ˘ ∂˘Úˆ·˚ÎÔ‡
£Â¿ÙÚÔ˘. ªÂ ÌÈ· ÔÈÎÈÏ›· ÂÎ‰ËÏÒÛÂˆÓ, Û˘ÌÔÛ›ˆÓ, Û˘Ó·-
ÓÙ‹ÛÂˆÓ, ·ÚÔ˘ÛÈ¿ÛÂˆÓ, ·ÓÔÈ¯ÙÒÓ ÚÔ‚ÒÓ, ÚÔ‚ÔÏÒÓ
·ÏÏ¿ Î·È ·Ú·ÛÙ¿ÛÂˆÓ, Ë 11Ë ‰ÈÔÚÁ¿ÓˆÛË ÙÔ˘ ∂˘Úˆ·˚-
ÎÔ‡ μÚ·‚Â›Ô˘ £Â¿ÙÚÔ˘ ı· ·ÔÙÂÏ¤ÛÂÈ ·fi ÙÈ˜ 26 ¤ˆ˜ ÙÈ˜
29 ∞ÚÈÏ›Ô˘, ¤Ó· ·fi Ù· ÎÔÚ˘Ê·›· ÁÂÁÔÓfiÙ· Ô˘ ÚÔ¿ÁÔ˘Ó
ÙÔÓ Û‡Á¯ÚÔÓÔ ÔÏÈÙÈÛÌfi ÛÙË ¯ÒÚ· Ì·˜. ∫·È Ë ÂÈÙ˘¯›· ÙÔ˘,
‚·Û›˙ÂÙ·È ·ÔÎÏÂÈÛÙÈÎ¿ ÛÙË ‰È·¯ÚÔÓÈÎ‹ Î·È ıÂÌÂÏÈÒ‰Ë ·Í›·
ÙÔ˘ ÂÏÏËÓÈÎÔ‡ ÔÏÈÙÈÛÌÔ‡: ÙË Û˘ÓÂÚÁ·Û›· ÌÂÙ·Í‡ ÙˆÓ
·ÓıÚÒˆÓ, ÌÂÙ·Í‡ ÙˆÓ Ï·ÒÓ. ∏ ÂÓ‰˘Ó¿ÌˆÛË ÙˆÓ ‰ÂÛÌÒÓ
Ì·˜ ÌÂ ÙËÓ ∂ÓˆÌ¤ÓË ∂˘ÚÒË, Ë ·ÓÙ·ÏÏ·Á‹ È‰ÂÒÓ Î·È Ë ‰È·-
ÌfiÚÊˆÛË ·fi ÎÔÈÓÔ‡ Ó¤ˆÓ ÚÔÔÙÈÎÒÓ, ÙfiÛÔ ÛÙÔ Â‰›Ô ÙË˜
·ÈÛıËÙÈÎ‹˜ fiÛÔ Î·È ÛÙËÓ ›‰È· ÙËÓ Ô˘Û›· ÙË˜ Ù¤¯ÓË˜ ÙÔ˘ ıÂ¿-
ÙÚÔ˘, Ô˘ ÙfiÛÔ Ï›ÁÔ ·¤¯ÂÈ ·fi ÙËÓ ›‰È· ÙË ˙ˆ‹, ·ÔÙÂÏÔ‡Ó
ÁÈ· Ì·˜ ÛÙfi¯Ô ·ÏÏ¿ Î·È È‰·ÓÈÎfi. Δ·˘Ùfi¯ÚÔÓ·, Ë ·Ó¿‰ÂÈÍË
ÙË˜ fiÏË˜ ÙË˜ £ÂÛÛ·ÏÔÓ›ÎË˜, ˆ˜ ˘Ú‹Ó· ÔÏÈÙÈÛÙÈÎÒÓ
‰Ú¿ÛÂˆÓ Ì¤Ûˆ ÌÈ·˜ Ô˘ÛÈ·ÛÙÈÎ‹˜ Û˘ÓÂÚÁ·Û›·˜ ÙÔ˘ ıÂ¿-
ÙÚÔ˘ Ì·˜ ÌÂ ÙÈ˜ ·Ú¯¤˜ Î·È ÙÔ˘˜ ÊÔÚÂ›˜ ÔÏÈÙÈÛÌÔ‡ Î·È
ÂÎ·›‰Â˘ÛË˜, ÂÎÏËÚÒÓÂÈ ¤Ó· ¯ÚfiÓÈÔ ·›ÙËÌ· fiÏˆÓ Ì·˜.
™ÙËÓ ÚÔÛ¿ıÂÈ· ·˘Ù‹ Î·›ÚÈ· Â›Ó·È Ë Û˘Ì‚ÔÏ‹ ÙÔ˘
ÀÔ˘ÚÁÂ›Ô˘ ¶ÔÏÈÙÈÛÌÔ‡ Î·ıÒ˜ Î·È ÙÔ˘ ÔÚÁ·ÓÈÛÌÔ‡
«∂˘Úˆ·˚Îfi μÚ·‚Â›Ô £Â¿ÙÚÔ˘», Ô˘ ÂÌÈÛÙÂ‡ıËÎ·Ó ÙË
ÛÔ˘‰·›· ·˘Ù‹ ‰ÈÔÚÁ¿ÓˆÛË ÛÙÔ ∫.£.μ.∂. Î·È ÂÍ·ÛÊ¿ÏÈÛ·Ó
ÙÈ˜ ÚÔ¸Ôı¤ÛÂÈ˜ ÁÈ· ÙËÓ Ú·ÁÌ·ÙÔÔ›ËÛ‹ ÙË˜. ∂›Ó·È ¯·Ú¿
Î·È È‰È·›ÙÂÚË ÙÈÌ‹ ÁÈ· Ì·˜ Î·È ÁÈ· fiÏÔ˘˜ fiÛÔ˘˜ ÂÚÁ¿ÛÙËÎ·Ó
ÌÂ Û˘Ó¤ÂÈ· Î·È ·ÊÔÛ›ˆÛË ÁÈ· ÙËÓ ÂÈÙ˘¯›· ÙˆÓ ÂÎ‰ËÏÒÛÂ-
ˆÓ, Ó· ÚÔÛÊ¤ÚÔ˘ÌÂ ÙË ÌÂÁ¿ÏË ·˘Ù‹ ÁÈÔÚÙ‹ ÙÔ˘
∂˘Úˆ·˚ÎÔ‡ £Â¿ÙÚÔ˘ ÛÙËÓ fiÏË ÙË˜ £ÂÛÛ·ÏÔÓ›ÎË˜ Î·È
ÛÙÔ ıÂ·ÙÚfiÊÈÏÔ ÎÔÈÓfi ÙË˜, ÊÈÏÔ‰ÔÍÒÓÙ·˜ Ó· ÛÙ·ıÔ‡ÌÂ
·ÓÙ¿ÍÈÔÈ ÙˆÓ ÚÔÛ‰ÔÎÈÒÓ ÙÔ˘.
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Liebe Freunde,

Das Nationaltheater Nordgriechenlands heißt ein wichtiges
europäisches Kulturereignis in Thessaloniki willkommen: das
wichtigste Treffen von Theaterleuten aus aller Welt. Künstler,
Dramaturgen, Universitätsprofessoren, Theaterkritiker sowie
prominente Theaterpersönlichkeiten treffen sich und stellen
ihre Arbeit bei dieser lebhaften Manifestation des europäi-
schen Theaters vor. Mit einer Vielfalt von Ereignissen wie
Treffen, Kolloquien, Vorstellungen, öffentlichen Proben und
schließlich Aufführungen, die vom 26. bis 29. April stattfin-
den werden, ist die XI Ausgabe des Europa-Preises für das
Theater ein herausragendes Ereignis, das die zeitgenössische
Kultur in Griechenland fördert. Und für uns liegt der Erfolg
dieses Ereignisses im altgriechischen Ideal der
Zusammenarbeit zwischen den Völkern. Unser wichtigstes Ziel
und Ideal ist es, die Bande mit Europa zu stärken, Ideen
auszutauschen und gemeinsam neue Perspektiven im Bereich
der Ästhetik und der Theaterkünste zu schaffen. Zugleich sind
wir erfreut, dass Thessaloniki als ein kardinaler Treffpunkt
heraussticht, der lokale Autoritäten und Kultur- und
Bildungsinstitutionen zusammenbringt, die für ein gemeinsa-
mes Ziel zusammen arbeiten. Wir müssen dem griechischen
Kultusminister ebenso danken wie der Organisation des
„Europa-Preises für das Theater“, dass sie das NTNG mit der
Organisation und Ausrichtung der 11. Ausgabe des EPT
betraut haben. Und wir haben das Gefühl, dass dies unser
Geschenk an die Stadt Thessaloniki ist und wir hoffen, dass
wir die Erwartungen des Theaterpublikums erfüllen.

Nikitas Tsakiroglou 
Artistic Director of The National Theatre of Northern Greece

¡ÈÎ‹Ù·˜  ΔÛ·Î›ÚÔÁÏÔ˘
∫·ÏÏÈÙÂ¯ÓÈÎfi˜ ¢ÈÂ˘ı˘ÓÙ‹˜ ÙÔ˘ ∫Ú·ÙÈÎÔ‡ £Â¿ÙÚÔ˘ μÔÚÂ›Ô˘ ∂ÏÏ¿‰Ô˜

Chers Amis, 

Le Théâtre National de la Grèce du Nord est en train d’accueillir
à Thessaloniki un événement Européen d’envergure majeure; la
plus importante des rencontres des gens du théâtre venus de
partout dans le monde. Des comédiens, des dramaturges, des
professeurs d’universités, des critiques de théâtre, se rencon-
trent et présentent leur travail durant cette éclatante manifesta-
tion du Théâtre de l’Europe. Avec une telle variété d’événements
comme rencontres, colloques, présentations, répétitions ouver-
tes au public de même que des représentations, qui vont avoir
lieu du 26 au 29 Avril, la 11eme édition du Prix Europe pour le
Théâtre, constitue un événement exceptionnel qui contribue à la
promotion de la culture contemporaine en Grèce. 
Dans nôtre opinion, le succès de cet événement se base sur un
vieil idéal grec, celui de la coopération entre les peuples. Notre
but et idéal principal sont de renforcer les liens avec l’Europe,
d’échanger des idées et de créer mutuellement des nouvelles
perspectives dans le domaine de l’esthétique et de l’Art théâtral.
En même temps, ça nous fait énormément plaisir, que le point
cardinal de cette rencontre soit la ville de Thessaloniki qui réunit
ensemble les autorités locales de même que les institutions cul-
turelles et éducatives, dans le but d’atteindre en commun le
même objectif. 
On doit remercier le Ministère Grec de la Culture de même que
le «Prix Europe Pour le Théâtre» d’avoir confié au TNGN l’orga-
nisation de la 11ème édition du «Prix Europe Pour le Théâtre».
On ressent le sentiment de faire un cadeau à la ville de
Thessaloniki tout en espérant d’aller à la rencontre des doléan-
ces du public amateur de théâtre. 

kostant.qxd  4/15/07  9:59 PM  Page 21



ΔÔ 1990, fiÙ·Ó È‰Ú‡ıËÎÂ ÛÙÔ ¶·Ú›ÛÈ Ë ŒÓˆÛË ÙˆÓ £Â¿ÙÚˆÓ
ÙË˜ ∂˘ÚÒË˜, Ô Δ˙ÒÚÙ˙ÈÔ ™ÙÚ¤ÏÂÚ ÙÈÌ‹ıËÎÂ ÛÙËÓ Δ·ÔÚÌ›Ó·
ÌÂ ÙÔ 3Ô ∂˘Úˆ·˚Îfi μÚ·‚Â›Ô £Â¿ÙÚÔ˘. ŒÎÏÂÈÛÂ ÙËÓ ÔÌÈÏ›·
ÙÔ˘ ÌÂ Ù· ·Ú·Î¿Ùˆ ÏfiÁÈ·: «ª·˙› ı· Î¿ÓÔ˘ÌÂ fiÏÔ Î·È ÂÚÈÛ-
ÛfiÙÂÚ·, fiÏÔ Î·È Î·Ï‡ÙÂÚ· Ú¿ÁÌ·Ù·, ÒÛÙÂ Ó· Û˘Ì‚¿ÏÔ˘ÌÂ
ÛÙË Á¤ÓÓËÛË ÌÈ·˜ ∂˘ÚÒË˜ ÙÔ˘ ÓÂ‡Ì·ÙÔ˜, ÙÔ˘ ÔÏÈÙÈÛÌÔ‡
Î·È ÙÔ˘ ıÂ¿ÙÚÔ˘».
¢ÂÎ·ÂÊÙ¿ ¯ÚfiÓÈ· ÌÂÙ¿, Ô Δ˙ÒÚÙ˙ÈÔ ™ÙÚ¤ÏÂÚ ‰ÂÓ ‚Ú›ÛÎÂÙ·È È·
Ì·˙› Ì·˜. Û‡ÓÙÔÌ· ÎÏÂ›ÓÔ˘Ó ‰¤Î· ¯ÚfiÓÈ· ·fi ÙfiÙÂ Ô˘ Ì·˜
¿ÊËÛÂ. ∏ ∂˘ÚÒË ¤¯ÂÈ ·ÏÏ¿ÍÂÈ ÔÏ‡, ·ÏÏ¿ Ô ÛÙfi¯Ô˜ ·˘Ùfi˜
·Ú·Ì¤ÓÂÈ –·Ï›ÌÔÓÔ– ·Ó·ÏÏÔ›ˆÙÔ˜.
∏ ŒÓˆÛË ÙˆÓ £Â¿ÙÚˆÓ ÙË˜ ∂˘ÚÒË˜ ÂÚÈÏ·Ì‚¿ÓÂÈ Û‹ÌÂÚ·
·Ó¿ÌÂÛ· ÛÙ· Ì¤ÏË ÙË˜ Â›ÎÔÛÈ ÎÚ·ÙÈÎ¿ ı¤·ÙÚ· ·fi ÔÏfiÎÏËÚË
ÙËÓ ∂˘ÚÒË, ·fi ÙÔ ¶fiÚÙÔ ˆ˜ ÙËÓ ∞Á›· ¶ÂÙÚÔ‡ÔÏË Î·È ·fi
ÙË ™ÙÔÎ¯fiÏÌË ˆ˜ ÙÔ ¶·Ï¤ÚÌÔ, Î·ıÒ˜ Î·È ‰¤Î· ÂÚ›Ô˘ ÚÔ-
ÛˆÈÎfiÙËÙÂ˜ ÙÔ˘ ıÂ¿ÙÚÔ˘, ÛÎËÓÔı¤ÙÂ˜, ËıÔÔÈÔ‡˜ Î·È ÛÎË-
ÓÔÁÚ¿ÊÔ˘˜. ™˘ÓÂ¯›˙ÂÈ Ó· ˘ÔÛÙËÚ›˙ÂÈ ÙËÓ ·Ó·ÁÎ·ÈfiÙËÙ· ÙË˜
Û˘ÓÂÚÁ·Û›·˜, ¤Ú· ·fi ÁÏˆÛÛÈÎ¿ Û‡ÓÔÚ·, ÒÛÙÂ Ó· ‰ËÌÈÔ˘Ú-
ÁËıÔ‡Ó Û˘Ì·Ú·ÁˆÁ¤˜, ÂÈÌÔÚÊˆÙÈÎ¿ ÂÚÁ·ÛÙ‹ÚÈ·, Ó·
Á›ÓÔ˘Ó ·ÓÙ·ÏÏ·Á¤˜ Î·È ÌÂÙ·ÊÚ¿ÛÂÈ˜ Û‡Á¯ÚÔÓˆÓ ÎÂÈÌ¤ÓˆÓ, Î·È
Ó· ÂÈ‚Â‚·ÈˆıÔ‡Ó Ë Ù·˘ÙfiÙËÙ· Î·È Ë ‰‡Ó·Ì‹ ÙË˜ Ì¤Û· ·fi ÙË
‰È·ÊÔÚÂÙÈÎfiÙËÙ· ÙˆÓ ÁÏˆÛÛÒÓ Î·È ÙˆÓ ÔÏÈÙÈÛÌÒÓ. ŸÏË
·˘Ù‹ Ë ‰Ú·ÛÙËÚÈfiÙËÙ· ˘ÔÛÙËÚ›˙ÂÙ·È Î·È Ì¤Ûˆ ÙË˜ Û˘ÓÂÚÁ·-
Û›·˜ ÌÂ ¿ÏÏÔ˘˜ ÔÚÁ·ÓÈÛÌÔ‡˜ Ô˘ ¤¯Ô˘Ó ÙÔ˘˜ ›‰ÈÔ˘˜ ÛÙfi¯Ô˘˜,
fiˆ˜ ÙËÓ ŒÓˆÛË ∂˘Úˆ·˚ÎÒÓ ºÂÛÙÈ‚¿Ï, ÙÔ˘˜ Û˘ÓÂÚÁ¿ÙÂ˜
Ì·˜ ÙÔ˘ ÚÔÁÚ¿ÌÌ·ÙÔ˜ TER Europe Î·È, Ê˘ÛÈÎ¿, ÙÔ
∂˘Úˆ·˚Îfi μÚ·‚Â›Ô £Â¿ÙÚÔ˘.
ΔÔ ∂˘Úˆ·˚Îfi μÚ·‚Â›Ô £Â¿ÙÚÔ˘ ¤¯·ÛÂ ÁÈ· ÌÂÚÈÎ¿ ¯ÚfiÓÈ· ÙË
«ÛÙ¤ÁË» ÙÔ˘, ÌÂÙ¿ ·fi ÙËÓ ·Ó·ÁÎ·ÛÙÈÎ‹ ·Ô¯ÒÚËÛ‹ ÙÔ˘ ·fi
ÙËÓ Δ·ÔÚÌ›Ó·. ∞ÎÚÈ‚Ò˜ ÂÂÈ‰‹ Û˘ÓÂ¯›˙Ô˘ÌÂ Ó· ÈÛÙÂ‡Ô˘ÌÂ
ÛÙË ‰ÈÙÙ‹ Û˘Ì‚ÔÏÈÎ‹ ÛËÌ·Û›· ÙÔ˘ –·ÊÂÓfi˜, ÙËÓ ·Ó·ÁÓÒÚÈÛË
ÙˆÓ Î·ÏÏÈÙÂ¯ÓÒÓ Ô˘ ¤¯Ô˘Ó ·ÊÈÂÚÒÛÂÈ ÙË ˙ˆ‹ ÙÔ˘˜ ÛÙËÓ ˘Ë-
ÚÂÛ›· ÙÔ˘ ıÂ¿ÙÚÔ˘ Î·È, ·ÊÂÙ¤ÚÔ˘, ÙËÓ ÂÓı¿ÚÚ˘ÓÛË ÙˆÓ Ó¤ˆÓ
‰ËÌÈÔ˘ÚÁÒÓ– ÙÔ μÚ·‚Â›Ô ÌfiÚÂÛÂ Ó· ¤¯ÂÈ ÙËÓ ˘ÔÛÙ‹ÚÈÍË
ÙˆÓ ÌÂÏÒÓ ÙË˜ ŒÓˆÛË˜ ÙˆÓ £Â¿ÙÚˆÓ ÙË˜ ∂˘ÚÒË˜. ∏ Î·È-
ÓÔ‡ÚÁÈ· ÙÔ˘ ˙ˆ‹ ÍÂÎ›ÓËÛÂ ¤ÚÛÈ, ÌÂÙ¿ ·fi ÚfiÛÎÏËÛË ÙÔ˘
Teatro Stabile ÙÔ˘ ΔÔÚ›ÓÔ, ÛÂ ÌÈ· «ÛÙÈÁÌ‹» Û˘ÁÎÈÓËÛÈ·Î¿ ÊÔÚ-
ÙÈÛÌ¤ÓË: ÙËÓ ·ÔÓÔÌ‹ ÙÔ˘ ‚Ú·‚Â›Ô˘ ÛÙÔÓ Ã¿ÚÔÏÓÙ ¶›ÓÙÂÚ.
º¤ÙÔ˜, ¯¿ÚË ÛÙË Û˘ÓÂÚÁ·Û›· Î·È ÙËÓ ˘ÔÛÙ‹ÚÈÍË ÙË˜ ÂÏÏËÓÈ-
Î‹˜ Î˘‚¤ÚÓËÛË˜, ÙÔ ∫Ú·ÙÈÎfi £¤·ÙÚÔ μÔÚÂ›Ô˘ ∂ÏÏ¿‰Ô˜,
Ì¤ÏÔ˜ ÙË˜ ŒÓˆÛË˜ ÙˆÓ £Â¿ÙÚˆÓ ÙË˜ ∂˘ÚÒË˜ ·fi ÙÔ 1996,
ÊÈÏÔÍÂÓÂ› ÙÈ˜ ÂÎ‰ËÏÒÛÂÈ˜ ÙÔ˘ ∂˘Úˆ·˚ÎÔ‡ μÚ·‚Â›Ô˘
£Â¿ÙÚÔ˘ ÛÙË £ÂÛÛ·ÏÔÓ›ÎË, ÌÈ· fiÏË Ô˘ ÛÙËÚ›˙ÂÈ ÙËÓ Â˘Úˆ-
·˚Î‹ Î·È ·ÁÎfiÛÌÈ· ıÂ·ÙÚÈÎ‹ Ù¤¯ÓË Î·È ·ÔÙÂÏÂ› ÔÏÈÙÈÛÙÈÎfi
ÛÙ·˘ÚÔ‰ÚfiÌÈ ·Ó¿ÌÂÛ· ÛÙËÓ ∞Ó·ÙÔÏ‹ Î·È ÙË ¢‡ÛË.
£· ‹ıÂÏ· Ó· ¯·ÈÚÂÙ‹Ûˆ, ÂÎ Ì¤ÚÔ˘˜ fiÏˆÓ ÙˆÓ ÌÂÏÒÓ Ì·˜,
ÙÔ˘˜ ÊÂÙÈÓÔ‡˜ ‚Ú·‚Â˘Ì¤ÓÔ˘˜ -ÙÔÓ ¶¤ÙÂÚ ∑¿ÓÙÂÎ, ÙÔÓ
ƒÔÌ¤Ú §Â¿˙, ÙË ªÈÏÈ¿Ó· ™ÂÚÌÏÈ¿ÓÔ‚ÈÙ˜ Î·È ÙÔÓ ÕÏ‚È˜
ÃÂÚÌ¿ÓÈ˜– ·ÏÏ¿ Î·È Ó· Â˘¯·ÚÈÛÙ‹Ûˆ ÙË ‰ÈÂ‡ı˘ÓÛË Î·È ÙÔ
ÚÔÛˆÈÎfi ÙÔ˘ ∫Ú·ÙÈÎÔ‡ £Â¿ÙÚÔ˘ μÔÚÂ›Ô˘ ∂ÏÏ¿‰Ô˜, Î·ıÒ˜
Î·È ÙÔ ÂÏÏËÓÈÎfi ÀÔ˘ÚÁÂ›Ô ¶ÔÏÈÙÈÛÌÔ‡ ÁÈ· ÙËÓ ˘ÔÛÙ‹ÚÈÍË
Î·È ÙË ‰Ô˘ÏÂÈ¿ ÙÔ˘˜. 

Union des Théâtres de l’Europe
ŒÓˆÛË ÙˆÓ £Â¿ÙÚˆÓ ÙË˜ ∂˘ÚÒË˜

In 1990, the year he founded the Union of the Theatres of
Europe in Paris, Giorgio Strehler was awarded, in Taormina,
Sicily, the 3rd Europe Theatre Prize. He ended his speech with
these words: "Together, we will always do more and better in
order to contribute to the birth of a Europe of the spirit, of cul-
ture and of theatre."

Seventeen years later, Giorgio Strehler in no longer here, he
left us almost 10 years ago, and Europe has changed a lot, but
this objective is still - unfortunately?- very much a reality.

The Union of the Theatres of Europe comprises today 20
public art theatres throughout our continent, from Porto to
St. Petersburg and from Stockholm to Palermo, as well as a
number of key personalities, either stage directors, actors or
designers. The UTE still claims the necessity of working
together beyond linguistic barriers, by promoting co-produc-
tions, workshops, exchanges and translations of contempora-
ry drama, and thus affirms its identity and its strength
through the diversity of languages and cultures. This is also
affirmed by partnerships carried out with other institutions
that pursue the same goals, namely the European Festivals
Association, our partners of the TER Europe project and, of
course, the Europe Theatre Prize.

The Prize, following its forced departure from Taormina, spent
some years on lost roads. It is because we still wanted to belie-
ve in its twofold symbolic role - the recognition of a life devo-
ted to art theatre, on one side, and the encouragement of new
theatre realities, on  the other - that the Prize found refuge
amongst the members of the Union of the Theatres of Europe.
It began its new life last year, invited by the Teatro Stabile di
Torino, with a moment full of strength and emotion, when the
Prize was awarded to Harold Pinter.

This year, thanks to the Greek government's engagement, the
National Theatre of Northern Greece, member of our Union
since 1996, is, in turn, hosting the Prize in Salonica, birth
place of European and world-wide theatre and cultural crossro-
ad between the East and the West.

I would like to greet, on behalf of our members, this year's lau-
reates - Peter Zadek, Robert Lepage, Biljana Srbljanovic and
Alvis Hermanis - and also thank the direction and the staff of
the National Theatre of Northern Greece, as well as the Greek
ministry of Culture for their support and their hard work.

kostant.qxd  4/15/07  9:59 PM  Page 22



Alexandru Darie
President, Union of the Theatres of Europe

∞ÏÂÍ¿ÓÙÚÔ˘ ¡Ù¿ÚÈÂ
¶ÚfiÂ‰ÚÔ˜ ÙË˜ ŒÓˆÛË˜ ÙˆÓ £Â¿ÙÚˆÓ ÙË˜ ∂˘ÚÒË˜

223322

En 1990, année où il fondait à Paris l'Union des Théâtres de
l'Europe, Giorgio Strehler recevait, à Taormina en Sicile, le
3ème Prix Europe pour le Théâtre. Il terminait son discours

par ces mots:  "Ensemble, nous ferons toujours plus et mieux en
vue de contribuer à la naissance de cette Europe de l'esprit, de
la culture et du théâtre." Dix-sept ans plus tard, Giorgio Strehler
n'est plus là, il nous a quittés il y a bientôt 10 ans, l'Europe a
beaucoup changé, mais cet objectif est toujours - hélas? - bien
réel. L'Union des Théâtres de l'Europe compte aujourd'hui parmi
ses membres 20 théâtres d'art de service public sur tout le conti-
nent, de Porto à Saint-Pétersbourg et de Stockholm à Palerme,
ainsi qu'une dizaine de personnalités de la scène, metteurs en
scène, comédiens et scénographes. 
Elle continue de dire la nécessité de travailler ensemble, par delà
les barrières linguistiques, impulsant des coproductions, des
ateliers de formation, des échanges, des traductions de textes
contemporains, pour affirmer son identité et sa force dans la
diversité des langues et des cultures. 
Cette affirmation passe aussi par des partenariats noués avec
d'autres institutions poursuivant les même buts, parmi lesquel-
les l'Association européenne des festivals, nos partenaires du
projet TER Europe et, bien entendu, le Prix Europe pour le
Théâtre.
Le Prix Europe a connu quelques années d'errance après son
départ forcé de Taormina. C'est parce que nous voulions encore
croire à sa double fonction symbolique - d'un côté, la reconnais-
sance d'une vie au service du théâtre d'art et, de l'autre, l'encou-
ragement de ses nouvelles réalités - que le Prix a pu trouver
refuge auprès des membres de l'Union des Théâtres de
l'Europe. Il a débuté sa nouvelle vie l'année passée, à l'invitation
du Teatro Stabile di Torino, par un moment chargé de force et
d'émotion: la remise du Prix à Harold Pinter. 
Cette année, grâce à l'engagement du gouvernement grec, c'est
au Théâtre National de Grèce du Nord, membre de notre Union
depuis 1996, d'accueillir le Prix à Thessalonique, berceau de
l'art théâtral européen et mondial et carrefour culturel entre l'est
et l'ouest. Je voudrais saluer, au nom de nos membres, les lau-
réats de cette année - Peter Zadek, Robert Lepage, Biljana
Srbljanović et Alvis Hermanis - mais aussi remercier la direction
et l'équipe du Théâtre National de Grèce du Nord, ainsi que le
ministère grec de la Culture de leur soutien et de leur travail.

Im Jahr 1990 gründete Giorgio Strehler in Paris die Union des
Théâtres de l'Europe und empfing in Taormina den dritten
Europa-Preis für das Theater. Er beendete seine Rede mit fol-

genden Worten: „Zusammen werden wir immer mehr und es
immer besser machen, um zur Geburt dieses Europas des Geistes,
der Kultur und des Theaters beizutragen.“ 17 Jahre später ist
Giorgio Strehler nicht mehr da, er hat uns vor fast 10 Jahren ver-
lassen, Europa ist sehr verändert, doch dieses Ziel ist immer noch
– leider? – sehr real. Die Union des Théâtres de l'Europe zählt
heute unter ihren Mitgliedern 20 öffentliche Kunsttheater auf
dem ganzen europäischen Kontinent, von Porto nach Sankt
Petersburg und von Stockholm nach Palermo, ebenso wie ein
Dutzend Bühnenpersönlichkeiten, Regisseure, Schauspieler und
Szenographen. Die Union betont weiterhin die Notwendigkeit,
über die Sprachbarrieren hinweg zusammenzuarbeiten, indem sie
Koproduktionen, Weiterbildungsateliers, Austäusche und
Übersetzungen zeitgenössischer Texte anregt, um ihre Identität
und ihre Kraft in der Diversität der Sprachen und Kulturen zu
bekräftigen. Diese Bekräftigung verläuft auch über
Partnerschaften mit anderen Institutionen, die dieselben Ziele
verfolgen, darunter die Association européenne des festivals,
unsere Partner des Projekts TER Europa und selbstverständlich
der Europa-Preis für das Theater. Der Europa-Preis hat einige
Jahren Irrfahrten nach seiner erzwungenen Abreise von Taormina
gehabt. Da wir noch an seine doppelte symbolische Funktion glau-
ben wollten – auf der einen Seite, die Anerkennung eines Lebens
im Dienst des Kunsttheaters und auf der anderen Seite die
Förderung seiner neuen Realitäten – konnte der Preis Zuflucht bei
den Mitgliedern der Union des Théâtres de l'Europe finden. 
Er hat sein neues Leben letztes Jahr auf Einladung des Teatro
Stabile di Torino mit einem kraftvollen und emotionsgeladenen
Moment angefangen: die Übergabe des Preises an Harold Pinter.
Dieses Jahr kommt dank des Engagements der griechischen
Regierung dem Nationaltheater Nordgriechenlands, seit 1996
Mitglied unserer Union, die Ehre zu, den Preis in Thessaloniki auf-
zunehmen, der Wiege der europäischen Theaterkunst und damit
derjenigen der Welt, und einer kulturellen Kreuzung zwischen Ost
und West. Ich möchte im Namen aller Mitglieder die Preisträger
dieses Jahres begrüßen - Peter Zadek, Robert Lepage, Biljana
Srbljanović und Alvis Hermanis – aber auch der Leitung und dem
Team des Nationaltheaters von Nordgriechenland, ebenso wie
dem griechischen Kulturminister für ihre Unterstützung und ihre
Arbeit danken.
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Ruins and Utopias in Europe

Let me refer you to a play by my friend Biljana Srbljanović.
In Family Stories, we see actors playing children who are
playing at grown-ups, in the yard of a building destroyed by

war. We are like those children, escaping from a chaotic situation
through play. Playing allows us to accept what is unacceptable in
the violence which we experience. But as we play, we are
repeating the same errors our parents made, or at least the same
world vision they had. So it happens that we have no wish to
move history forward; we still think we are in the Europe of the
Sixties, with the Western Powers’ ideals of peace and love. Thus
we often find ourselves back in the schizophrenic situation in
which Biljana Srbljanović places her actors: you have to play
children who are playing at being adults. In this cruel game
which our societies impose upon us, there is, of course, as an
unwritten rule, the question of responsibility. We can ignore it
and, in a climate of extremely violent economic warfare, allow
ourselves to be soothed by the most refined entertainments,
designed to let us forget … and so retreat into childhood. But we
can also seek to transform our part of childhood and find in it a
constructive form of questioning. The ideals of peace and
prosperity which drove the first generations of Europeans are far
away, and no longer reach the new generations, not even in the
aesthetic sphere. What, then, is to become of the European
cultural project?
For almost twenty years, this questioning has been a central
preoccupation of the European Theatre Convention, which is
today made up of 34 publicly subsidised producing theatres in
21 European countries. Since our theatres depend on public
money, we are all concerned with bringing culture to the people
and building tomorrow’s audience. However, each one of us has
a particular approach and each theatre finds answers that work
for its own particular territory. Meetings of our staff and our
artistic mobility have to be developed in order to improve our own
methods of educating audiences. Finally, we are all helping to
train a new generation of European artists, and we owe it to
ourselves to develop both projects which, besides merely
encouraging mobility, promote the authentic interchange of
particular productions, and workshops which bring together
young actors reaching the end of their training, coming from the
four corners of Europe. Such a definition of our activities has very
quickly led us to encourage and associate ourselves, since its
sixth edition, with the Europe Theatre Prize, one of the most
important points of meeting and exchange in today’s Europe.

™˘ÓÙÚ›ÌÌÈ· Î·È Ô˘ÙÔ›Â˜ ÛÙËÓ ∂˘ÚÒË

£
· Û·˜ ÌÈÏ‹Ûˆ ÁÈ· ¤Ó· ·fi Ù· ıÂ·ÙÚÈÎ¿ ¤ÚÁ· ÙË˜ Ê›ÏË˜
ÌÔ˘, ªÈÏÈ¿Ó· ™ÂÚÌÏÈ¿ÓÔ‚È˜. ™ÙÔ ¤ÚÁÔ √ÈÎÔÁÂÓÂÈ·Î¤˜
ÈÛÙÔÚ›Â˜, ‚Ï¤Ô˘ÌÂ ËıÔÔÈÔ‡˜ Ó· ˘Ô‰‡ÔÓÙ·È ÌÈ·

ÔÌ¿‰· ·È‰ÈÒÓ Ô˘ ·ÚÈÛÙ¿ÓÔ˘Ó ÙÔ˘˜ ÂÓ‹ÏÈÎÂ˜, ÛÙËÓ ·˘Ï‹ ÌÈ·˜
ÔÏ˘Î·ÙÔÈÎ›·˜ Î·ÙÂÛÙÚ·ÌÌ¤ÓË˜ ·fi ÙÔÓ fiÏÂÌÔ. ŸÏÔÈ Ì·˜ ÌÔÈ-
¿˙Ô˘ÌÂ ÌÂ ·È‰È¿ Ô˘, Ì¤Û· ·fi ÙÔ ·È¯Ó›‰È Î·Ù·Ê¤ÚÓÔ˘Ó Ó·
ÍÂÊ‡ÁÔ˘Ó ·fi ÌÈ· ¯·Ò‰Ë Î·Ù¿ÛÙ·ÛË. ΔÔ ·È¯Ó›‰È, Ì¿˜ ÂÈÙÚ¤ÂÈ
Ó· ˘ÔÌÂ›ÓÔ˘ÌÂ ÙË ‚›·. ™ÙÔ ·È¯Ó›‰È, fiÌˆ˜, ·Ó··Ú¿ÁÔ˘ÌÂ Ù·
Ï¿ıË ÙˆÓ ÁÔÓÈÒÓ Ì·˜ ‹ ÙÔ˘Ï¿¯ÈÛÙÔÓ ‚Ï¤Ô˘ÌÂ ÌÂ ÙÔÓ ›‰ÈÔ ÙÚfiÔ
ÌÂ ÂÎÂ›ÓÔ˘˜ ÙÔÓ ÎfiÛÌÔ Á‡Úˆ Ì·˜. °È· ·Ú¿‰ÂÈÁÌ·, ·ÚÓÔ‡Ì·ÛÙÂ
Ó· ·Ô‰Â¯ÙÔ‡ÌÂ fiÙÈ Ë ÈÛÙÔÚ›· ÚÔ¯ˆÚ¿ÂÈ Î·È ÈÛÙÂ‡Ô˘ÌÂ fiÙÈ Â›Ì·-
ÛÙÂ ·ÎfiÌ· ÛÙËÓ ∂˘ÚÒË ÙË˜ ‰ÂÎ·ÂÙ›·˜ ÙÔ˘ ’60, ÌÂ Ù· È‰ÂÒ‰Ë ÂÚ›
ÊÈÏ›·˜ ÌÂÙ·Í‡ ÙˆÓ ÌÂÁ¿ÏˆÓ ¯ˆÚÒÓ ÙË˜ ¢‡ÛË˜. ™˘¯Ó¿ ‚ÚÈÛÎfiÌ·-
ÛÙÂ ÏÔÈfiÓ ÛÙËÓ ›‰È· Û¯È˙ÔÊÚÂÓÈÎ‹ Î·Ù¿ÛÙ·ÛË, ÛÙËÓ ÔÔ›· Ë
ªÈÏÈ¿Ó· ™ÂÚÌÏÈ¿ÓÔ‚ÈÙ˜ ‚¿˙ÂÈ ÙÔ˘˜ ËıÔÔÈÔ‡˜ ÙË˜: «¶Ú¤ÂÈ Ó·
·ÚÈÛÙ¿ÓÂÙÂ Ù· ·È‰È¿ Ô˘ ·ÚÈÛÙ¿ÓÔ˘Ó ÙÔ˘˜ ÂÓ‹ÏÈÎÂ˜».
™Â ·˘Ùfi ÙÔ ÛÎÏËÚfi ·È¯Ó›‰È Ô˘ Ì·˜ ÂÈ‚¿ÏÏÂÈ Ë ÎÔÈÓˆÓ›·, Ù›ıÂÙ·È
‚¤‚·È· ¤Ó· ˙‹ÙËÌ· ·Ó¿ÏË„Ë˜ ÙË˜ ÚÔÛˆÈÎ‹˜ Ì·˜ Â˘ı‡ÓË˜.
ªÔÚÔ‡ÌÂ, fiÌˆ˜, Ó· ÙÔ ·ÁÓÔ‹ÛÔ˘ÌÂ Î·È Ó· ·ÊÂıÔ‡ÌÂ ÛÂ ¤Ó·
ÎÏ›Ì· ÔÈÎÔÓÔÌÈÎÔ‡ ÔÏ¤ÌÔ˘, ÂÍ·ÈÚÂÙÈÎ¿ ‚›·ÈÔ˘, ¯¿ÚË ÛÙÈ˜ ÈÔ
·ÁÓ¤˜ ‰È·ÛÎÂ‰¿ÛÂÈ˜ Ô˘ Ì·˜ ÚÔÙÂ›ÓÔ˘Ó ÁÈ· Ó· ÍÂ¯¿ÛÔ˘ÌÂ…Î·È
Ó· ÂÈÛÙÚ¤„Ô˘ÌÂ ¤ÙÛÈ ÛÙËÓ ·È‰ÈÎ‹ Ì·˜ ËÏÈÎ›·. ªÔÚÔ‡ÌÂ, ˆÛÙfi-
ÛÔ, Ó· ÚÔÛ·ı‹ÛÔ˘ÌÂ Ó· ¯ÚËÛÈÌÔÔÈ‹ÛÔ˘ÌÂ ÙËÓ ·È‰ÈÎ‹ Ì·˜
ËÏÈÎ›· Î·È, ÌÂ ·ÊÂÙËÚ›· ÂÎÂ›ÓË, Ó· ı¤ÛÔ˘ÌÂ ÂÔÈÎÔ‰ÔÌËÙÈÎ¿ ÂÚˆ-
Ù‹Ì·Ù·. Δ· È‰ÂÒ‰Ë ÁÈ· ÙËÓ ÂÈÚ‹ÓË Î·È ÙËÓ Â˘ËÌÂÚ›·, Ô˘ ÂÓ¤ÓÂ˘-
Û·Ó ÙÈ˜ ÚÒÙÂ˜ ÁÂÓÈ¤˜ ∂˘Úˆ·›ˆÓ, Â›Ó·È È· ·ÚÂÏıfiÓ Î·È ‰ÂÓ
·ÁÁ›˙Ô˘Ó ÙÈ˜ Ó¤Â˜ ÁÂÓÈ¤˜, ÔÈ ÔÔ›Â˜ ‰ÂÓ Î·Ù·ÓÔÔ‡Ó Ô‡ÙÂ Î·Ó ˙ËÙ‹-
Ì·Ù· ·ÈÛıËÙÈÎ‹˜. ¶ÔÈÔ ı· ÌÔÚÔ‡ÛÂ Ó· Â›Ó·È, ÏÔÈfiÓ, ÙÔ Ó¤Ô ÛÙÔ›-
¯ËÌ· ÁÈ· ÙËÓ Â˘Úˆ·˚Î‹ ÎÔ˘ÏÙÔ‡Ú·; ∂‰Ò Î·È Â›ÎÔÛÈ Û¯Â‰fiÓ ¯Úfi-
ÓÈ·, ·˘Ùfi ÙÔ ÂÚÒÙËÌ· ··Û¯ÔÏÂ› ÙËÓ ∂˘Úˆ·˚Î‹ £Â·ÙÚÈÎ‹
™‡Ì‚·ÛË, Ô˘ ·ÚÈıÌÂ› Û‹ÌÂÚ· 34 ÂÈ¯ÔÚËÁÔ‡ÌÂÓ· ı¤·ÙÚ· ·fi
21 ¯ÒÚÂ˜ ÙË˜ ∂˘ÚÒË˜.
∂ÊfiÛÔÓ Ù· ı¤·ÙÚ¿ Ì·˜ ÂÈ‚ÈÒÓÔ˘Ó ¯¿ÚË ÛÙËÓ ÔÈÎÔÓÔÌÈÎ‹ ÂÓ›Û¯˘-
ÛË ·fi ÙÔ ‰ËÌfiÛÈÔ, Ù›ıÂÓÙ·È ÂÚˆÙ‹Ì·Ù· fiÛÔÓ ·ÊÔÚ¿ ÙÔÓ ÂÎ‰ËÌÔ-
ÎÚ·ÙÈÛÌfi ÙÔ˘ ÔÏÈÙÈÛÌÔ‡ Î·È ÙË˜ ·È‰Â›·˜ ÙˆÓ ·˘ÚÈ·ÓÒÓ ıÂ·ÙÒÓ.
øÛÙfiÛÔ, Ô Î·ı¤Ó·˜ ·ÎÔÏÔ˘ıÂ› ÙË ‰ÈÎ‹ ÙÔ˘ ÚÔÛ¤ÁÁÈÛË Î·È ‚Ú›-
ÛÎÂÈ ··ÓÙ‹ÛÂÈ˜ Ô˘ ÌÔÚÔ‡Ó Ó· ¤¯Ô˘Ó ÂÊ·ÚÌÔÁ‹ ÛÙ· ‰Â‰ÔÌ¤Ó·
ÙË˜ ¯ÒÚ·˜ ÙÔ˘. √È Û˘Ó·ÓÙ‹ÛÂÈ˜ ÙˆÓ ÔÏÈÙÈÛÙÈÎÒÓ ‰ÈÎÙ‡ˆÓ Î·È Ë
ÎÈÓËÙÈÎfiÙËÙ· ÙˆÓ Î·ÏÏÈÙÂ¯ÓÒÓ Ú¤ÂÈ Ó· ÂÓÈÛ¯˘ıÔ‡Ó, ÒÛÙÂ Ó·
˘¿ÚÍÔ˘Ó ıÂÙÈÎ¿ ·ÔÙÂÏ¤ÛÌ·Ù· ÛÙÔ ˙‹ÙËÌ· ÙË˜ ‰È··È‰·ÁÒÁË-
ÛË˜ ÙˆÓ ıÂ·ÙÒÓ. Δ¤ÏÔ˜, ‚·ÛÈÎfi˜ ÛÙfi¯Ô˜ Ì·˜ Â›Ó·È Ë ‰È·ÌfiÚÊˆÛË
ÌÈ·˜ Î·ÈÓÔ‡ÚÁÈ·˜ ÁÂÓÈ¿˜ ∂˘Úˆ·›ˆÓ Î·ÏÏÈÙÂ¯ÓÒÓ Î·È ÁÈ’ ·˘Ùfi
ÔÊÂ›ÏÔ˘ÌÂ Ó· ÚÔˆı‹ÛÔ˘ÌÂ ÚÔÁÚ¿ÌÌ·Ù· Ô˘, ¤Ú· ·fi ÙËÓ
ÎÈÓËÙÈÎfiÙËÙ·, Ì¤Û· ·fi Û˘ÁÎÂÎÚÈÌ¤ÓÂ˜ ·Ú·ÛÙ¿ÛÂÈ˜, ‰ÈÂ˘ÎÔÏ‡-
ÓÔ˘Ó ÙËÓ ·ÓÙ·ÏÏ·Á‹ ·fi„ÂˆÓ Î·È Â˘ÓÔÔ‡Ó ÙÈ˜ ÔÏÈÙÈÛÙÈÎ¤˜ «ÂÈÌÈ-
Í›Â˜», Î·ıÒ˜ Î·È ÂÚÁ·ÛÙ‹ÚÈ·, Ô˘ ı· Û˘ÁÎÂÓÙÚÒÛÔ˘Ó Ó¤Ô˘˜
ÂÚÌËÓÂ˘Ù¤˜ ·fi fiÏË ÙËÓ ∂˘ÚÒË. √È ÛÙfi¯ÔÈ Î·È ÔÈ ‰Ú·ÛÙËÚÈfiÙË-
Ù¤˜ Ì·˜ ·˘Ù¤˜ Ì¿˜ ÒıËÛ·Ó fi¯È ÌfiÓÔ Ó· «·ÁÎ·ÏÈ¿ÛÔ˘ÌÂ» ·ÏÏ¿ Î·È
Ó· Û˘ÓÂÚÁ·ÛÙÔ‡ÌÂ –‹‰Ë ·fi ÙËÓ ¤ÎÙË ‰ÈÔÚÁ¿ÓˆÛ‹ ÙÔ˘- ÌÂ ÙÔÓ
ÔÚÁ·ÓÈÛÌfi ÙÔ˘ ∂˘Úˆ·˚ÎÔ‡ μÚ·‚Â›Ô˘ £Â¿ÙÚÔ˘, ¤Ó·Ó ·fi ÙÔ˘˜
Ï¤ÔÓ ÛËÌ·ÓÙÈÎÔ‡˜ ıÂÛÌÔ‡˜ ÁÈ· ÙË Û˘Ó¿ÓÙËÛË Î·È ÙËÓ ·ÓÙ·ÏÏ·Á‹
·fi„ÂˆÓ ÁÈ· ÙÔ ı¤·ÙÚÔ ÛÙËÓ ∂˘ÚÒË Û‹ÌÂÚ·.

Convention Théâtrale Européenne
∂˘Úˆ·˚Î‹ £Â·ÙÚÈÎ‹ ™‡Ì‚·ÛË
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Ruines et utopies en Europe

Je me propose d'évoquer une pièce de mon amie Biljana
Srbljanovic. Dans "Histoires de famille", on voit des acteurs qui
jouent des enfants qui jouent des adultes dans une cour d'im-

meuble ruinée par la guerre. Nous ressemblons à ces enfants qui se
sortent, par le jeu, d'une situation chaotique. Le jeu nous permet d'ac-
cepter ce que nous n'arrivons pas à accepter de la violence que nous
subissons. Mais dans le jeu, nous reproduisons les mêmes erreurs
que nos parents, ou du moins leur même vision du monde. Ainsi, il
nous arrive de ne pas vouloir regarder avancer l'histoire et de croire
encore que nous sommes dans l'Europe des années 60 avec les
idéaux d'amitié des grands pays de l'Ouest. 
Il nous arrive donc souvent de nous retrouver dans la situation schi-
zophrénique dans laquelle Biljana Srbljanovic met ses acteurs: vous
devez jouer des enfants qui jouent des adultes. Dans ce jeu cruel que
nos sociétés nous imposent, il y a bien sûr, comme règle non édictée
la question de la responsabilité. Nous pouvons l'ignorer et nous lais-
ser bercer dans un climat de guerre économique ultra violente par les
plus purs divertissements proposés afin d'oublier … et retourner ainsi
en enfance. Mais nous pouvons aussi chercher à transformer notre
part d'enfance pour y chercher un questionnement constructif. Les
idéaux de paix et de prospérité qui ont animé les premières généra-
tions d'européens sont loin et ne touchent plus les nouvelles généra-
tions, y compris sur les questions esthétiques. Quel pourrait donc être
le projet culturel européen? Depuis près de vingt ans, ce questionne-
ment est au cœur des préoccupations de la Convention Théâtrale
Européenne qui regroupe aujourd'hui 34 théâtres de création subven-
tionnés par les pouvoirs publics dans 21 pays d'Europe. Puisque nos
théâtres vivent grâce à de l'argent public, nous nous posons tous la
question de la démocratisation de la culture et de l'éducation des
publics de demain. Pourtant, chacun a une approche particulière et
trouve des réponses adaptées à son territoire. La rencontre de nos
équipes de communication, la mobilité de nos artistes doivent être
renforcées pour améliorer nos propres dispositifs d'éducation des
publics. Enfin, nous aidons à former les uns et les autres une nouvelle
génération d'artistes européens, et nous nous devons de développer
des projets qui, au-delà de la seule mobilité, impliquent d'authenti-
ques métissages pour des spectacles spécifiques et des workshops
regroupant de jeunes interprètes en fin de formation et venant des
quatre coins de l'Europe. Une telle définition de nos activités nous a
très rapidement conduits à encourager et à nous associer, depuis la
sixième édition, au Prix Europe pour le Théâtre, un des grands lieux
de rencontres et d’échanges sur le théâtre en Europe aujourd’hui. 

Ruinen und Utopien in Europa

Ich möchte ein Stück meiner Freundin Biljana Srbljanovic evozieren. In
„Familiengeschichten“ sieht man Schauspieler, die in einem vom
Krieg zerstörten Innenhof Kinder spielen, die Erwachsene spielen. Wir

sehen diesen Kindern ähnlich, die durch das Spiel einer chaotischen
Situation entfliehen. Das Spiel ermöglicht uns, zu akzeptieren, was wir an
erlittener Gewalt nicht akzeptieren können. Doch im Spiel reproduzieren
wir die gleichen Fehler unserer Eltern, oder zumindest dieselbe Weltsicht.
Daher passiert es uns, dass wir die Geschichte nicht voranschreiten sehen
wollen und dass wir glauben, uns immer noch im Europa der sechziger
Jahre mit den Idealen der Freundschaft der großen Länder des Westens
zu befinden. Es passiert uns daher oft, dass wir uns in der schizophrenen
Lage befinden, in die Biljana Srbljanovic ihre Schauspieler setzt: Ihr müsst
die Kinder spielen, die Erwachsene spielen. In diesem grausamen Spiel,
das uns von unseren Gesellschaften aufgezwungen wird, gibt es natürlich
als nicht ausgesprochene Regel die Frage der Verantwortung. Wir können
sie ignorieren und uns in einem Klima sehr gewalttätigen
Wirtschaftskrieges von den reinsten Vergnügungen wiegen lassen, um zu
vergessen ... und so in die Kindheit zurückzukehren. Aber wir können auch
versuchen, unseren Teil der Kindheit zu verwandeln um darin konstruktive
Fragestellungen zu suchen. Die Ideale von Frieden und Wohlstand, die die
ersten Generationen von Europäern bewegten, sind weit und berühren die
neuen Generationen nicht mehr, auch nicht mehr in ästhetischer Hinsicht.
Was könnte also das europäische Kulturprojekt sein? Seit fast 20 Jahren
steht diese Fragestellung im Herzen der Gedanken der Convention
Théâtrale Européenne, die heute 34 kreative Theater umfasst, die von der
öffentlichen Hand in 21 Ländern Europas subventioniert sind. Da unsere
Theater dank öffentlicher Gelder leben, stellen wir uns alle die Frage der
Demokratisierung der Kultur und der Erziehung des Publikums von mor-
gen. Doch hat jeder eine besondere Herangehensweise und findet
Antworten, die zu seinem Territorium passen. Die Treffen unserer
Kommunikations-Equipes, die Mobilität unserer Künstler sollen verstärkt
werden, um unsere eigenen Ansätze und Mittel der Publikumserziehung
zu verbessern. Schließlich helfen wir uns gegenseitig dabei, eine neue
Generation europäischer Künstler zu schaffen und wir sind einander verp-
flichtet, Projekte zu entwickeln, die abgesehen von der Mobilität alleine,
wahre Kulturvermischungen für spezifische Schauspiele und für
Workshops mit sich bringen, die junge Interpreten gegen Ende ihrer
Ausbildung aus allen vier Ecken Europas zusammenführen. Diese
Definition unserer Tätigkeiten hat uns sehr schnell dazu geführt, den
Europa-Preis für das Theater zu unterstützen und uns ihm seit seiner
sechsten Ausgabe zu assoziieren. Der Europa-Preis für das Theater ist
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This eleventh edition of the Europe Theatre Prize is taking place
in Greece. That we meet again and find ourselves in
Thessaloniki, while awakening inevitable thoughts of a country

so linked to the origins of theatre, also brings to mind the beginnings
of the Europe Prize itself, and the function of cultural bridge between
Northern and Southern Europe that was prescribed for it from its very
beginning. In the first Edition, honouring Ariane Mnouchkine, that was
broadcast by Eurovision from the Greek Theatre in Taormina, it was no
accident that the President of the Jury was Irene Papas; furthermore,
on the same occasion, Carlo Ripa di Meana, European Culture
Commissioner and President of the Prize, presented a special prize to
Melina Mercouri. We come to Greece following the hosting of the tenth
edition by the municipality and theatre of Turin, a city which has
played its part in European history as the gateway from the Alps to the
Mediterranean. As we gathered in Turin to honour Harold Pinter, our
days of work and theatregoing were deeply enriched by the presence
of the English playwright himself, who appeared in public there after
some months’ absence. A truly special tribute was given by the Gate
Theatre, Dublin, with Jeremy Irons, Penelope Wilton, Charles Dance
and Michael Gambon, and a production specially mounted for us by
Roger Planchon. The two winners of the Europe Prize for New Theatre
Realities were the subject of conferences and productions, and the
‘Returns’ section was concentrated on three productions by Luca
Ronconi devised for the Turin Winter Olympics. In addition the Prize
Jury met during the celebrations and unanimously decided to offer the
XI Europe Theatre Prize, shared for the first time, to Robert Lepage
and Peter Zadek. The Quebec director Robert Lepage, although not
from Europe, continues to exert a considerable influence on the thea-
tre of the Old World, renewing its means of expression and working
very often with European actors and with a repertoire, sensibilities and
viewpoint which can be seen as European. The choice of Lepage, like
that of America’s Robert Wilson in his time, has to be seen primarily
in the context of a cultural policy which, as provided for in the rules
of the Prize laid down in 1986 in agreement with the European
Commission, has as its objective the presentation of prizes to ‘a thea-
tre personality or institution that has contributed by the creation of
cultural events of significance to mutual understanding and knowledge
among nations.’ In giving the award at the same time to Peter Zadek,
we wanted to salute the work of an artist who, in a long career begin-
ning in England and continuing for more than forty years in Germany,
has reinvented the art of the theatre director by working at the same
time both directly on the text with his chosen actors, and in pursuit of
a ‘conceptual’ method of directing. Thus he has found, and continues
to find, his personal vision and create with it a lively impact in each
production, while retaining the principles of his ‘guiding spirits’,
Shakespeare, Ibsen and Chekhov. We shall be devoting a colloquium
and an interview to Robert Lepage, and these will be followed by some
extracts from his productions. The theatre work of Peter Zadek will also
be the subject of  a colloquium and an interview, to be followed by
Zadek’s Berliner Ensemble production of Henrik Ibsen’s Peer Gynt,

∏
11Ë ‰ÈÔÚÁ¿ÓˆÛË ÙÔ˘ ∂˘Úˆ·˚ÎÔ‡ μÚ·‚Â›Ô˘ £Â¿ÙÚÔ˘ Ú·Á-
Ì·ÙÔÔÈÂ›Ù·È ÛÙËÓ ∂ÏÏ¿‰·. ™˘Ó·ÓÙÈfiÌ·ÛÙÂ Î·È ¿ÏÈ, ·˘Ù‹ ÙË
ÊÔÚ¿ ÛÙË £ÂÛÛ·ÏÔÓ›ÎË, Î·È Ë ÛÎ¤„Ë fiÙÈ Û’ ·˘ÙfiÓ ÙÔÓ ÙfiÔ

ÁÂÓÓ‹ıËÎÂ ÙÔ ı¤·ÙÚÔ Ì¿˜ ˘ÂÓı˘Ì›˙ÂÈ ·Ó·fiÊÂ˘ÎÙ· ÙËÓ ›‰È· ÙËÓ
›‰Ú˘ÛË ÙÔ˘ ∂˘Úˆ·˚ÎÔ‡ μÚ·‚Â›Ô˘, Ô˘ Â›¯Â ˆ˜ ·ÒÙÂÚÔ ÛÙfi¯Ô ÙË
‰ËÌÈÔ˘ÚÁ›· ÔÏÈÙÈÛÙÈÎÒÓ ‰ÂÛÌÒÓ ·Ó¿ÌÂÛ· ÛÙÔÓ Â˘Úˆ·˚Îfi ‚ÔÚÚ¿ Î·È
ÓfiÙÔ, ÛÙfi¯Ô ÚˆÙ·Ú¯ÈÎfi ·ÏÏ¿ Î·È ‰È·¯ÚÔÓÈÎfi ÁÈ· Ì·˜. ¢ÂÓ ‹Ù·Ó, ¿ÏÏˆ-
ÛÙÂ Ù˘¯·›Ô, ÙÔ ÁÂÁÔÓfi˜ fiÙÈ Î·Ù¿ ÙËÓ ÚÒÙË ‰ÈÔÚÁ¿ÓˆÛË Ô˘ Ù›ÌËÛÂ
ÙËÓ ∞ÚÈ¿Ó ªÓÔ˘ÛÎ›Ó, ¶ÚfiÂ‰ÚÔ˜ ÙË˜ ∫ÚÈÙÈÎ‹˜ ∂ÈÙÚÔ‹˜ ˘‹ÚÍÂ Ë
∂ÈÚ‹ÓË ¶·¿. ™ÙËÓ ›‰È· ‰ÈÔÚÁ¿ÓˆÛË, Ì¿ÏÈÛÙ·, Ô ∫¿ÚÏÔ ƒ›· ÓÙÈ
ªÂ¿Ó·, ∂›ÙÚÔÔ˜ ¶ÔÏÈÙÈÛÌÔ‡ ÙË˜ ∂.∂ Î·È ¶ÚfiÂ‰ÚÔ˜ ÙÔ˘ ∂μ£, ı¤ÏË-
ÛÂ Ó· ·ÔÓÂ›ÌÂÈ ÂÈ‰ÈÎfi μÚ·‚Â›Ô ÛÙË ªÂÏ›Ó· ªÂÚÎÔ‡ÚË.
∏ ‰ÈÔÚÁ¿ÓˆÛË Ù·ÍÈ‰Â‡ÂÈ Ê¤ÙÔ˜ ÛÙËÓ ∂ÏÏ¿‰·, ÌÂÙ¿ ·fi ÙËÓ ÂÚÛÈÓ‹
ÊÈÏÔÍÂÓ›· ÙË˜ ·fi ÙÔÓ ¢‹ÌÔ Î·È ÙÔ ı¤·ÙÚÔ ÙÔ˘ ΔÔÚ›ÓÔ, ÌÈ·˜ fiÏË˜ Ô˘
¤·ÈÍÂ ÛÙËÓ ÈÛÙÔÚ›· ÙË˜ ∂˘ÚÒË˜ ÙÔÓ ÚfiÏÔ ÙË˜ ‡ÏË˜ ÙË˜ ªÂÛÔÁÂ›Ô˘
ÚÔ˜ ÙÈ˜ ÕÏÂÈ˜. ™ÙÔ ΔÔÚ›ÓÔ, fiÔ˘ ÙÈÌ‹ıËÎÂ Ô Ã¿ÚÔÏÓÙ ¶›ÓÙÂÚ, ˙‹Û·-
ÌÂ ÛÙÈÁÌ¤˜ Ô˘ ÛËÌ·‰Â‡ÙËÎ·Ó ¤ÓÙÔÓ· ·fi ÙËÓ ·ÚÔ˘Û›· ÙÔ˘ ¿ÁÁÏÔ˘
‰Ú·Ì·ÙÔ˘ÚÁÔ‡, Ô ÔÔ›Ô˜ ÂÌÊ·Ó›ÛÙËÎÂ ÂÓÒÈÔÓ ÙÔ˘ ÎÔÈÓÔ‡ ÌÂÙ¿ ·fi
Ì‹ÓÂ˜ ·Ô˘Û›·˜. π‰È·›ÙÂÚË ÙÈÌ‹ ÁÈ· ÙÔÓ ›‰ÈÔ ÙÔÓ ‰ËÌÈÔ˘ÚÁfi ·ÔÙ¤ÏÂÛÂ
Ë ·Ú¿ÛÙ·ÛË ÌÂ ÙÔ˘˜ Δ˙¤ÚÂÌÈ ÕÈÚÔÓ˜, ¶ÂÓ¤ÏÔÂ √˘›ÏÙÔÓ, ΔÛ·ÚÏ˜
¡Ù·Ó˜ Î·È ª¿ÈÎÏ °Î¿ÌÔÓ, Ô˘ ÙÔ˘ ·ÊÈ¤ÚˆÛÂ ÙÔ Gate Theatre, Î·ıÒ˜
Î·È ÂÎÂ›ÓË ÙÔ˘ ƒÔ˙¤ ¶Ï·ÓÛfiÓ. √È ‰‡Ô ‚Ú·‚Â˘ı¤ÓÙÂ˜ ÙÔ˘ ∂˘Úˆ·˚ÎÔ‡
μÚ·‚Â›Ô˘ ¡¤Â˜ £Â·ÙÚÈÎ¤˜ ¶Ú·ÁÌ·ÙÈÎfiÙËÙÂ˜ ˘‹ÚÍ·Ó ÚˆÙ·ÁˆÓÈÛÙ¤˜
Û˘Ó·ÓÙ‹ÛÂˆÓ Î·È ·Ú·ÛÙ¿ÛÂˆÓ, ÂÓÒ ÙÔ ÙÌ‹Ì· Retours ÂÈÎÂÓÙÚÒıË-
ÎÂ ÛÂ ÙÚÂÈ˜ ‰ËÌÈÔ˘ÚÁ›Â˜ ÙÔ˘ §Ô‡Î· ƒÔÓÎfiÓÈ, Â’ Â˘Î·ÈÚ›· ÙˆÓ
√Ï˘ÌÈ·ÎÒÓ ∞ÁÒÓˆÓ Ô˘ Ú·ÁÌ·ÙÔÔÈÔ‡ÓÙ·Ó ÙËÓ ÂÔ¯‹ ÂÎÂ›ÓË ÛÙÔ
ΔÔÚ›ÓÔ. ∂ÈÏ¤ÔÓ, ÛÙË ‰È¿ÚÎÂÈ· ÙˆÓ ÂÎ‰ËÏÒÛÂˆÓ, Ë ∫ÚÈÙÈÎ‹ ∂ÈÙÚÔ‹
ÙÔ˘ μÚ·‚Â›Ô˘ Û˘ÛÎ¤ÊıËÎÂ Î·È ·fiÊ¿ÛÈÛÂ ÔÌfiÊˆÓ· Ó· ·ÔÓÂ›ÌÂÈ ÙÔ
11Ô ∂˘Úˆ·˚Îfi μÚ·‚Â›Ô £Â¿ÙÚÔ˘, ÁÈ· ÚÒÙË ÊÔÚ¿ ÂÍ ËÌÈÛÂ›·˜,
ÛÙÔ˘˜ ƒÔÌ¤Ú §Â¿˙ Î·È ¶¤ÙÂÚ ∑¿ÓÙÂÎ.
√ ƒÔÌ¤Ú §Â¿˙, ÛÎËÓÔı¤ÙË˜ ·fi ÙÔ ∫ÂÌ¤Î, ÌÔÏÔÓfiÙÈ ‰ÂÓ Â›Ó·È
∂˘Úˆ·›Ô˜, ÂËÚ¤·ÛÂ Î·È Û˘ÓÂ¯›˙ÂÈ Ó· ÂËÚÂ¿˙ÂÈ ÛËÌ·ÓÙÈÎ¿ ÙÔ ı¤·-
ÙÚÔ ÙË˜ ÁËÚ·È¿˜ ËÂ›ÚÔ˘, Û˘ÓÙÂÏÒÓÙ·˜ ÛÙËÓ ·Ó·Ó¤ˆÛË ÙˆÓ ÂÎÊÚ·ÛÙÈ-
ÎÒÓ ÙÔ˘ Ì¤ÛˆÓ, ‰Ô˘ÏÂ‡ÔÓÙ·˜ Û˘¯ÓfiÙÂÚ· ÌÂ Â˘Úˆ·›Ô˘˜ ËıÔÔÈÔ‡˜,
ÂÂÓ‰‡ÔÓÙ·˜ ÙÔ ÚÂÂÚÙfiÚÈfi ÙÔ˘ ÌÂ Â˘·ÈÛıËÛ›· Î·È ÔÙÈÎ¤˜ Ô˘ ÌÔ-
ÚÔ‡Ó ·Ó·ÌÊ›‚ÔÏ· Ó· ¯·Ú·ÎÙËÚÈÛÙÔ‡Ó Â˘Úˆ·˚Î¤˜. ∏ ÂÈÏÔÁ‹ ÙÔ˘
§Â¿˙, fiˆ˜ ¿ÏÏÔÙÂ ÙÔ˘ ·ÌÂÚÈÎ·ÓÔ‡ ƒfiÌÂÚÙ °Ô˘›ÏÛÔÓ, ı· Ú¤ÂÈ
Î·Ù’ ·Ú¯‹Ó Ó· È‰ˆıÂ› ÛÙÔ Ï·›ÛÈÔ ÌÈ·˜ ÔÏÈÙÈÛÙÈÎ‹˜ ÔÏÈÙÈÎ‹˜ Ô˘,
fiˆ˜ ÔÚ›˙ÂÈ Ô Î·ÓÔÓÈÛÌfi˜ ÙÔ˘ μÚ·‚Â›Ô˘ Ô˘ Û˘ÌÊˆÓ‹ıËÎÂ ÌÂ ÙËÓ
∂˘Úˆ·˚Î‹ ∂ÈÙÚÔ‹ ÙÔ˘ 1986, ¤¯ÂÈ ÛÎÔfi Ó· ‚Ú·‚Â‡ÛÂÈ «ÚÔÛˆÈÎfi-
ÙËÙÂ˜ ‹ ıÂ·ÙÚÈÎÔ‡˜ ıÂÛÌÔ‡˜ Ô˘ ¤¯Ô˘Ó Û˘ÓÂÈÛÊ¤ÚÂÈ ÛÙËÓ ˘ÏÔÔ›ËÛË
ÔÏÈÙÈÛÌÈÎÒÓ ÁÂÁÔÓfiÙˆÓ, Î·ıÔÚÈÛÙÈÎÒÓ ÁÈ· ÙËÓ ÁÓˆÚÈÌ›· Î·È ÙËÓ Î·Ù·-
ÓfiËÛË ÌÂÙ·Í‡ ÙˆÓ Ï·ÒÓ».
μÚ·‚Â‡ÔÓÙ·˜ Ù·˘Ùfi¯ÚÔÓ· ÙÔÓ ¶¤ÙÂÚ ∑¿ÓÙÂÎ, ıÂÏ‹Û·ÌÂ Ó· ·Ó·ÁÓˆÚ›-
ÛÔ˘ÌÂ ÙÔ ¤ÚÁÔ ÂÓfi˜ Î·ÏÏÈÙ¤¯ÓË Ô˘, ÛÙË ‰È¿ÚÎÂÈ· ÙË˜ Ì·ÎÚfi¯ÚÔÓË˜
Î·ÚÈ¤Ú·˜ ÙÔ˘, Ô˘ ¿Ú¯ÈÛÂ ÛÙËÓ ∞ÁÁÏ›· Î·È Û˘ÓÂ¯›ÛÙËÎÂ ÁÈ· ¿Óˆ ·fi
Û·Ú¿ÓÙ· ¯ÚfiÓÈ· ÛÙË °ÂÚÌ·Ó›·, ·Ó·Ó¤ˆÛÂ ÙËÓ Ù¤¯ÓË ÙË˜ ıÂ·ÙÚÈÎ‹˜
ÛÎËÓÔıÂÛ›·˜, ‰Ô˘ÏÂ‡ÔÓÙ·˜ ¿ÏÏÔÙÂ ·’ Â˘ıÂ›·˜ ¿Óˆ ÛÙ· ÎÂ›ÌÂÓ· ÌÂ
ÙÔ˘˜ ·Á·ËÌ¤ÓÔ˘˜ ÙÔ˘ ËıÔÔÈÔ‡˜, Î·È ¿ÏÏÔÙÂ Ì¤Û· ·fi ÌÈ· «ÂÓÓÔÈ·-
Î‹» ¯Ú‹ÛË ÙË˜ ÛÎËÓÔıÂÛ›·˜. ªÂ ÙÔÓ ÙÚfiÔ ·˘Ùfi, ·Ó·Î¿Ï˘„Â Î·È ·Ó·-
Î·Ï‡ÙÂÈ ·ÎfiÌË Ù· ÚÔÛˆÈÎ¿ ÙÔ˘ ÔÚ¿Ì·Ù·, Î·ıÒ˜ Î·È ˙ˆÓÙ·Ó¿ Úfi-
Ù˘·, ‰È·ÙËÚÒÓÙ·˜ ¿ÓÙ· ˆ˜ ËÁ¤˜ ¤ÌÓÂ˘ÛË˜ ÙÔÓ ™·›ÍËÚ, ÙÔÓ ÿ„ÂÓ
Î·È ÙÔÓ ΔÛ¤¯ˆÊ.
ŒÓ· Û˘Ó¤‰ÚÈÔ Î·È ÌÈ· Û˘Ó¿ÓÙËÛË ı· ·ÊÈÂÚˆıÔ‡Ó ÛÙÔÓ ƒÔÌ¤Ú §Â¿˙
Î·È ÛÙË Û˘Ó¤¯ÂÈ· ı· ·ÚÔ˘ÛÈ·ÛÙÔ‡Ó ·fiÛ¿ÛÌ·Ù· ·fi ¤ÚÁ· Ô˘ ·Ó¤-

XI Edition
11Ë ¢ÈÔÚÁ¿ÓˆÛË
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Cette XIème édition du Prix Europe pour le Théâtre se tient en Grèce.
Nous retrouver et nous rencontrer à Salonique, en même temps que
la référence inévitable suscitée par une terre liée aux origines du

théâtre, nous rappelle également les débuts du Prix Europe et la fonction de
charnière culturelle entre le nord et le sud de l’Europe que l’on a décidé de
lui donner dès sa naissance.  Dans la première édition, retransmise en euro-
vision au théâtre grec de Taormina, qui récompensa Ariane Mnouchkine, la
présidente du jury était Irène Papas; par ailleurs, toujours à cette occasion
Carlo Ripa di Meana, Commissaire Européen à la Culture et Président du
Prix, voulut remettre un Prix spécial à Melina Mercouri. L’arrivée en Grèce
a lieu à la suite de la Xème édition accueillie l’année dernière par la ville et
le théâtre de Turin, une ville ayant joué dans l’histoire de l’Europe un rôle de
porte subalpine de la Méditerranée. 
À Turin, en récompensant Harold Pinter, nous avons vécu des journées de
travail et des spectacles fortement marqués par la présence du dramaturge
anglais qui à cette occasion était apparu en public après des mois d’ab-
sence. Un hommage vraiment spécial a été offert par le Gate Theatre avec
Jeremy Irons, Penelope Wilton, Charles Dance et Michael Gambon et par
un spectacle réalisé tout spécialement par Roger Planchon. Les deux lau-
réats du Prix Europe Nouvelles Réalités Théâtrales ont été les protagonistes
de colloques et de spectacles et la section Retours s’est concentrée sur trois
créations de Luca Ronconi conçues pour les Jeux Olympiques de Turin. En
outre, à l’occasion de la manifestation, le Jury du Prix s’est réuni et a décidé
à l’unanimité de remettre le Prix Europe pour le Théâtre XIème édition, pour
la première fois ex aequo, à Robert Lepage et Peter Zadek.
Le metteur en scène québécois Robert Lepage, même s’il n’est pas euro-
péen, a exercé et continue d’exercer une influence considérable sur le théâ-
tre du vieux continent, en contribuant à en renouveler la langue et en tra-
vaillant le plus souvent avec des acteurs européens et un répertoire, des
sensibilités et un regard que l’on peut définir européens. Le choix de
Lepage, comme à l’époque celui de l’américain Robert Wilson, doit être
considéré en premier lieu dans le cadre d’une politique culturelle qui,
comme le prévoit le règlement du Prix concordé avec la Commission
Européenne en 1986, a pour objectif de remettre des prix à «la personna-
lité ou institution théâtrale ayant contribué à la réalisation d’événements cul-
turels déterminants pour la compréhension et la connaissance entre les
peuples». En récompensant ex aequo Peter Zadek on a souhaité reconnaî-
tre le travail d’un artiste qui, durant sa longue carrière commencée en
Angleterre et continuée pendant plus de quarante ans en Allemagne, a
renouvelé l’art de la mise en scène de théâtre en travaillant à la fois direc-
tement sur les textes avec ses acteurs préférés, et à la fois à travers une uti-
lisation «conceptuelle» de la mise en scène. De cette façon il a trouvé et
trouve encore ses visions personnelles et des impacts vifs dans chaque
pièce, tout en conservant toujours comme principaux «saints inspirateurs»
Shakespeare, Ibsen et Tchekhov. 
Un congrès et un colloque seront consacrés à Robert Lepage et ils seront
suivis par quelques extraits de spectacles que le metteur en scène produit.
Le travail théâtral de Peter Zadek sera lui aussi au centre d’un congrès et
d’un colloque. Zadek proposera ensuite un spectacle: Peer Gynt de Henrik
Ibsen réalisé avec le Berliner Ensemble et avec l’actrice symbole du théâtre

Diese XI Ausgabe des Europa-Preises für das Theater findet in
Griechenland statt. Indem wir uns in Thessaloniki wiedersehen und tref-
fen, erleben wir zum einen den unvermeidlichen Reiz einer Gegend, in

der die Ursprünge des Theaters liegen, doch das Treffen erinnert uns auch an
den Beginn des Europa-Preises und an dessen Funktion als Kulturscharnier,
die man bereits bei seiner Geburt beschlossen hatte, diesem Preis zu geben.
Bei der ersten Ausgabe im Jahr 1987, die in Eurovision vom griechischen
Theater Taormina aus übertragen wurde und bei der Ariane Mnouchkine prä-
miert wurde, war Irene Papas Vorsitzende der Jury gewesen; darüberhinaus hat
bei derselben Gelegenheit Carlo Ripa di Meana, der europäische Kommissar
für Kultur und Vorsitzende des Preises einen Sonderpreis an Melina Mercouri
verleihen wollen. Wir landen in Griechenland, nachdem die X Ausgabe letztes
Jahr von der Stadt Turin und ihrem Teatro Stabile ausgerichtet worden war,
einer Stadt also, die in der europäischen Geschichte oft die Rolle des subalpi-
nen Tors zum Mittelmeer gehabt hat. In Turin ist Harold Pinter prämiert wor-
den und es sind sowohl Arbeitstage als auch Aufführungen stark von der
Präsenz des englischen Dramaturgen gekennzeichnet gewesen, der zu dieser
Gelegenheit nach monatelanger Abwesenheit erstmals wieder in der
Öffentlichkeit aufgetreten ist. Eine wirklich spezielle Hommage gab das Gate
Theatre mit Jeremy Irons, Penelope Wilton, Charles Dance und Michael
Gambon mit einem eigens von Roger Planchon geschaffenen Schauspiel. Die
beiden Preisträger für neue Theaterwirklichkeiten sind die Protagonisten von
Treffen und Aufführungen gewesen und die Sektion „Ritorni“ (Rückkehr im
Plural) hat sich auf drei Werke von Luca Ronconi konzentriert, die extra für die
Winterolympiade von Turin konzipiert waren worden. Anlässlich des Treffens
hat sich darüberhinaus die Jury des Preises getroffen, die einstimmig beschlos-
sen hat, den Europa-Preis für das Theater der XI Ausgabe zum ersten Mal ex
aequo an Robert Lepage und an Peter Zadek zu verleihen. Robert Lepage ist
ein Regisseur aus dem Québec, und obwohl er kein Europäer ist, hat er einen
bedeutenden Einfluss auf das Theater des alten Kontinents ausgeübt und übt
ihn weiter aus, indem er dazu beiträgt, die Sprache des europäischen Theaters
zu erneuern, wobei er hauptsächlich mit europäischen Schauspielern arbeitet
und ein Repertorium, eine Sensibilität und einen Blick aufweist, die als euro-
päisch bezeichnet werden können. Die Wahl von Lepage, ebenso wie damals
diejenige des Amerikaners Robert Wilson, steht vor allem im Rahmen der
Kulturpolitik, die, wie die mit der Europäischen Kommission 1986 abgespro-
chene Satzung des Preises besagt, vor allem das Ziel hat, „derjenigen
Persönlichkeit oder Theaterinstitution, die zur Realisierung von kulturellen
Ereignissen beigetragen haben, die ausschlaggebend für das Verständnis und
die Kenntnis zwischen den Völkern sind“ eine Anerkennung zuteil werden zu
lassen. Durch die Prämierung ex aequo von Peter Zadek hat man das Werk und
die Arbeit eines Künstlers anerkennen wollen, der in seiner langen Karriere, die
in Großbritannien begann und danach über 40 Jahre sich in Deutschland fort-
gesetzt hat, der die Kunst der Theaterregie erneuert hat, indem er sowohl mit
seinen Lieblingsschauspielern direkt an den Texten gearbeitet hat, als auch
durch einen „konzeptuellen“ Regieansatz Innovation geleistet hat. Auf diese
Weise fand und findet er seine persönlichen Visionen und lebhafter
Eingebungen in jedem Theaterstück, auch wenn seine hauptsächlichen
„Inspirationsheiligen“ Shakespeare, Ibsen und Tschechow bleiben. Robert
Lepage wird ein Kongress und ein Treffen gewidmet sein, dem die Aufführung
einiger Auszüge von Schauspielen folgen werden, die der Regisseur derzeit
betreibt. Auch die Theaterarbeit von Peter Zadek wird im Mittelpunkt eines
Kongresses und eines Treffens stehen. Zadek wird danach eine Vorstellung
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with the actress who has come to symbolise German theatre, Angela
Winkler. The IX Europe Prize for New Theatre Realities has been awar-
ded to Alvis Hermanis and Biljana Srbljanović. Alvis Hermanis, actor,
writer and often designer of his own shows, is a leading figure in
Latvian theatre. His productions are seldom based on existing texts,
being inspired more by daily life, and have been for a number of years
in high demand at major European festivals. The public and the prize
participants will be able to get to know the work of Hermanis through
an interview, a colloquium, open rehearsals for a new production and
two performances: Long Life, played by Latvia’s New Riga Theatre, and
Fathers, his latest work, from the Zurich Schauspielhaus. The appa-
rent irony and pessimism of Biljana Srbljanović are actually the vehi-
cle for a provocative and precise engagement that confirms, from a
Serbian perspective, the values that are important for tomorrow’s
Europe: freedom, democracy and respect for diversity. We shall meet
and get to know this young Serb dramatist by means of an interview,
a colloquium, some readings from her work and a production of her
latest play, Locusts, by the Yugoslav Drama Theatre of Belgrade. This
year’s activities are rounded out by the General Assemblies of the
Union of European Theatres and the European Theatre Convention, a
meeting of the Executive Committee of the International Association
of Theatre Critics, a meeting of the  Instituto Internacional del Teatro
del Mediterraneo and an extraordinary meeting of the Union of Greek
Theatre and Music Critics. In spite of the considerable effort involved
in organising all this, and the very short time available to put this
year’s programme together, we are at the same time working on an
even more ambitious programme for next year’s event, which will also
be in Thessaloniki. We already know its dates and have started to make
contracts accordingly. The jury will also have time and opportunity to
work more thoroughly on the New Theatre Realities Prize, which opens
up very intersting perspectives on new European theatre for future edi-
tions. This possibility of continuity is a good omen for our attempts to
reach a number of important objectives which form part of the original
blueprint for the Europe Prize drawn up with the European
Commission in 1986. First, a prize for the New Realities winners
which would include co-production, offered by the principal European
festivals and by, among others, the theatres belonging to our associa-
ted organisations, which will give them a greater possibility of touring
throughout Europe. Then there is the interesting and useful possibility
of a retrospective of New Realities winners’ work, which could be pre-
sented at a different time and in a different place from the main Prize
activities. There is also the idea of a competition for young European
artists to create a sculpture which could become the symbol of the
Europe Theatre Prize. The fact of our working here in Thessaloniki, a
city which has been throughout history a bridge between the different
cultures at its crucial moments, adds a particular significance to all
these activities based on mutual discovery and exchange between cul-
tures and between theatres. The additional fact that we find ourselves
near to both Mount Olympus and Mount Athos is an invitation to
reflect on these two profound influences on the soul of Europe : on the

‚·ÛÂ Ô ÛÎËÓÔı¤ÙË˜. ΔÔ ¤ÚÁÔ ÙÔ˘ ¶¤ÙÂÚ ∑¿ÓÙÂÎ ı· Â›Ó·È Â›ÛË˜ ÙÔ
ÎÂÓÙÚÈÎfi ı¤Ì· ÂÓfi˜ Û˘ÓÂ‰Ú›Ô˘ Î·È ÌÈ·˜ Û˘Ó¿ÓÙËÛË˜ ÌÂ ÙÔÓ ‰ËÌÈÔ˘Ú-
Áfi. ™ÙË Û˘Ó¤¯ÂÈ·, Ô ∑¿ÓÙÂÎ ı· ‰ÒÛÂÈ ÙË ‰ÈÎ‹ ÙÔ˘ ÂÎ‰Ô¯‹ ÂÓfi˜ ÌÂÁ·ÏÈÒ-
‰Ô˘˜ ¤ÚÁÔ˘: ÙÔ˘ Peer Gynt ÙÔ˘ ∂ÚÚ›ÎÔ˘ ÿ„ÂÓ ÌÂ ÙÔ Berliner Ensemble
Î·È ÙËÓ ËıÔÔÈfi-Û‡Ì‚ÔÏÔ ÙÔ˘ ÁÂÚÌ·ÓÈÎÔ‡ ıÂ¿ÙÚÔ˘ ÕÓÙ˙ÂÏ·
°Ô˘›ÓÎÏÂÚ.
ΔÔ 11Ô μÚ·‚Â›Ô ¡¤ˆÓ £Â·ÙÚÈÎÒÓ ¶Ú·ÁÌ·ÙÈÎÔÙ‹ÙˆÓ ·ÔÓ¤ÌÂÙ·È ÛÙÔÓ
ÕÏ‚È˜ ÃÂÚÌ¿ÓÈ˜ Î·È ÙËÓ ªÈÏÈ¿Ó· ™ÂÚÌÏÈ¿ÓÔ‚ÈÙ˜. √ ÕÏ‚È˜ ÃÂÚÌ¿ÓÈ˜,
ËıÔÔÈfi˜, Û˘ÁÁÚ·Ê¤·˜ Î·È ÛÎËÓÔÁÚ¿ÊÔ˜ ÙˆÓ ¤ÚÁˆÓ ÙÔ˘, Â›Ó·È ÌÈ·
ÎÔÚ˘Ê·›· ÚÔÛˆÈÎfiÙËÙ· ÙÔ˘ ÏÂÙÔÓÈÎÔ‡ ıÂ¿ÙÚÔ˘. √È ·Ú·ÛÙ¿ÛÂÈ˜
ÙÔ˘, Ô˘ Û·Ó›ˆ˜ ‚·Û›˙ÔÓÙ·È ÛÂ ıÂ·ÙÚÈÎ¿ ¤ÚÁ·, ·ÏÏ¿ ·ÓÙ›ıÂÙ· ÂÌÓ¤-
ÔÓÙ·È ·fi ÙËÓ Î·ıËÌÂÚÈÓ‹ ˙ˆ‹, Â›Ó·È Ù· ÙÂÏÂ˘Ù·›· ¯ÚfiÓÈ· ·fi ÙÈ˜ ÈÔ
ÂÚÈ˙‹ÙËÙÂ˜ ÛÙ·  ÌÂÁ·Ï‡ÙÂÚ· Â˘Úˆ·˚Î¿ ÊÂÛÙÈ‚¿Ï. ΔÔ ÎÔÈÓfi Î·È ÔÈ
Û˘ÌÌÂÙ¤¯ÔÓÙÂ˜ ÛÙÔ ∂˘Úˆ·˚Îfi μÚ·‚Â›Ô ı· ÌÔÚ¤ÛÔ˘Ó Ó· Ì˘ËıÔ‡Ó
ÛÙÔ ı¤·ÙÚÔ ÙÔ˘ ÃÂÚÌ¿ÓÈ˜ Ì¤Û· ·fi ÌÈ· Û˘Ó¤ÓÙÂ˘ÍË, ÌÈ· Û˘Ó¿ÓÙËÛË,
Ì›· ·ÓÔÈ¯Ù‹ Úfi‚· ÂÓfi˜ Ó¤Ô˘ ¤ÚÁÔ˘ ÛÂ ÂÍ¤ÏÈÍË Î·È ‰‡Ô ·Ú·ÛÙ¿ÛÂÈ˜:
ªÈ· ÔÏfiÎÏËÚË ˙ˆ‹..., ·fi ÙÔÓ ÏÂÙÔÓÈÎfi ı›·ÛÔ New Riga Theatre, Î·È
¶·Ù¤ÚÂ˜, ÙÔ ÙÂÏÂ˘Ù·›Ô ÙÔ˘ ¤ÚÁÔ ÙÔ˘ ÛÙÔ Schauspielhaus ÙË˜ ∑˘Ú›¯Ë˜.
∏ ÂÈÚˆÓÂ›· Î·È Ô ÂÛÈÌÈÛÌfi˜ ÙË˜ ªÈÏÈ¿Ó· ™ÂÚÌÏÈ¿ÓÔ‚ÈÙ˜ ÛÙËÓ Ú·Á-
Ì·ÙÈÎfiÙËÙ· ÂÎÊÚ¿˙Ô˘Ó ÌÂ ÚÔÎÏËÙÈÎfi ÙÚfiÔ, ÌÈ· Û·Ê¤ÛÙ·ÙË ‰¤ÛÌÂ˘-
ÛË, ÒÛÙÂ Ó· ÂÈ‚Â‚·ÈˆıÔ‡Ó, ÌÂ ·ÊÔÚÌ‹ ÙË ™ÂÚ‚›·, ÔÈ ·Í›Â˜ Ô˘ ı·
Î·ıÔÚ›ÛÔ˘Ó ÙËÓ ∂˘ÚÒË ÙÔ˘ ·‡ÚÈÔ: Ë ÂÏÂ˘ıÂÚ›·, Ë ‰ËÌÔÎÚ·Ù›·, Ô
ÛÂ‚·ÛÌfi˜ ·¤Ó·ÓÙÈ ÛÙË ‰È·ÊÔÚÂÙÈÎfiÙËÙ·. °È· ÙË ÁÓˆÚÈÌ›· Î·È ÙË Û˘Ó¿-
ÓÙËÛË Ì’ ·˘Ù‹ ÙË Ó¤· Û¤Ú‚· ‰Ú·Ì·ÙÔ˘ÚÁfi, ¤¯Ô˘Ó ÔÚÁ·ÓˆıÂ› ÌÈ· Û˘Ó¤-
ÓÙÂ˘ÍË, ÌÈ· Û˘Ó¿ÓÙËÛË, ·Ó·ÁÓÒÛÂÈ˜ ·ÔÛ·ÛÌ¿ÙˆÓ ¤ÚÁˆÓ ÙË˜ Î·È ÙÔ˘
ÙÂÏÂ˘Ù·›Ô˘ ·Ó¤Î‰ÔÙÔ˘ ÎÂÈÌ¤ÓÔ˘ ÙË˜, Î·ıÒ˜ Î·È Ë ·Ú¿ÛÙ·ÛË ∞ÎÚ›‰Â˜,
·fi ÙÔÓ ı›·ÛÔ Yugoslav Drama Theatre.
√È ÂÎ‰ËÏÒÛÂÈ˜ ÙË˜ ‰ÈÔÚÁ¿ÓˆÛË˜ ı· ÔÏÔÎÏËÚˆıÔ‡Ó ÌÂ ÙËÓ °ÂÓÈÎ‹
™˘Ó¤ÏÂ˘ÛË ÙË˜ ŒÓˆÛË˜ ÙˆÓ £Â¿ÙÚˆÓ ÙË˜ ∂˘ÚÒË˜, ÙË °ÂÓÈÎ‹
™˘Ó¤ÏÂ˘ÛË ÙË˜ ∂˘Úˆ·˚Î‹˜ £Â·ÙÚÈÎ‹˜ ™‡Ì‚·ÛË˜, ÙË Û˘Ó¿ÓÙËÛË ÙË˜
∂ÈÙÚÔ‹˜ ÙË˜ ¢ÈÂıÓÔ‡˜ ŒÓˆÛË˜ ∫ÚÈÙÈÎÒÓ £Â¿ÙÚÔ˘, ÙË Û˘Ó¿ÓÙËÛË
ÙÔ˘ ¢ÈÂıÓÔ‡˜ πÓÛÙÈÙÔ‡ÙÔ˘ ªÂÛÔÁÂÈ·ÎÔ‡ £Â¿ÙÚÔ˘ Î·È ÙËÓ ¤ÎÙ·ÎÙË
Û˘Ó¤ÏÂ˘ÛË ÙË˜ ŒÓˆÛË˜ ∂ÏÏ‹ÓˆÓ ∫ÚÈÙÈÎÒÓ £Â¿ÙÚÔ˘,
∫ÈÓËÌ·ÙÔÁÚ¿ÊÔ˘ Î·È ªÔ˘ÛÈÎ‹˜.
¶·Ú’ fiÙÈ ÌÈ· Ù¤ÙÔÈ· ‰ÈÔÚÁ¿ÓˆÛË ÛËÌ·›ÓÂÈ ÙÂÚ¿ÛÙÈÂ˜ ÚÔÛ¿ıÂÈÂ˜ ÂÎ
Ì¤ÚÔ˘˜ fiÏˆÓ, ÂÍ·ÈÙ›·˜ ÙˆÓ ÔÏ‡ ÛÙÂÓÒÓ ¯ÚÔÓÈÎÒÓ ÂÚÈıˆÚ›ˆÓ ˆ˜
ÚÔ˜ ÙÔÓ ÚÔÁÚ·ÌÌ·ÙÈÛÌfi ÙˆÓ ÂÎ‰ËÏÒÛÂˆÓ, ı· ÂÚÁ·ÛÙÔ‡ÌÂ ·Ú¿Ï-
ÏËÏ·, ÌÂ ·ÎfiÌ· ÌÂÁ·Ï‡ÙÂÚÂ˜ ÚÔÔÙÈÎ¤˜, ÁÈ· ÙÔ 2008, ¿ÓÙ· ÛÙË
£ÂÛÛ·ÏÔÓ›ÎË. °ÓˆÚ›˙Ô˘ÌÂ ‹‰Ë ÌÂ ‚Â‚·ÈfiÙËÙ· ÙÈ˜ ËÌÂÚÔÌËÓ›Â˜ ÙˆÓ
ÂÎ‰ËÏÒÛÂˆÓ Î·È ¤¯Ô˘Ó Á›ÓÂÈ ÔÈ ·ÓÙ›ÛÙÔÈ¯Â˜ Û˘ÌÊˆÓ›Â˜. ∂Í¿ÏÏÔ˘, Ë
∫ÚÈÙÈÎ‹ ∂ÈÙÚÔ‹ ı· ¤¯ÂÈ ÙÔÓ ¯ÚfiÓÔ Î·È ÙË ‰˘Ó·ÙfiÙËÙ· Ó· ÂÌ‚·ı‡ÓÂÈ
ÛÙÔ ¤ÚÁÔ ÙË˜ ¿Óˆ ÛÙÈ˜ ¡¤Â˜ £Â·ÙÚÈÎ¤˜ ¶Ú·ÁÌ·ÙÈÎfiÙËÙÂ˜, ÁÂÁÔÓfi˜
Ô˘ ı’ ·ÓÔ›ÍÂÈ ÂÍ·ÈÚÂÙÈÎ¿ ÂÓ‰È·Ê¤ÚÔ˘ÛÂ˜ ÚÔÔÙÈÎ¤˜ ÁÈ· ÙÔ Ó¤Ô Â˘Úˆ-
·˚Îfi ı¤·ÙÚÔ, Î·ıÒ˜ Î·È ÁÈ· ÙÈ˜ ÂfiÌÂÓÂ˜ ‰ÈÔÚÁ·ÓÒÛÂÈ˜.
ªÈ· Ù¤ÙÔÈ· ÚÔÔÙÈÎ‹ Û˘Ó¤¯ÂÈ·˜ ·ÔÙÂÏÂ› Î·Ïfi ÔÈˆÓfi ÁÈ· ÙËÓ Â›ÙÂ˘-
ÍË ÔÚÈÛÌ¤ÓˆÓ ÛËÌ·ÓÙÈÎÒÓ ÛÙfi¯ˆÓ, fiˆ˜ ·˘ÙÔ› Î·ıÔÚ›ÛÙËÎ·Ó ÌÂ ÙÔ
·Ú¯ÈÎfi Û¯¤‰ÈÔ ÁÈ· ÙËÓ ›‰Ú˘ÛË ÙÔ˘ ıÂÛÌÔ‡, ‚¿ÛÂÈ ÙË˜ Û˘ÌÊˆÓ›·˜ ÌÂ
ÙËÓ ∂˘Úˆ·˚Î‹ ∂ÈÙÚÔ‹ ÙÔ 1986. ∫·Ù’ ·Ú¯‹Ó, ÌÈ· Û˘Ì·Ú·ÁˆÁ‹-‚Ú·-
‚Â›Ô ÁÈ· ÙÔ˘˜ ‚Ú·‚Â˘ı¤ÓÙÂ˜ ÙˆÓ ¡¤ˆÓ £Â·ÙÚÈÎÒÓ ¶Ú·ÁÌ·ÙÈÎÔÙ‹ÙˆÓ,
Ë ÔÔ›· ÚÔÛÊ¤ÚÂÙ·È, ÌÂÙ·Í‡ ¿ÏÏˆÓ, ·fi Ù· ÌÂÁ·Ï‡ÙÂÚ· Â˘Úˆ·˚Î¿
ÊÂÛÙÈ‚¿Ï Î·È Ù· ı¤·ÙÚ·-Ì¤ÏË ÙˆÓ Û˘ÓÂÚÁ·˙fiÌÂÓˆÓ ÔÚÁ·ÓÈÛÌÒÓ ÌÈ·
Û˘Ì·Ú·ÁˆÁ‹ Ô˘ ÛÙË Û˘Ó¤¯ÂÈ· ı· ¤¯ÂÈ ÙË ‰˘Ó·ÙfiÙËÙ· Ó· Ù·ÍÈ‰¤„ÂÈ
ÛÂ ÔÏfiÎÏËÚË ÙËÓ ∂˘ÚÒË. ∞ÎfiÌË, ÌÈ· ÚÂÙÚÔÛÂÎÙ›‚· ÙˆÓ ˘Ô„ËÊ›ˆÓ
ÁÈ· ÙÔ μÚ·‚Â›Ô ¡¤Â˜ £Â·ÙÚÈÎ¤˜ ¶Ú·ÁÌ·ÙÈÎfiÙËÙÂ˜ ı· ‹Ù·Ó ÔÏ‡ ÂÓ‰È·-
Ê¤ÚÔ˘Û· Î·È ¯Ú‹ÛÈÌË, Î·È ÌÔÚÂ› Ó· ‰ÈÔÚÁ·ÓˆıÂ› ·ÓÂÍ¿ÚÙËÙ· ·fi ÙÈ˜
‰Ú·ÛÙËÚÈfiÙËÙÂ˜ Ô˘ Û˘Ó‰¤ÔÓÙ·È ¿ÌÂÛ· ÌÂ ÙÈ˜ ÂÚÁ·Û›Â˜ ÙÔ˘ μÚ·‚Â›Ô˘.

kostant.qxd  4/15/07  9:59 PM  Page 28



229928

allemand, Angela Winkler. Le IXème Prix Nouvelles Réalités Théâtrales a été
décerné à Alvis Hermanis et Biljana Srbljanovic. Alvis Hermanis, acteur,
auteur et scénographe de ses propres spectacles, est une figure de premier
plan du théâtre letton. Ses spectacles, qui naissent rarement d’œuvres théâ-
trales et s’inspirent plutôt de la vie quotidienne, sont depuis quelques
années parmi les plus demandés par les principaux festivals européens. 
Le public et les participants du Prix Europe pourront apprécier le théâtre de
Hermanis à travers une conférence, un colloque, les répétitions en public
d’un nouveau spectacle en préparation et deux spectacles: Long Life, joué
par la compagnie lettone New Riga Théâtre et Väter son dernier spectacle
avec le Schauspielhaus de Zurich. L’ironie et le pessimisme de Bjliana
Srbljanovic véhiculent en réalité, de façon provocatrice, un engagement
précis pour affirmer, en partant de la Serbie, les valeurs importantes pour
l’Europe de demain: la liberté, la démocratie, le respect de la diversité. 
Pour connaître et rencontrer cette jeune dramaturge serbe, sont prévus une
conférence, un colloque, quelques lectures de ses œuvres et de son der-
nier texte inédit, le spectacle Locusts avec le Jugoslovensko Dramsko
Pozori?te. Les activités de la manifestation sont complétées par: l’Assemblée
Générale de l’Union des Théâtres de l’Europe, l’Assemblée Générale de la
Convention Théâtrale Européenne, la réunion du Comité Exécutif de
l’Association Internationale des Critiques de Théâtre, la réunion de l’Instituto
Internacional del Teatro del Mediterraneo et l’Assemblée extraordinaire de
l’Union des Critiques Hellènes de Théâtre et de Musique. Même si l’organi-
sation de tout cela a comporté un effort considérable de la part de tous en
raison des délais extrêmement courts dans la programmation des événe-
ments, nous travaillons parallèlement avec des perspectives encore plus
vaste pour 2008, toujours à Salonique. Nous connaissons déjà de façon
certaine les dates des événements et les accords pris. 
Par ailleurs, le Jury aura le temps et la possibilité d’approfondir le travail sur
les Nouvelles Réalités Théâtrales et ceci ouvre des perspectives extrême-
ment intéressantes sur le nouveau théâtre européen, y compris pour les édi-
tions suivantes. Cette perspective de continuité est de bonne augure pour
atteindre certains objectifs importants qui appartiennent au projet originaire
du Prix Europe concordé à l’époque avec la Commission Européenne en
1986. Tout d’abord une coproduction-prix pour les lauréats des Nouvelles
Réalités Théâtrales offerte, entre autres, par les principaux festivals euro-
péens et par les théâtres faisant partie des organismes associés, qui suc-
cessivement pourra avoir un circuit de distribution plus vaste dans toute
l’Europe. Par ailleurs, une rétrospective des candidats au Prix Nouvelles
Réalités Théâtrales serait intéressante et utile et elle pourrait avoir lieu à des
moments et dans des lieux différents par rapport aux activités directement
liées aux travaux du prix. La participation, dans un concours, de jeunes
artistes européens à qui faire réaliser une sculpture-symbole du Prix Europe
pour le Théâtre. Le fait de travailler ici à Salonique, une ville qui au cours de
l’histoire a été un pont entre les différentes cultures dans des moments his-
toriques cruciaux, ajoute une signification particulière à toutes ces activités
fondées sur la connaissance réciproque et les échanges à travers la culture
et le théâtre. De plus le fait de se retrouver tout près du mont Olympe et du
mont Athos invite à s’interroger sur les deux âmes profondes de l’Europe:
d’une part ces mythes qui, transmis de génération en génération, en pas-

geben: „Peer Gynt“ von Henrik Ibsen mit dem Berliner Ensemble und der
Symbolschauspielerin des Deutschen Theaters, Angela Winkler. Der IX Europa-
Preis für neue Theaterwirklichkeiten ist Alvis Hermanis und Biljana Srbljanovic
verliehen worden. Alvis Hermanis, Schauspieler, Autor und Szenograph der
eigenen Aufführungen ist eine bedeutende Figur im Theater Lettlands. Seine
Aufführungen, die selten aus eigentlichen Theaterwerken stammen und sich
oft eher am täglichen Leben inspirieren, sind seit einigen Jahren an den wich-
tigsten europäischen Festivals sehr gefragt. Das Publikum und die Teilnehmer
am Europa-Preis werden das Theater von Hermanis durch einen Vortrag, ein
Treffen, die offenen Proben eines neuen Schauspiels und in zwei Aufführungen
schätzen können: „Long Life“, das dem lettischen Ensemble des Neuen Rigaer
Theaters anvertraut ist, sowie „Väter“, seine jüngste Aufführung mit dem
Schauspielhaus Zürich. Die Ironie und der Pessimismus von Biljana
Srbljanovic tragen in Wahrheit in provozierender Weise einen klaren Einsatz mit
sich, um ausgehend von Serbien wichtige Werte für das Europa von morgen zu
unterstreichen: Freiheit, Demokratie, die Achtung der Unterschiede. Um diese
junge serbische Dramaturgin kennen zu lernen und zu treffen, sind eine
Konferenz, ein Treffen, einige Lesungen aus ihren Werken und aus ihrem letz-
ten, noch unveröffentlichen Text, dem Stück „Heuschrecken“ mit dem
Jugoslawischen Dramatischen Theater. Des weiteren werden folgende
Zusammentreffen stattfinden: die Generalversammlung der Union des
Théâtres de l’Europe,  die Generalversammlung der Convention Théâtrale
Européenne, die Zusammenkunft des Ausführenden Komitees der Association
Internationale des Critiques de Théâtre, das Treffen des Instituto Internacional
del Teatro del Mediterraneo und die außerordentliche Versammlung der Union
der Hellenischen Theater-und Musikkritiker. Auch wenn die Organisation all
dieser Treffen einen besonderen Einsatz aller aufgrund des engen Zeitrahmens
in der Programmierung der Events gefordert hat, arbeiten wir parallel an noch
breiteren Perspektiven für das Jahr 2008 in Thessaloniki. Wir haben bereits
Sicherheiten über die Termine der Events und haben auch schon
Übereinkünfte getroffen. Im übrigen wird die Jury Zeit haben, die Arbeit über
die neuen Theaterwirklichkeiten zu vertiefen und dies eröffnet auch für die
zukünftigen Ausgaben sehr interessante Perspektiven für das neue europäische
Theater.
Diese Perspektive der Kontinuität schafft Hoffnung für das Erreichen einiger
wichtiger Ziele des ursprünglichen Projekts des Europa-Preises, die 1986 mit
der Europäischen Kommission abgestimmt worden sind. An erster Stelle steht
eine Koproduktion als Preis für die Preisträger der neuen Theaterwirklichkeiten,
die unter anderem von den wichtigsten europäischen Festivals und von den
Mitgliedstheatern gestiftet worden ist, und die in der Folge einen größeren
Aufführungszirkel in ganz Europa haben könnte. Es wäre darüber hinaus inter-
essant und nützlich, ein Treffen der Kandidaten des Europa-Preises neuer
Theaterwirklichkeiten zu organisieren, das zeitlich und örtlich verschieden von
den direkt mit den Arbeiten des Preises zusammenhängenden stattfinden
könnte. Auch die Einbindung junger europäischer Künstler in einen
Wettbewerb, die eine Symbol-Skulptur des Europa-Preises für das Theater
schaffen sollen, wäre nützlich und interessant. Hier in Thessaloniki zu arbei-
ten, in einer Stadt, die in entscheidenden historischen Momenten der
Geschichte eine Brücke zwischen unterschiedlichen Kulturen gewesen ist, fügt
all diesen Aktivitäten, die auf der gegenseitigen Kenntnis und auf dem
Austausch durch die Kultur und das Theater gründen, eine besondere
Bedeutung bei. Dass wir hier nahe an zwei Bergen sind, dem Olymp und dem
Athos, lädt dazu ein, über zwei grundlegende Seelen Europas nachzudenken:
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one hand, the myths, transmitted from generation to generation, which
have accompanied the birth and evolution of western civilisation from
oral recitation to theatrical presentation and thence to philosophical
speculation ; on the other the spirituality, in many respects oriental,
which today, showing a commitment which is often also present in the
work of the theatre, reminds us of the value of silence and time, prayer
and meditation : a vision, that is, which is capable not only of deep
inner profundity but also of flight beyond the clouds. The rediscovery
and renewal of these two influences – the ability to transmit myth and
bring it to life anew, coupled with the ability to recover time and space
for deep and extensive meditation  - this seems a need which contem-
porary theatre has recognised, as evidenced in the work of so many
twentieth century masters. It must also be said, somewhat more pro-
saically, that the field of European drama in which we are all toilers
has yet to achieve the harvest, in terms of its organisms and organisa-
tion, that could be wished. If the cinema of the old world has been
able to get itself together under community programmes that give sup-
port to its activities, the same does not yet apply, even today, to its
theatre. In particular, the synergy between theatre organisations, that
was at the heart of the concept of the Europe Theatre Prize and other
such initiatives that came to birth during the same period under the
protection of the Union, needs to be strengthened. Basically, it is a
matter of setting up a major network of production, exchange and col-
laboration that would really bring together the best and brightest thea-
tre efforts being created in all four corners of the continent. Here, the
words of Giorgio Strehler when he was the recipient of the III Europe
Theatre Prize are still relevant today : ‘I hope that in the years to come
this unity and this goodwill may also be supported by other forces wil-
ling to work with us.’ That wish and working direction inspired the
founder of the Union of European Theatres. Looking at this perspec-
tive of collaboration and exchange  that we would like to see develo-
ped in the course of time, we have to thank the Europe Prize’s asso-
ciate and supporting bodies ; with the certainty that our shared work
can be improved, consolidated and strengthened, finding other outlets
and opening itself to new and fertile collaborations. We give heartfelt
thanks to the Greek Minister of Culture, Mr Ghiorgos Voulgarakis, for
his support for this event, and the Cultural Secretary, Mr Zachopoulos,
for the tenacity which which, even before the Olympic Games, he has
pursued its taking place in Greece, offering guarantees which have led
us to put Thessaloniki ahead of the other European cities which offe-
red themselves as candidates to host the Europe Prize. Finally, we
thank Mr Nikitas Tsakiroglou, Artistic Director of the National Theatre
of Northern Greece, and his team, for hosting this edition of the Prize
and for their great contribution to its organisation.

Δ¤ÏÔ˜, ¤Ó·˜ ‰È·ÁˆÓÈÛÌfi˜ ÌÂ ÙË Û˘ÌÌÂÙÔ¯‹ Ó¤ˆÓ Â˘Úˆ·›ˆÓ Î·ÏÏÈÙÂ-
¯ÓÒÓ ÁÈ· ÙË ‰ËÌÈÔ˘ÚÁ›· ÂÓfi˜ ÁÏ˘ÙÔ‡-Û˘Ì‚fiÏÔ˘ ÙÔ˘ ∂˘Úˆ·˚ÎÔ‡
μÚ·‚Â›Ô˘ £Â¿ÙÚÔ˘.
√È ÂÚÁ·Û›Â˜ Â‰Ò ÛÙË £ÂÛÛ·ÏÔÓ›ÎË, ÌÈ· fiÏË Ô˘, ÛÙË ‰È¿ÚÎÂÈ· ÙË˜
ÈÛÙÔÚ›·˜ ÙË˜ Î·È ÛÂ ÎÚ›ÛÈÌÂ˜ ÈÛÙÔÚÈÎ¤˜ ÛÙÈÁÌ¤˜, ˘‹ÚÍÂ Á¤Ê˘Ú· ·Ó¿-
ÌÂÛ· ÛÂ ‰È·ÊÔÚÂÙÈÎÔ‡˜ ÔÏÈÙÈÛÌÔ‡˜, ÚÔÛ‰›‰ÂÈ È‰È·›ÙÂÚË ÛËÌ·Û›· ÛÂ
fiÏÂ˜ ·˘Ù¤˜ ÙÈ˜ ‰Ú·ÛÙËÚÈfiÙËÙÂ˜ Ô˘ ‚·Û›˙ÔÓÙ·È ÛÙËÓ ·ÌÔÈ‚·›· ÁÓˆÚÈ-
Ì›· Î·È ÛÙÈ˜ ·ÓÙ·ÏÏ·Á¤˜ Ì¤Ûˆ ÙÔ˘ ÔÏÈÙÈÛÌÔ‡ Î·È ÙÔ˘ ıÂ¿ÙÚÔ˘.
∂ÈÏ¤ÔÓ, ÙÔ ÁÂÁÔÓfi˜ fiÙÈ ‚ÚÈÛÎfiÌ·ÛÙÂ ÙfiÛÔ ÎÔÓÙ¿ ÛÙÔÓ ŸÏ˘ÌÔ Î·È
ÛÙÔÓ Õıˆ, Ì·˜ ̂ ıÂ› Ó’ ·Ó·ÚˆÙËıÔ‡ÌÂ ÁÈ· ÙÈ˜ ‰‡Ô „˘¯¤˜ ÙË˜ ∂˘ÚÒË˜:
·fi ÙË ÌÈ·, ÔÈ Ì‡ıÔÈ Ô˘ ÌÂÙ·‰›‰ÔÓÙ·Ó ·fi ÁÂÓÈ¿ ÛÂ ÁÂÓÈ¿, ÂÚÓÒÓÙ·˜
·fi ÙËÓ ··ÁÁÂÏ›· ÛÙÔ ı¤·ÙÚÔ Î·È ÙÔÓ ÊÈÏÔÛÔÊÈÎfi ÛÙÔ¯·ÛÌfi, Û˘Ófi-
‰Â„·Ó ÙË Á¤ÓÓËÛË Î·È ÙËÓ ÂÍ¤ÏÈÍË ÙÔ˘ ‰˘ÙÈÎÔ‡ ÔÏÈÙÈÛÌÔ‡. Î·È ·fi ÙËÓ
¿ÏÏË, ÌÈ· ÓÂ˘Ì·ÙÈÎfiÙËÙ· ·fi ÔÏÏ¤˜ ·fi„ÂÈ˜ ·Ó·ÙÔÏÈÎ‹ Ô˘, Û‹ÌÂ-
Ú·, ÌÂ ÙËÓ ·ÚÔÚÌËÙÈÎfiÙËÙ· Ô˘ Û˘¯Ó¿ Û˘ÓÔ‰Â‡ÂÈ ÙË ‰Ô˘ÏÂÈ¿ ÛÙÔ
ı¤·ÙÚÔ, Ì·˜ ̆ ÂÓı˘Ì›˙ÂÈ ÙËÓ ·Í›· ÙË˜ ÛÈˆ‹˜ Î·È ÙÔ˘ ̄ ÚfiÓÔ˘, ÙË˜ ÚÔ-
ÛÂ˘¯‹˜ Î·È ÙË˜ ÂÚÈÛ˘ÏÏÔÁ‹˜ –ÌÂ ¿ÏÏ· ÏfiÁÈ·, ÂÓfi˜ ‚Ï¤ÌÌ·ÙÔ˜ Ô˘
ÌÔÚÂ› Ó· ÛÙÚ·ÊÂ› ÛÙ· Ì‡¯È· ÙË˜ „˘¯‹˜, ·ÏÏ¿ Î·È Ó· Ï·ÓËıÂ› ¿Óˆ
·’ Ù· Û‡ÓÓÂÊ·.
∏ ·Ó·Î¿Ï˘„Ë Î·È Ë ·Ó·Û‡ÓıÂÛË ·˘ÙÒÓ ÙˆÓ ‰‡Ô „˘¯ÒÓ –Ë ÈÎ·ÓfiÙËÙ·
Ó· ·ÊËÁÔ‡Ì·ÛÙÂ Î·È Ó’ ·Ó·‚ÈÒÓÔ˘ÌÂ ÙÔÓ Ì‡ıÔ Î·È Ù·˘Ùfi¯ÚÔÓ· Ó· ·Ó·-
ÎÙÔ‡ÌÂ ¤Ó· ‰ÈÂÛÙ·ÏÌ¤ÓÔ Î·È ‚·ı‡ÙÂÚÔ ¯ÚfiÓÔ Î·È ¯ÒÚÔ ÂÚÈÛ˘ÏÏÔÁ‹˜
–fiÏ’ ·˘Ù¿ Â›Ó·È ÌÈ· ·Ó¿ÁÎË Ô˘ ÙËÓ ¤¯ÂÈ ·ÓÙÈÏËÊıÂ› ÙÔ Û‡Á¯ÚÔÓÔ ı¤·-
ÙÚÔ, fiˆ˜ ‰Â›¯ÓÂÈ Ë ÂÌÂÈÚ›· ÔÏÏÒÓ ‰·ÛÎ¿ÏˆÓ ÙÔ˘ 20Ô˘ ·ÈÒÓ·.
°È· Ó’ ·Û¯ÔÏËıÔ‡ÌÂ ÌÂ Î¿ÙÈ ÈÔ Â˙fi, ı· Ú¤ÂÈ Ó· Ô‡ÌÂ fiÙÈ ÔÈ ¯˘ÌÔ›
ÙÔ˘ Â˘Úˆ·˚ÎÔ‡ ıÂ¿ÙÚÔ˘, Ì¤Û· ÛÙÔ ÔÔ›Ô ÏÂÈÙÔ˘ÚÁÔ‡ÌÂ, ‰ÂÓ ¤¯Ô˘Ó
·ÎfiÌ· ·ÔÎÙ‹ÛÂÈ ÙË ÚÔ‹ Ô˘ ı· Â˘¯fiÌ·ÛÙ·Ó Î·È ÙÔ ·ÓÙ›ÛÙÔÈ¯Ô ıÂÛÌÈ-
Îfi Î·È ÔÚÁ·ÓˆÙÈÎfi Ï·›ÛÈÔ. ¶·Ú’ fiÙÈ Ô ÎÈÓËÌ·ÙÔÁÚ¿ÊÔ˜ ÙË˜ ÁËÚ·È¿˜
ËÂ›ÚÔ˘ ¤¯ÂÈ Î·Ù·Ê¤ÚÂÈ Ó· ·Ó·Û˘ÓÙ·¯ıÂ› Á‡Úˆ ·fi ÎÔÈÓÔÙÈÎ¿ ÚÔ-
ÁÚ¿ÌÌ·Ù· Ô˘ ÛÙËÚ›˙Ô˘Ó ÙÈ˜ ‰Ú·ÛÙËÚÈfiÙËÙ¤˜ ÙÔ˘, ·˘Ùfi Ì¤¯ÚÈ Û‹ÌÂÚ·
‰ÂÓ ¤¯ÂÈ Û˘Ì‚Â› ÛÙÔ ı¤·ÙÚÔ. ™˘ÁÎÂÎÚÈÌ¤Ó·, Ë Û˘ÓÂÚÁ·Û›· ·Ó¿ÌÂÛ·
ÛÙÔ˘˜ ÔÚÁ·ÓÈÛÌÔ‡˜ ÙˆÓ Â˘Úˆ·˚ÎÒÓ ıÂ¿ÙÚˆÓ Ô˘ ·ÔÙ¤ÏÂÛÂ ÙË
‚¿ÛË ÙË˜ È‰¤·˜ ÙÔ˘ ∂˘Úˆ·˚ÎÔ‡ μÚ·‚Â›Ô˘ Î·È ¿ÏÏˆÓ ÚˆÙÔ‚Ô˘ÏÈÒÓ,
ÔÈ ÔÔ›Â˜ ·Ó·Ê¿ÓËÎ·Ó Î·Ù¿ ÙËÓ ›‰È· ÂÚ›Ô‰Ô ÛÙÔ˘˜ ÎfiÏÔ˘˜ ÙË˜
ŒÓˆÛË˜, ÌÔÚÂ› Ó· ‚ÂÏÙÈˆıÂ›. ™ÙËÓ Ô˘Û›·, ÚfiÎÂÈÙ·È ÁÈ· ÙË ‰ËÌÈÔ˘Ú-
Á›· ÂÓfi˜ ÌÂÁ¿ÏÔ˘ ‰ÈÎÙ‡Ô˘ ·Ú·ÁˆÁÒÓ, ·ÓÙ·ÏÏ·ÁÒÓ Î·È Û˘ÓÂÚÁ·ÛÈÒÓ
Ô˘ ı· ÌÔÚ¤ÛÂÈ Ó· Û˘ÁÎÂÓÙÚÒÛÂÈ Ù· Î·Ï‡ÙÂÚ· Î·È ÓÂfiÙÂÚ· ‰Â›ÁÌ·Ù·
ÙÔ˘ ıÂ¿ÙÚÔ˘, fiˆ˜ ÂÌÊ·Ó›˙ÔÓÙ·È Û’ fiÏÂ˜ ÙÈ˜ ÁˆÓÈ¤˜ ÙË˜ ∂˘ÚÒË˜.
ª·˜ ¤Ú¯ÔÓÙ·È ÛÙÔÓ ÓÔ˘ Ù· ÏfiÁÈ· ÙÔ˘ Δ˙ÈÒÙ˙ÈÔ ™ÙÚ¤ÏÂÚ, ÙÈÌÒÌÂÓÔ˘ Î·Ï-
ÏÈÙ¤¯ÓË Î·Ù¿ ÙËÓ 3Ë ‰ÈÔÚÁ¿ÓˆÛË ÙÔ˘ ∂˘Úˆ·˚ÎÔ‡ μÚ·‚Â›Ô˘, Ù· ÔÔ›·
Â›Ó·È ·ÎfiÌ· Î·È Û‹ÌÂÚ· Â›Î·ÈÚ·: «∂Ï›˙ˆ fiÙÈ Ù· ÂfiÌÂÓ· ¯ÚfiÓÈ· ·˘Ù‹
Ë ÂÓfiÙËÙ· Î·È ·˘Ù‹ Ë ı¤ÏËÛË ı· ÂÓÈÛ¯˘ıÔ‡Ó Î·È ·fi ¿ÏÏÂ˜ ‰˘Ó¿ÌÂÈ˜
Ô˘ ı· ıÂÏ‹ÛÔ˘Ó Ó· ‰Ô˘Ï¤„Ô˘Ó Ì·˙› Ì·˜». ∞˘Ù‹ Ë Â˘¯‹ Î·È Ë ÚÔÔÙÈ-
Î‹ ÂÓ¤ÓÂ˘Û·Ó ÙÔÓ È‰Ú˘Ù‹ ÙË˜ ŒÓˆÛË˜ ÙˆÓ £Â¿ÙÚˆÓ ÙË˜ ∂˘ÚÒË˜.
∞˘Ù‹ ÙËÓ ÚÔÔÙÈÎ‹ Û˘ÓÂÚÁ·Û›·˜ Î·È ·ÓÙ·ÏÏ·Á‹˜ ı¤ÏÔ˘ÌÂ Ó· ‰Ô‡ÌÂ
Ó’ ·Ó·Ù‡ÛÛÂÙ·È ÌÂ ÙÔÓ ¯ÚfiÓÔ Î·È ÁÈ· ÙÔÓ ÏfiÁÔ ·˘Ùfi Â˘¯·ÚÈÛÙÔ‡ÌÂ
ÙÔ˘˜ Û˘ÓÂÚÁ·˙fiÌÂÓÔ˘˜ ÔÚÁ·ÓÈÛÌÔ‡˜ Ô˘ ˘ÔÛÙËÚ›˙Ô˘Ó ÙÔ
∂˘Úˆ·˚Îfi μÚ·‚Â›Ô, ÌÂ ÙËÓ ‚Â‚·ÈfiÙËÙ· fiÙÈ ÙÔ ÎÔÈÓfi Ì·˜ ¤ÚÁÔ ÌÔÚÂ›
Ó· Â‰Ú·ÈˆıÂ›, Ó· ‚ÚÂÈ ÎÈ ¿ÏÏÂ˜ ‰ÈÂÍfi‰Ô˘˜ Î·È Ó· ·ÓÔÈ¯ÙÂ› ÛÂ Ó¤Â˜ ÁfiÓÈ-
ÌÂ˜ Û˘ÓÂÚÁ·Û›Â˜.
∂˘¯·ÚÈÛÙÔ‡ÌÂ ıÂÚÌfiÙ·Ù· ÙÔÓ ŒÏÏËÓ· ÀÔ˘ÚÁfi ¶ÔÏÈÙÈÛÌÔ‡,
Î. °ÈÒÚÁÔ μÔ˘ÏÁ·Ú¿ÎË, Ô˘ ˘ÔÛÙ‹ÚÈÍÂ ÙË ‰ÈÔÚÁ¿ÓˆÛË, Î·È ÙÔÓ
°.°. Î. ∑·¯fiÔ˘ÏÔ ÁÈ· ÙËÓ ÂÈÌÔÓ‹ ÌÂ ÙËÓ ÔÔ›·, ‹‰Ë ÚÈÓ ·fi ÙÔ˘˜
√Ï˘ÌÈ·ÎÔ‡˜ ∞ÁÒÓÂ˜, ı¤ÏËÛ·Ó Ó· ÙËÓ Ê¤ÚÔ˘Ó ÛÙËÓ ∂ÏÏ¿‰·, ÚÔÛÊ¤-
ÚÔÓÙ·˜ ÂÁÁ˘‹ÛÂÈ˜ Ô˘ Ì·˜ ¤Î·Ó·Ó Ó· ÚÔÙÈÌ‹ÛÔ˘ÌÂ ÙË £ÂÛÛ·ÏÔÓ›ÎË,
·ÓÙ› ¿ÏÏˆÓ Â˘Úˆ·˚ÎÒÓ fiÏÂˆÓ, Ô˘ ‹Ù·Ó ˘Ô„‹ÊÈÂ˜ ÁÈ· ÙË ÊÈÏÔÍÂ-
Ó›· ÙÔ˘ ∂˘Úˆ·˚ÎÔ‡ μÚ·‚Â›Ô˘. ∫·È Ù¤ÏÔ˜, Â˘¯·ÚÈÛÙÔ‡ÌÂ ÙÔÓ Î. ¡ÈÎ‹Ù·
ΔÛ·Î›ÚÔÁÏÔ˘, ÙÔÓ ‰ÈÂ˘ı˘ÓÙ‹ ÙÔ˘ ∫Ú·ÙÈÎÔ‡ £Â¿ÙÚÔ˘ μÔÚÂ›Ô˘ ∂ÏÏ¿‰Ô˜
Ô˘ ÊÈÏÔÍÂÓÂ› ÙÔ ÊÂÙÈÓfi μÚ·‚Â›Ô Î·È Û˘ÓÙÂÏÂ› ÛÙË ‰ÈÔÚÁ¿ÓˆÛ‹ ÙÔ˘.
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sant du récit oral au théâtre et à la spéculation philosophique, ont accom-
pagné la naissance et l’évolution de la civilisation occidentale, d’autre part
une spiritualité sous de nombreux aspects orientale qui aujourd’hui, dans
une compulsivité qui accompagne souvent aussi le travail théâtral, nous
rappelle la valeur du silence et du temps, de la prière et de la méditation,
d’un regard, c’est-à-dire qui sait aller intérieurement en profondeur mais
également planer au-delà des nuages. Retrouver et recomposer ces deux
âmes - la capacité de raconter et refaire vivre à nouveau le mythe en pou-
vant se réapproprier également le temps et un espace méditatifs, dilatés et
profonds - cela nous semble un besoin que le théâtre contemporain a
perçu, et ce à partir de l’expérience de nombreux maîtres du XXème siècle.
Un peu plus prosaïquement il faut également dire que l’humus théâtral
européen dans lequel nous opérons n’a pas encore atteint la fluidité,
accompagnée d’un contexte institutionnel et d’organisation, que l’on pour-
rait souhaiter. Si le cinéma du vieux continent a réussi à se regrouper autour
de programmes communautaires qui soutiennent ses activités, la même
chose n’a pas lieu, aujourd’hui encore, pour le théâtre. En particulier les
synergies entre organismes de théâtre européens qui furent à la base de la
conception du Prix Europe et d’autres initiatives nées au cours de la même
période au sein de l’Union, pourraient être améliorées. Il s’agit en substance
de faire partir un grand réseau de productions, d’échanges et de collabora-
tions vraiment capables de rassembler les meilleures énergies, et les plus
neuves, du théâtre qui est réalisé aux quatre coins de l’Europe. 
À ce sujet nous pensons que les mots prononcés par Giorgio Strelher à l’oc-
casion de la IIIème édition du Prix Europe qui lui était consacrée sont
encore d’actualité aujourd’hui: «J’espère qu’au cours des prochaines
années cette union et cette volonté seront soutenues également par d’au-
tres forces voulant travailler avec nous.» C’était le souhait et la ligne de tra-
vail qui avaient inspiré le fondateur de l’Union des Théâtres de l’Europe. 
En regardant cette perspective de collaboration et d’échange que nous vou-
drions voir se développer dans le temps, nous tenons à remercier les orga-
nismes associés et qui soutiennent le Prix Europe; avec la certitude que
notre travail commun puisse encore plus et mieux se consolider, se fortifier,
trouver d’ultérieurs débouchés et s’ouvrir à de nouvelles collaborations fer-
tiles. Nous remercions de tout cœur le Ministre de la Culture grec Monsieur
Ghiorgos Voulgarakis pour avoir soutenu la manifestation et le Secrétaire
Général Monsieur Zachopoulos pour la ténacité avec laquelle, avant les
Jeux Olympiques déjà, il a voulu le déplacer en Grèce en offrant des garan-
ties qui nous ont fait préférer Salonique à d’autres villes européennes qui
s’étaient portées candidates pour accueillir le Prix Europe. Pour finir nous
remercions Monsieur Nikitas Tsakiroglou, le directeur du Théâtre National
de la Grèce du Nord et son équipe pour avoir accueilli cette édition du Prix
en contribuant à son organisation.

einerseits jene Mythen, die von Generation zu Generation weitergegeben wor-
den sind und vom mündlichen Bericht zum Theater und zur philosophischen
Spekulation geworden sind haben die Geburt und die Entwicklung der westli-
chen Kultur begleitet; auf der anderen Seite eine in vieler Hinsicht orientali-
sche Spiritualität, die uns heute in unserer schnelllebigen Zeit, die oft auch Teil
der Theaterarbeit ist, an den Wert der Ruhe und der Zeit, des Gebetes und der
Meditation erinnert, also an einen Blick, der innerlich in die Tiefe zu gehen ver-
mag, der aber auch über die Wolken hinweg zu schreiten vermag. Diese bei-
den Seelen wiederzufinden und wieder zusammenzusetzen - die Fähigkeit, den
Mythos zu erzählen und wieder aktivieren zu können, wobei man sich auch
eine meditative Zeit und einen meditativen Raum wieder aneignet, die verbrei-
tet und vertieft sind - ja, dies erscheint uns ein Bedürfnis, das das zeitgenös-
sische Theater verspürt, und zwar bereits seit der Erfahrung vieler Meister des
20. Jahrhunderts. Ein wenig prosaisch muss auch hinzugefügt werden, dass
der europäische Theaternährboden, in dem wir uns bewegen, noch nicht jene
Flüssigkeit und auch noch nicht jenen organisatorischen und institutionellen
Kontext gefunden hat, der wünschenswert wäre. Wenn es dem Kino des alten
Kontinents gelungen ist, sich um gemeinschaftliche Programme zu scharen,
die dessen Aktivitäten unterstützen, so kann dasselbe heute noch nicht vom
Theater gesagt werden. Insbesondere jene Synergien zwischen Europäischen
Theaterorganismen, die die Grundlage der Idee des Europa-Preises waren und
anderer Initiativen, die im selben Zeitraum in der Union geboren sind, könnten
perfektioniert werden. Es handelt sich im Grunde darum, ein großes Netz von
Produktionen, Austäuschen und Zusammenarbeiten ins Leben zu rufen, das
wirklich in der Lage ist, all die besten und neuesten Energien des Theaters, das
in jedem Teil Europas gemacht wird, zusammen zu führen. In diesem
Zusammenhang glauben wir, dass auch heute noch gilt, was Giorgio Strehler
anlässlich der ihm gewidmeten dritten Ausgabe des Europa-Preises sagte: „Ich
hoffe, dass in den nächsten Jahren diese Union und dieser Willen auch von
anderen Kräften unterstützt werden, die entschieden sind, mit uns zusammen
zu arbeiten.“ Dies war der Wunsch und die Richtung, die den Gründer der
Union des Théâtres de l’Europe inspiriert hatten. Wenn wir uns diese
Perspektive der Zusammenarbeit und des Austausches anschauen, deren
Entwicklung in der Zeit wir derzeit wünschen, möchten wir den assoziierten
Organen und den Förderern des Europa-Preises danken: wir sind sicher, dass
unsere gemeinsame Arbeit sich noch mehr und besser konsolidieren und auch
verstärken kann, dass sie weitere Entwicklung finden und sich neuen, frucht-
baren Zusammenarbeiten öffnen kann. Ein herzlicher Dank geht an den grie-
chischen Kulturminister Ghiorgos Voulgarakis, der diese Veranstaltung unter-
stützt hat und an den Generalsekretär, Herrn Zachopoulos, für die
Beharrlichkeit, mit der er bereits vor der Olympiade diesen Event nach
Griechenland hat legen wollen, indem er Zusicherungen machte, die dazu
geführt haben, dass Thessaloniki anderen Städten vorgezogen wurde, die sich
kandidiert hatten, dem Europa-Preis Gastrecht zu gewähren. Schließlich geht
ein Dank an Nikitas Tsakiroglou, dem Intendanten des Nationaltheaters
Nordgriechenlands und seinen Mitarbeitern, dafür, dass sie diese Ausgabe des
Preises als Gast aufgenommen und zu seiner Organisation beigetragen haben.

Alessandro Martinez
General Secretary, Europe Theatre Prize

∞ÏÂÛ¿ÓÙÚÔ ª·ÚÙ›ÓÂ˙
°ÂÓÈÎfi˜ °Ú·ÌÌ·Ù¤·˜ ∂˘Úˆ·˚ÎÔ‡ μÚ·‚Â›Ô˘ £Â¿ÙÚÔ˘
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The Europe Theatre Prize was created in 1986/87 as a pilot
programme in the field of theatre by the European Commission. It
is recognised by the European Parliament and Council as a

“European cultural interest organisation”.  Its aims are to promote the
knowledge and diffusion of drama throughout Europe, to advance the
development of cultural relationships and to enrich the communal
consciousness of Europe. The Union of European Theatres and the
European Theatre Convention are associate and supporting bodies, while
the International Association of Theatre Critics, the Instituto
Internacional del Teatro del Mediterraneo and the International Theatre
Institute (UNESCO) are associate bodies. The Europe Theatre Prize is
awarded to individuals or institutions in theatre that have contributed to
the realisation of cultural events which have furthered understanding
and mutual insight between peoples. The Europe Theatre Prize is a sum
of 60,000 Euros. Since the third edition, the Europe Prize New
Theatrical Realities has been awarded alongside the Europe Theatre
Prize. The Europe Prize New Theatrical Realities is aimed at encouraging
emerging trends and initiatives in European drama. The Europe Prize
New Theatrical Realities is a sum of 20,000 Euros. Both Prizes should
be seized by the winners, personally. The jury is made up of personalities
from the world of culture and art, critics and cultural operators,
representative of European theatre, and over the years has guaranteed a
balanced presence from the different geographical areas. The
Permanent Secretary and the representatives of the associate
organizations have full voting rights on the jury. The Jury is assisted in its
selection of the candidates for the Europe Prize New Theatrical Realities
by a Council composed of the members of the associated organizations,
past winners of the Europe Theatre Prize and former members of the
Jury, as well as representatives from the most important Festivals and
critics from major European newspapers. The prize-giving ceremony is
the culmination of a series of events comprising workshops, meetings
and seminars aimed at analysing the work and performance of the prize-
winners, together with creative events including the presentation of
prize-winners’ productions, works in progress and rehearsals open to the
public, video retrospectives and publications. There is a section called
Returns, within the programme, where productions may be presented,
and interactive sessions held, with artists who have won the Europe Prize
and the New Theatrical Realities Prize in earlier editions. These are
intended to mark the winners’ artistic itinerary, and offer an opportunity
for comparison and exchange. Further debates, round table discussions,
workshops, and study seminars also permit a better understanding of the
problems of European theatre. Above all, the Prize offers a platform for
the ongoing promotion of European culture.

ΔÔ ∂˘Úˆ·˚Îfi μÚ·‚Â›Ô £Â¿ÙÚÔ˘ ÍÂÎ›ÓËÛÂ ˆ˜ ÈÏÔÙÈÎfi
ÚfiÁÚ·ÌÌ· ÙË˜ ∂˘Úˆ·˚Î‹˜ ∂ÈÙÚÔ‹˜, ÙÔ 1986-87.
∞Ó·ÁÓˆÚ›ÛÙËÎÂ ·fi ÙÔ ∂˘ÚˆÎÔÈÓÔ‚Ô‡ÏÈÔ Î·È ÙÔ

∂˘Úˆ·˚Îfi ™˘Ì‚Ô‡ÏÈÔ ˆ˜ «ÔÚÁ·ÓÈÛÌfi˜ Â˘Úˆ·˚Îo‡ ÔÏÈÙÈÛÙÈ-
ÎÔ‡ ÂÓ‰È·Ê¤ÚÔÓÙÔ˜». ΔÔ ∂˘Úˆ·˚Îfi μÚ·‚Â›Ô £Â¿ÙÚÔ˘ ¤¯ÂÈ ˆ˜
ÛÎÔfi Ó· ÚÔ¿ÁÂÈ ÙË ÁÓÒÛË Î·È ÙË ‰È¿‰ÔÛË ÙË˜ ıÂ·ÙÚÈÎ‹˜ Ù¤¯ÓË˜
ÛÙËÓ ∂˘ÚÒË, Û˘ÓÂÈÛÊ¤ÚÔÓÙ·˜ ¤ÙÛÈ ÛÙËÓ ·Ó¿Ù˘ÍË ÙˆÓ ÔÏÈÙÈÛÙÈ-
ÎÒÓ Û¯¤ÛÂˆÓ Î·È ÛÙËÓ ÂÓ‰˘Ó¿ÌˆÛË ÙË˜ Â˘Úˆ·˚Î‹˜ Û˘ÓÂ›‰ËÛË˜.
∏ ŒÓˆÛË ÙˆÓ £Â¿ÙÚˆÓ ÙË˜ ∂˘ÚÒË˜ Î·È Ë ∂˘Úˆ·˚Î‹ £Â·ÙÚÈÎ‹
™‡Ì‚·ÛË Û˘ÓÂÚÁ¿˙ÔÓÙ·È Î·È ˘ÔÛÙËÚ›˙Ô˘Ó ÙÔ ∂˘Úˆ·˚Îfi
μÚ·‚Â›Ô £Â¿ÙÚÔ˘, ÂÓÒ ·Ú¿ÏÏËÏ· ˘¿Ú¯ÂÈ Û˘ÓÂÚÁ·Û›· Î·È ÌÂ ÙË
¢ÈÂıÓ‹ ŒÓˆÛË ∫ÚÈÙÈÎÒÓ £Â¿ÙÚÔ˘, ÙÔ ¢ÈÂıÓ¤˜ πÓÛÙÈÙÔ‡ÙÔ
ªÂÛÔÁÂÈ·ÎÔ‡ £Â¿ÙÚÔ˘ Î·È ÙÔ ¢ÈÂıÓ¤˜ πÓÛÙÈÙÔ‡ÙÔ £Â¿ÙÚÔ˘ ÙË˜
√À¡∂™∫√. ΔÔ ‚Ú·‚Â›Ô ·ÔÓ¤ÌÂÙ·È ÛÂ ÚÔÛˆÈÎfiÙËÙÂ˜ ‹ ıÂ·ÙÚÈ-
ÎÔ‡˜ ıÂÛÌÔ‡˜, ÙˆÓ ÔÔ›ˆÓ ÙÔ ÔÏÈÙÈÛÙÈÎfi ¤ÚÁÔ ¤¯ÂÈ Û˘Ì‚¿ÏÏÂÈ
ÛÙËÓ ·ÌÔÈ‚·›· Î·Ù·ÓfiËÛË Î·È Û˘ÓÂÚÁ·Û›· ÌÂÙ·Í‡ ÙˆÓ Ï·ÒÓ. ΔÔ
‚Ú·‚Â›Ô ·Ó¤Ú¯ÂÙ·È ÛÙÔ ÔÛfi ÙˆÓ 60.000 Â˘ÚÒ. ¶¤Ú· ·fi ·˘Ù‹
ÙËÓ ÙÈÌËÙÈÎ‹ ‰È¿ÎÚÈÛË, ·fi ÙËÓ ÙÚ›ÙË ‰ÈÔÚÁ¿ÓˆÛË Î·È ÌÂÙ¿, ÚÔ-
ÛÙ¤ıËÎÂ ÙÔ ∂˘Úˆ·˚Îfi μÚ·‚Â›Ô ¡¤Â˜ £Â·ÙÚÈÎ¤˜
¶Ú·ÁÌ·ÙÈÎfiÙËÙÂ˜, Ô˘ ¤¯ÂÈ ˆ˜ ÛÙfi¯Ô Ó· ÂÓı·ÚÚ‡ÓÂÈ ÙÈ˜ Î·ÈÓÔ‡Ú-
ÁÈÂ˜ Î·ÏÏÈÙÂ¯ÓÈÎ¤˜ Ù¿ÛÂÈ˜ Î·È ÚˆÙÔ‚Ô˘Ï›Â˜ ÛÙÔÓ ̄ ÒÚÔ ÙÔ˘ Â˘Úˆ-
·˚ÎÔ‡ ıÂ¿ÙÚÔ˘. ΔÔ ‚Ú·‚Â›Ô ·Ó¤Ú¯ÂÙ·È ÛÙÔ ÔÛfi ÙˆÓ 20.000
Â˘ÚÒ. Δ· ‚Ú·‚Â›· ·Ú·Ï·Ì‚¿ÓÔÓÙ·È ÚÔÛˆÈÎ¿ ·fi ÙÔ˘˜ ‚Ú·-
‚Â˘Ì¤ÓÔ˘˜. ∏ ÎÚÈÙÈÎ‹ ÂÈÙÚÔ‹ Û˘ÁÎÚÔÙÂ›Ù·È ·fi ÚÔÛˆÈÎfiÙË-
ÙÂ˜ ÙË˜ Ù¤¯ÓË˜ Î·È ÙÔ˘ ÔÏÈÙÈÛÌÔ‡, ÎÚÈÙÈÎÔ‡˜ ıÂ¿ÙÚÔ˘ Î·È Ì¤ÏË
ÔÏÈÙÈÛÙÈÎÒÓ ÊÔÚ¤ˆÓ Ô˘ ÂÎÚÔÛˆÔ‡Ó ÙÔÓ Â˘Úˆ·˚Îfi ıÂ·ÙÚÈÎfi
ÎfiÛÌÔ, ÂÍ·ÛÊ·Ï›˙ÔÓÙ·˜ ¤ÙÛÈ ¯ÚfiÓÔ ÌÂ ÙÔÓ ¯ÚfiÓÔ ÌÈ· ÈÔ ÔÏÔÎÏË-
ÚˆÌ¤ÓË ·ÚÔ˘Û›· ÙˆÓ Î·ÏÏÈÙÂ¯ÓÈÎÒÓ ‰˘Ó¿ÌÂˆÓ ÙË˜ ∂˘ÚÒË˜. √
ÌfiÓÈÌÔ˜ ÁÚ·ÌÌ·Ù¤·˜ ÙË˜ ÎÚÈÙÈÎ‹˜ ÂÈÙÚÔ‹˜ Î·È ÔÈ ·ÓÙÈÚfiÛˆÔÈ
ÙˆÓ Û˘ÓÂÚÁ·˙fiÌÂÓˆÓ ÔÚÁ·ÓÈÛÌÒÓ Â›Ó·È ‰ÈÎ·ÈˆÌ·ÙÈÎ¿ Ì¤ÏË ÙË˜
ÂÈÙÚÔ‹˜. °È· ÙÔ ∂˘Úˆ·˚Îfi μÚ·‚Â›Ô ¡¤Â˜ £Â·ÙÚÈÎ¤˜
¶Ú·ÁÌ·ÙÈÎfiÙËÙÂ˜, Ë ÎÚÈÙÈÎ‹ ÂÈÙÚÔ‹ Ô˘ ÌÂÏÂÙ¿ ÙÈ˜ ˘Ô„ËÊÈfi-
ÙËÙÂ˜ ·ÔÙÂÏÂ›Ù·È ·fi ‰ÈÔÈÎËÙÈÎ¿ fiÚÁ·Ó·, ·Ï·ÈfiÙÂÚÔ˘˜ ‚Ú·‚Â˘-
ı¤ÓÙÂ˜, Ì¤ÏË ÎÚÈÙÈÎÒÓ ÂÈÙÚÔÒÓ ÚÔËÁÔ‡ÌÂÓˆÓ ÂÙÒÓ, ÂÎÚÔÛÒ-
Ô˘˜ ÙˆÓ ÌÂÁ·Ï‡ÙÂÚˆÓ Â˘Úˆ·˚ÎÒÓ ÊÂÛÙÈ‚¿Ï Î·È ÎÚÈÙÈÎÔ‡˜ ·fi
ÙÈ˜ ÛËÌ·ÓÙÈÎfiÙÂÚÂ˜ Â˘Úˆ·˚Î¤˜ ÂÊËÌÂÚ›‰Â˜. ªÂ ÙËÓ ÙÂÏÂÙ‹ ÙË˜
·ÔÓÔÌ‹˜ ÙˆÓ ‚Ú·‚Â›ˆÓ ÔÏÔÎÏËÚÒÓÔÓÙ·È Ù· Û˘ÌfiÛÈ·, ÔÈ ·Ú·-
ÛÙ¿ÛÂÈ˜ Î·È ÔÈ ·Ú¿ÏÏËÏÂ˜ ÂÎ‰ËÏÒÛÂÈ˜, Ô˘ ¤¯Ô˘Ó ÛÎÔfi Ó· ·Ó·-
Ï‡ÛÔ˘Ó Î·È Ó· ·ÚÔ˘ÛÈ¿ÛÔ˘Ó ÙËÓ ÚÔÛˆÈÎfiÙËÙ· Î·È ÙÔ Î·ÏÏÈÙÂ-
¯ÓÈÎfi ¤ÚÁÔ ÙˆÓ ‚Ú·‚Â˘Ì¤ÓˆÓ Ì¤Û· ·fi ‰ËÌÈÔ˘ÚÁÈÎ¤˜ ÛÙÈÁÌ¤˜,
fiˆ˜ ·Ú·ÛÙ¿ÛÂÈ˜, works-in-progress Î·È ·ÓÔÈ¯Ù¤˜ ÛÙÔ ÎÔÈÓfi
Úfi‚Â˜, ÚÔ‚ÔÏ¤˜, ‚›ÓÙÂÔ Î·È ‰ËÌÔÛÈÂ‡ÛÂÈ˜. ™ÙÔ Ï·›ÛÈÔ ÙˆÓ
ÚÔÁÚ·ÌÌ·ÙÈÛÌ¤ÓˆÓ ÂÎ‰ËÏÒÛÂˆÓ ÍÂ¯ˆÚ›˙ÂÈ ÙÔ ÙÌ‹Ì· Retours,
Ô˘ ·ÚÔ˘ÛÈ¿˙ÂÈ ¤ÚÁ· Î·È Û˘Ó·ÓÙ‹ÛÂÈ˜ ÌÂ ‚Ú·‚Â˘Ì¤ÓÔ˘˜ ÚÔË-
ÁÔ‡ÌÂÓˆÓ ‰ÈÔÚÁ·ÓÒÛÂˆÓ ÙÔ˘ ∂˘Úˆ·˚ÎÔ‡ μÚ·‚Â›Ô˘ £Â¿ÙÚÔ˘
Î·È ÙÔ˘ ∂˘Úˆ·˚ÎÔ‡ μÚ·‚Â›Ô˘ ¡¤Â˜ £Â·ÙÚÈÎ¤˜ ¶Ú·ÁÌ·ÙÈÎfiÙËÙÂ˜.
√È Û˘Ó·ÓÙ‹ÛÂÈ˜ ·˘Ù¤˜ ·ÔÛÎÔÔ‡Ó ÛÙËÓ ·ÔÙ›ÌËÛË ÙË˜ ‰Ô˘ÏÂÈ¿˜
Î·È ÙË˜ ÚÔÛÊÔÚ¿˜ ÙˆÓ ‚Ú·‚Â˘Ì¤ÓˆÓ Î·ÏÏÈÙÂ¯ÓÒÓ Î·È ·ÔÙÂ-
ÏÔ‡Ó ÌÈ· Â˘Î·ÈÚ›· ÁÈ· ·ÓÙ·ÏÏ·Á‹ ·fi„ÂˆÓ. ¢ÈÔÚÁ·ÓÒÓÔÓÙ·È Â›-
ÛË˜ Û˘ÌfiÛÈ·, ÛÙÚÔÁÁ˘Ï¿ ÙÚ·¤˙È·, ÂÚÁ·ÛÙ‹ÚÈ· Î·È ÛÂÌÈÓ¿ÚÈ·
ÁÈ· ÙËÓ Î·Ï‡ÙÂÚË Î·Ù·ÓfiËÛË ÙˆÓ ÚÔ‚ÏËÌ¿ÙˆÓ ÙÔ˘ Â˘Úˆ·˚-
ÎÔ‡ ıÂ¿ÙÚÔ˘. ΔÔ ‚Ú·‚Â›Ô ÂÍ·ÛÊ·Ï›˙ÂÈ ÂÈÏ¤ÔÓ ÙË Û˘ÓÂ¯‹ ‰È¿-
‰ÔÛË Î·È ÚÔÒıËÛË ÙÔ˘ Â˘Úˆ·˚ÎÔ‡ ÔÏÈÙÈÛÌÔ‡.
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Le Prix Europe pour le Théâtre, est né en 1986\87 comme un
programme pilote de la Commission européenne. Il a été
reconnu par le Parlement et le Conseil européen tel que «orga-

nisation d'intérêt culturel européen». Le Prix Europe pour le Théâtre
a pour but de promouvoir la connaissance et la diffusion de l'art théâ-
tral en Europe, contribuant ainsi au développement des rapports cul-
turels et du renforcement de la conscience européenne. L’Union des
Théâtres de l’Europe et la Convention Théâtrale Européenne sont des
organismes associés apportant leur soutien au Prix Europe pour le
Théâtre, tandis que l’Association Internationale des Critiques de
Théâtre, l’Instituto Internacional del Teatro del Mediterraneo et le
Institut International du Théâtre UNESCO sont des organismes asso-
ciés. Le Prix est décerné aux personnalités ou institutions théâtrales
qui ont contribué à la réalisation d'événements culturels détermi-
nants pour la compréhension et la connaissance réciproque des
peuples. Le Prix consiste en un montant de 60 000 euros. 
À cette distinction, depuis la 3ème édition, s'ajoute le Prix Europe
Nouvelles Réalités Théâtrales inspiré par la volonté d'encourager des
tendances et des initiatives émergentes du théâtre européen. Le Prix
consiste en un montant de 20 000 euros. Les prix devront être reti-
rés personnellement par les lauréats. Le Jury est constitué de per-
sonnalités de la culture et de l'art, de critiques et d'opérateurs cultu-
rels, représentatifs du monde du théâtre des pays européens, en
garantissant, au fil des ans, une présence équilibrée des différentes
zones géographiques. Le secrétaire permanent du Jury ainsi que les
représentants des organismes associés font partie de plein droit du
Jury. Pour le Prix Europe Nouvelles Réalités Théâtrales, le Jury est
assisté dans la sélection des candidatures par un Conseil composé
de membres des organismes associés, de lauréats des Prix et de
membres des Jurys des éditions précédentes, des représentants de
principaux festivals et des critiques des plus importants journaux
européens. La Cérémonie de Remise des Prix conclura les manifes-
tations organisées en journées d’étude, ponctuées de rencontres et
de conférences visant à analyser la figure et l’œuvre des lauréats à
travers des moments créatifs qui se traduiront par la présentation de
spectacles, des projets en cours, et de répétitions ouvertes au public,
rétrospectives vidéos et publications. Dans le cadre des manifesta-
tions programmées figure la rubrique Retours qui présente des oeu-
vres et des rencontres avec les lauréats des précédentes éditions du
Prix Europe et du Prix Nouvelles Réalités, jalon du parcours artisti-
que des lauréats au fil des années et occasion d’échange. D’autres
débats, des tables rondes, des ateliers et des séminaires permettront
une meilleure compréhension des problèmes du théâtre européen.
Le Prix assure, en outre, la diffusion continue de la promotion de la
culture européenne.

Der „Europa-Preis für das Theater“ wurde in den Jahren 1986/87
als Pilotprojekt im Bereich Theater der Europäischen
Kommission ins Leben gerufen und wird sowohl vom

Europäischen Parlament als auch vom Europarat als „Kulturelle
Veranstaltung von gesamteuropäischem Interesse“ offiziell anerkannt.
Der „Europa-Preis für das Theater“ hat sich zum Ziel gesetzt,
Theaterkunst in ganz Europa bekannt zu machen und so die interkultu-
rellen Beziehungen zu fördern sowie zur Festigung des europäischen
Bewusstseins beizutragen. Angegliederte und fördernde Organisationen
sind die „Union des Théâtres de l'Europe“ und die „Convention
Théâtrale Européenne“; weitere angegliederte Organisationen sind die
„Association Internationale des Critiques de Théâtre“, das „Instituto
Internacional del Teatro del Mediterrano“ sowie das „International
Theatre Institute UNESCO“. Der Preis wird Persönlichkeiten und
Institutionen aus der Theaterwelt verliehen, die  zur Verwirklichung jener
kulturellen Ereignisse beigetragen haben, die sich um
Völkerverständigung und gegenseitiges Interesse verdient gemacht
haben. Der Preis ist mit 60.000 Euro dotiert. Schon ab der dritten
Ausgabe wird neben dieser Anerkennung der „Europa Preis für neue
Theaterwirklichkeiten“ verliehen, um neue Tendenzen und viel verspre-
chende Initiativen im europäischen Theater zu fördern. 
Dieser Preis ist mit 20.000 dotiert. Die Auszeichnungen sind von den
Preisträgern persönlich in Empfang zu nehmen. Die Jury besteht aus
Persönlichkeiten aus Kultur und Kunst, aus Kritikern und
Kulturexperten, die das europäische Theater repräsentieren; sie steht
dafür, dass im Laufe der Jahre alle geografischen Gebiete gleicherma-
ßen vertreten sind. Der ständige Vorsitzende und die Repräsentanten
der angegliederten Organisationen sind von Rechts wegen Teil der Jury.
Bei der Auswahl der Kandidaten für den „Europa Preis für neue
Theaterwirklichkeiten“ steht der Jury ein Beratungsgremium zur Seite,
das sich aus Mitgliedern der jeweiligen angegliederten Organisationen,
den früheren Preisträgern und einigen Mitgliedern der Jurys vorheriger
Jahre, aus Vertretern der wichtigsten europäischen Theaterfestivals und
Kritikern der wichtigsten europäischen Fachblätter zusammensetzt. Die
offizielle Preisverleihung bildet den Abschluss einer groß angelegten
Veranstaltung mit Studientagen, Vorträgen und Seminaren rund um die
Figuren und Werke der Preisträger, sowie mit kreativen Elementen wie
die Vorführung von Theaterstücken, Vorpremieren, Work in Progress,
Lesungen, öffentliche Proben, Retrospektiven auf Video, Ausstellungen
und Veröffentlichungen. Unter den Veranstaltungen ist auch eine
Nische für die „Rückkehrer“ vorgesehen, in dem frühere Preisträger bei-
der Auszeichnungen sich ihrem Publikum stellen: neue Werke, ihre
künstlerische Weiterentwicklung, Austausch und Konfrontation sind
Thema. Außerdem ergänzen die Veranstaltung Diskussionsrunden,
Runde Tische, Workshops und Studienseminare zum Zwecke eines bes-
seren Verständnisses bezüglich der Probleme des europäischen
Theaters. Last but not least ist der Preis auch sehr werbewirksam und
trägt zu einer andauernden Verbreitung der europäischen Kultur bei.
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Permanent Secretary 
Renzo TIAN
University of Rome
Extraordinary Commissioner, Italian Theatre  Society - 2002

Georges BANU                                                                                 
Honorary President, International Association of Theatre Critics
Institute of Theatre Studies, Paris

Manfred BEILHARZ                                                                        
President, International Theatre Institute (UNESCO)
Director, Hessisches Staatstheater Wiesbaden

Daniel BENOIN                                                                     
Director, Théâtre National de Nice

Jean Claude BERUTTI 
President,  European Theatre Convention 
Director, Théâtre National de Saint  Etienne 

Marina DAVYDOVA                                                                                                
Critic for Izvestia 

Ian HERBERT                                                               
President, International Association of Theatre Critics 
Critic for Theatre Record

Elie MALKA                                                                         
Director, Union of European Theatres

José MONLEON                                                                               
Director, Mediterranean Theatre Institute
Director, Primer Acto                                                              

Milos MISTRIK                                                                                                       
Critic for Slovenske Divadlo

Franco QUADRI                                                                                                     
Critic for La Repubblica

Arthur SONNEN
Artistic Director, Service Centre for International Cultural Activities

ªfiÓÈÌÔ˜ °Ú·ÌÌ·Ù¤·˜ 
Renzo TIAN 
¶·ÓÂÈÛÙ‹ÌÈÔ ÙË˜ ƒÒÌË˜
∂È‰ÈÎfi˜ ∂›ÙÚÔÔ˜ ÙË˜ πÙ·ÏÈÎ‹˜ ∂Ù·ÈÚÂ›·˜ £Â¿ÙÚÔ˘ - 2002

Georges BANU 
∂›ÙÈÌÔ˜ ¶ÚfiÂ‰ÚÔ˜ ÙË˜ ¢ÈÂıÓÔ‡˜ ŒÓˆÛË˜ ∫ÚÈÙÈÎÒÓ
£Â¿ÙÚÔ˘
πÓÛÙÈÙÔ‡ÙÔ £Â·ÙÚÈÎÒÓ ªÂÏÂÙÒÓ, ¶·Ú›ÛÈ

Manfred BEILHARZ 
¶ÚfiÂ‰ÚÔ˜ ÙÔ˘ ¢ÈÂıÓÔ‡˜ πÓÛÙÈÙÔ‡ÙÔ˘ £Â¿ÙÚÔ˘ (UNESCO)
¢ÈÂ˘ı˘ÓÙ‹˜ ÙÔ˘ ∫Ú·ÙÈÎo‡ £Â¿ÙÚÔ˘ ÙË˜ ∂ÛÛÂÓ›·˜ ÛÙÔ
μÈÛÌ¿ÓÙÂÓ

Daniel BENOIN 
¢ÈÂ˘ı˘ÓÙ‹˜ ÙÔ˘ ∂ıÓÈÎÔ‡ £Â¿ÙÚÔ˘ ÙË˜ ¡›Î·È·˜

Jean Claude BERUTTI 
¶ÚfiÂ‰ÚÔ˜ ÙË˜ ∂˘Úˆ·˚Î‹˜ £Â·ÙÚÈÎ‹˜ ™‡Ì‚·ÛË˜
¢ÈÂ˘ı˘ÓÙ‹˜ ÙÔ˘ ∂ıÓÈÎÔ‡ £Â¿ÙÚÔ˘ ÙÔ˘ ™ÂÓÙ-∂ÙÈ¤Ó

Marina DAVYDOVA
∫ÚÈÙÈÎfi˜ ÙË˜ ÂÊËÌÂÚ›‰·˜ Izvestia 

Ian HERBERT 
¶ÚfiÂ‰ÚÔ˜ ÙË˜ ¢ÈÂıÓÔ‡˜ ŒÓˆÛË˜ ∫ÚÈÙÈÎÒÓ £Â¿ÙÚÔ˘
∫ÚÈÙÈÎfi˜ ÙÔ˘ ÂÚÈÔ‰ÈÎÔ‡ Theatre Record

Elie MALKA 
¶ÚfiÂ‰ÚÔ˜ ÙË˜ ŒÓˆÛË˜ ÙˆÓ £Â¿ÙÚˆÓ ÙË˜ ∂˘ÚÒË˜

Josè MONLEON 
¢ÈÂ˘ı˘ÓÙ‹˜ ÙÔ˘ πÓÛÙÈÙÔ‡ÙÔ˘ ªÂÛÔÁÂÈ·ÎÔ‡ £Â¿ÙÚÔ˘
¢ÈÂ˘ı˘ÓÙ‹˜ ÙÔ˘ ÂÚÈÔ‰ÈÎÔ‡ Primer Acto

Milos MISTRIK 
∫ÚÈÙÈÎfi˜ ÙÔ˘ ÂÚÈÔ‰ÈÎÔ‡ Slovenske Divadlo

Franco QUADRI 
∫ÚÈÙÈÎfi˜ ÙË˜ ÂÊËÌÂÚ›‰·˜ La Repubblica

Arthur SONNEN
∫·ÏÏÈÙÂ¯ÓÈÎfi˜ ¢ÈÂ˘ı˘ÓÙ‹˜ ÙÔ˘ ∫¤ÓÙÚÔ˘ ¢ÈÂıÓÒÓ
¶ÔÏÈÙÈÛÙÈÎÒÓ ¢Ú·ÛÙËÚÈÔÙ‹ÙˆÓ
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Writer, director, actor, breaking the boundaries of natio-
nality and language as befits the European roots of a
resident of Quebec, Robert Lepage, who is both a

screen writer and a quintessentially visual actor, is an authen-
tic inventor of new theatre forms and one of the leading perso-
nalities of the period that straddles the recent millennium. He
is able to bring the centuries together in works which overcome
not only geographical obstacles but even the bounds of death,
as in Tectonic Plates, which in the latter half of the 80s made
his reputation across two continents with a trilogy that even
covered a third, concerning itself with a community of Chinese
immigrants in Canada. This was only the first of his plays-in-
motion, created in successive stages as their structure is deve-
loped, in which naturalism and symbolism come together, rea-
ching a peak in The Seven Streams of the River Ota, a work
which had stretched to seven and a half hours in 1997 by the
end of four years’ performances. But Lepage is a no less sub-
tle interpreter of the classics, beginning with Shakespeare,
and perhaps best demonstrated in a Coriolanus set during an
American Presidential campaign. He has himself interpreted
Hamlet in Elsinore, one of his formidable one-man shows,
extremely refined in their technology, in which sometimes he
plays himself but as often the great artists of the past, like
Leonardo in his Vinci, Cocteau and Miles Davis in Needles and
Opium, entertaining himself and his audience with spectacu-
lar changes of role, as in the recent Andersen Project, an
example of how it is possible to create a whole new theatrical
genre by the superimposition of several very different genres,
a reconstruction of the past in which the artist presents us
with a vision of the theatre of the future.

™
˘ÁÁÚ·Ê¤·˜, ÛÎËÓÔı¤ÙË˜ ·ÏÏ¿ Î·È ËıÔÔÈfi˜, Ô
ƒÔÌ¤Ú §Â¿˙ ÍÂÂÚÓ¿ Ù· Û‡ÓÔÚ· ÙË˜ ¯ÒÚ·˜ ·ÏÏ¿
Î·È ÙË˜ ÁÏÒÛÛ·˜ ÙÔ˘, fiˆ˜ ı· ÂÚ›ÌÂÓÂ Î·ÓÂ›˜ ·fi

¤Ó·Ó Î¿ÙÔÈÎÔ ÙÔ˘ ∫ÂÌ¤Î ÌÂ Â˘Úˆ·˚Î¤˜ Ú›˙Â˜. √ ›‰ÈÔ˜ ¤¯ÂÈ
·Û¯ÔÏËıÂ› ·ÎfiÌË ÌÂ ÙÔÓ ÎÈÓËÌ·ÙÔÁÚ¿ÊÔ ÙfiÛÔ ˆ˜ ÎÈÓËÌ·ÙÔ-
ÁÚ·ÊÈÛÙ‹˜ fiÛÔ Î·È ˆ˜ ËıÔÔÈfi˜ ÙÔ˘, Â›Ó·È ¤Ó·˜ ÁÓ‹ÛÈÔ˜
‰ËÌÈÔ˘ÚÁfi˜ Ó¤ˆÓ ÌÔÚÊÒÓ ıÂ¿ÙÚÔ˘ Î·È ÌÈ· ·fi ÙÈ˜ ÂÍ¤¯Ô˘-
ÛÂ˜ ÚÔÛˆÈÎfiÙËÙÂ˜ Ô˘ ÛËÌ·ÙÔ‰ÔÙÔ‡Ó ÙËÓ ·ÏÏ·Á‹ ÙË˜
¯ÈÏÈÂÙ›·˜. πÎ·Ófi˜ Ó· Û˘ÌÊÈÏÈÒÛÂÈ ÙÔ˘˜ ·ÈÒÓÂ˜ Ì¤Û· ·fi
¤ÚÁ· Ô˘ ÍÂÂÚÓÔ‡Ó, fi¯È ÌfiÓÔÓ Ù· ÁÂˆÁÚ·ÊÈÎ¿ Û‡ÓÔÚ·,
·ÏÏ¿ Î·È Ù· fiÚÈ· ·Ó¿ÌÂÛ· ÛÙË ˙ˆ‹ Î·È ÙÔÓ ı¿Ó·ÙÔ, fiˆ˜ ÙÔ
Tectonic Plates, Á›ÓÂÙ·È ÁÓˆÛÙfi˜ ÛÂ ‰‡Ô ËÂ›ÚÔ˘˜ Î·Ù¿ ÙÔ
‰Â‡ÙÂÚÔ ÌÈÛfi ÙË˜ ‰ÂÎ·ÂÙ›·˜ ÙÔ˘ ’80 ÌÂ ÌÈ· ÙÚÈÏÔÁ›· Ô˘
·Ó·Ê¤ÚÂÙ·È ÛÂ ÌÈ· ÙÚ›ÙË ‹ÂÈÚÔ, ÙËÓ ∞Û›·, Î·ıÒ˜ ·Û¯ÔÏÂ›-
Ù·È ÌÂ ÌÈ· ÎÔÈÓfiÙËÙ· ∫ÈÓ¤˙ˆÓ ÌÂÙ·Ó·ÛÙÒÓ ÛÙÔÓ ∫·Ó·‰¿.
∞˘Ù‹ ˘‹ÚÍÂ ·ÏÒ˜ Ë ÚÒÙË ·fi ÙÈ˜ ÌÂÁ¿ÏÂ˜ ·Ú·ÁˆÁ¤˜
ÙÔ˘ Ô˘ ‰ËÌÈÔ˘ÚÁÔ‡ÓÙ·È ÛÙ·‰È·Î¿ Î·È ÂÍÂÏ›ÛÛÔÓÙ·È Î·ıÒ˜
ÔÈ ·Ó·ÁÓÒÛÂÈ˜ ÙÔ˘˜ ÔÏÔ¤Ó· Î·È ‚·ı·›ÓÔ˘Ó, ·Ú·ÁˆÁ¤˜
fiÔ˘ Û˘Ó·ÓÙÈÔ‡ÓÙ·È Ô Ó·ÙÔ˘Ú·ÏÈÛÌfi˜ Î·È Ô Û˘Ì‚ÔÏÈÛÌfi˜,
ÌÂ ·ÔÎÔÚ‡ÊˆÌ· Ù· ∂Ù¿ ¶·Ú·ÎÏ¿‰È· ÙÔ˘ ¶ÔÙ·ÌÔ‡ ŸÙ·,
¤Ó· ¤ÚÁÔ Ô˘ ÙÔ 1997 ¤ÊÙ·ÛÂ ÛÂ ‰È¿ÚÎÂÈ· ÙÈ˜ ÂÙ¿ÌÈÛË
ÒÚÂ˜, ÌÂÙ¿ ·fi Ù¤ÛÛÂÚ· ¯ÚfiÓÈ· ·Ú·ÛÙ¿ÛÂˆÓ. 
øÛÙfiÛÔ, Ô §Â¿˙ Â›Ó·È Ù·˘Ùfi¯ÚÔÓ· Î·È ¤Ó·˜ ·ÈÛı·ÓÙÈÎfi˜
ÂÚÌËÓÂ˘Ù‹˜ ÙˆÓ ÎÏ·ÛÈÎÒÓ, ÍÂÎÈÓÒÓÙ·˜ ·fi ÙÔÓ ™·›ÍËÚ,
ÙÔ˘ ÔÔ›Ô˘ ÙÔÓ ∫ÔÚÈÔÏ·Ófi ÙÔÔıÂÙÂ› ÛÙÔ Ï·›ÛÈÔ ÌÈ·˜ ·ÌÂ-
ÚÈÎ·ÓÈÎ‹˜ ÂÎÛÙÚ·ÙÂ›·˜ ÁÈ· ÙËÓ ÂÎÏÔÁ‹ ¶ÚÔ¤‰ÚÔ˘. √ ›‰ÈÔ˜
ÂÚÌËÓÂ‡ÂÈ ÙÔÓ ÕÌÏÂÙ ÛÙÔ ŒÏÛÈÓÔÚ, ÛÂ Ì›· ·fi ÙÈ˜ ı·˘Ì·-
ÛÙ¤˜ one-man-show ·Ú·ÛÙ¿ÛÂÈ˜ ÙÔ˘. ™’ ·˘Ù¤˜ ÌÂ ı·˘Ì·-
ÛÙ‹ Ì·ÂÛÙÚ›· ÂÓ·ÏÏ¿ÛÛÂÙ·È ÛÙÔ˘˜ ÚfiÏÔ˘˜ ·fi ÙË Ì›·
ÏÂ˘Ú¿ ÙˆÓ ËÚÒˆÓ Ô˘ ÂÚÌËÓÂ‡ÂÈ Î·È ·fi ÙËÓ ¿ÏÏË ˘Ô-
‰˘fiÌÂÓÔ˜ ÌÂÁ¿ÏÔ˘˜ Î·ÏÏÈÙ¤¯ÓÂ˜ ÙÔ˘ ·ÚÂÏıfiÓÙÔ˜, fiˆ˜ Ô
§ÂÔÓ¿ÚÓÙÔ ÙÔ˘ μ›ÓÙÛÈ ÙÔ˘ ‹ Ô ∫ÔÎÙÒ Î·È Ô  ª¿ÈÏ˜ ¡Ù¤È‚È˜
ÛÙÔ √È ‚ÂÏfiÓÂ˜ Î·È ÙÔ fiÈÔ. æ˘¯·ÁˆÁfi˜ Î·È „˘¯·ÁˆÁÔ‡ÌÂ-
ÓÔ˜ Ì¤Û· ·fi ıÂ·Ì·ÙÈÎ¤˜ ·ÏÏ·Á¤˜ ÚfiÏˆÓ, fiˆ˜ ÛÙÔ Úfi-
ÛÊ·ÙÔ The Andersen Project, Ì·˜ ‰›ÓÂÈ ¤Ó· ·Ú¿‰ÂÈÁÌ· ÁÈ·
ÙÔ Ò˜ Â›Ó·È ‰˘Ó·ÙfiÓ Ó· ‰ËÌÈÔ˘ÚÁ‹ÛÂÈ˜ ¤Ó· Ó¤Ô ıÂ·ÙÚÈÎfi
Â›‰Ô˜ Ì¤Û· ·fi ÙË Û‡ÓıÂÛË ÔÏÏÒÓ Î·È ‰È·ÊÔÚÂÙÈÎÒÓ
ÂÈ‰ÒÓ Ù¤¯ÓË˜, ÌÂ ÌÈ· ·Ó··Ú¿ÛÙ·ÛË ÙÔ˘ ·ÚÂÏıfiÓÙÔ˜, ÛÙÔ
Ï·›ÛÈÔ ÙË˜ ÔÔ›·˜, Ô Î·ÏÏÈÙ¤¯ÓË˜ Î·Ù·ı¤ÙÂÈ ÙË ‰ÈÎ‹ ÙÔ˘
ÚfiÙ·ÛË ÁÈ· ÙÔ ı¤·ÙÚÔ ÙÔ˘ Ì¤ÏÏÔÓÙÔ˜.

Robert Lepage citation
ƒÔÌ¤Ú §Â¿˙ ·ÔÙ›ÌËÛË
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Auteur, metteur en scène, acteur au-delà et au-dessus des
barrières nationales et linguistiques, comme cela sied aux
racines européennes d’un habitant du Québec, Robert

Lepage qui est également cinéaste et acteur visuel tout court, est
un authentique inventeur de nouvelles formes de théâtre et l’une
des personnalités de premier plan pour la période à cheval sur
le changement récent de millénaire. Capable de concilier les siè-
cles dans des travaux qui dépassent non seulement les obsta-
cles géographiques mais également les frontières de la mort,
comme Tectonic Plates, qui le révèle dans la deuxième moitié
des années 80 sur deux continents avec une trilogie qui en
implique un troisième, en s’intéressant à une communauté de
chinois immigrés au Canada. Il ne s’agit que du premier de ses
spectacles-fleuves créés par étapes successives qui varient au
fur et à mesure que les lectures s’affinent, où le naturalisme et
les symboliques se rencontrent, pour atteindre un sommet dans
“Les sept branches de la rivière Ota”, une œuvre ayant atteint
une durée de sept heures et demie en 1997 au bout de quatre
ans de représentations. Mais Lepage est également un interprète
subtil des classiques, à commencer par Shakespeare, actualisé
peut-être comme dans un “Coriolan” situé durant une campa-
gne présidentielle américaine. Et il interprète lui-même Hamlet
dans “Elsineur”, un de ces formidables one-man-show d’un
extrême raffinement technologique dans lesquels il joue parfois
son propre rôle mais également celui des grands artistes du
passé, du Léonard de son “Vinci” à Cocteau et Miles Davis dans
“Les aiguilles et l’opium”, en s’amusant et en amusant par de
spectaculaires changements de rôle, comme dans le récent
“The Andersen Project”, un exemple de comment il est possible
de créer un genre théâtral à travers la superposition de plusieurs
genres très différents avec une reconstruction du passé dans
lequel l’artiste nous présente une hypothèse de théâtre du futur. 

Robert Lepage ist ein Autor, Regisseur und Schauspieler
jenseits der nationalen und sprachlichen Grenzen, ja, er
steht über ihnen, wie es dem europäischen Erbe eines

Bürgers des Québec entspricht. Er ist auch Kinomacher, ja,
ein visueller Künstler überhaupt. Er ist ein wahrer Erfinder
neuer Theaterformen und eine der Führungspersönlichkeiten
der Jahrtausendwende. Er ist in der Lage, die Jahrhunderte in
seinen Stücken einander anzunähern, die geographischen
Hürden zu überspringen, aber auch die Grenzen des Todes,
wie in „Tectonic Plates“. In diesem Stück befindet er sich in
der zweiten Hälfte der achtziger Jahre plötzlich auf zwei
Kontinenten, in einer Trilogie, die jedoch einen Dritten
Kontinent mit einbezieht, da sein Interesse einer
Gemeinschaft in Kanada eingewanderter Chinesen gilt. 
Und es ist nur das erste seiner Endlosschauspiele, die in auf-
einander folgenden Phasen geschaffen worden sind und sich
durch das Verfeinern seiner Lektüre verändern. In ihnen tref-
fen Naturalismus und Symbologie aufeinander, um in „Les
sept branches de la rivière Ota“ ihren Höhepunkt zu erreichen:
Ein Werk, das 1997 siebeneinhalb Stunden dauerte und für
das vier Jahre lang geprobt wurde. Doch Lepage ist auch ein
gewitzter Interpret der Klassiker, angefangen bei Shakespeare,
etwa aktualisiert wie etwa der „Coriolanus“, der während eines
amerikanischen Präsidentenwahlkampfes spielt. 
Er selbst spielt Hamlet in „Elsinore“ (Helsingör), eine dieser
wunderbaren One-Man-Shows von extremer technischer
Raffinesse, in denen er manchmal seine eigene Rolle spielt,
aber auch diejenige großer Künstler der Vergangenheit, vom
Leonardo seines Stückes „Vinci“ bis zu Jean Cocteau und
Miles Davis in „Les aiguilles et l’opium“. Durch seine spekta-
kulären Rollenwechsel hat er Spaß und bereitet auch Spaß,
wie etwa kürzlich in „The Andersen Project“, einem Beispiel
dafür, wie man ein neues Theatergenus durch die
Übereinanderschichtung unterschiedlichster Genera und
durch eine Rekonstruktion der Vergangenheit schaffen kann,
in der der Künstler uns eine Hypothese des zukünftigen
Theaters weist.
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Oscar Wilde’s Salomé is one of the first plays Peter Zadek
directs. This is in 1947, in London, and Peter Zadek is
21 years old. Seduction and destruction are the themes

this play touches upon and, if we understand this as a
seduction to view theatre, and the world as a whole, from a
different perspective, and the destruction of everything we feel
all too certain about, then these themes resonate throughout
Zadek’s entire theatrical career and his numerous productions
to this day. His family fled the Nazis in 1933, emigrating from
Berlin to London. Destined to become a teacher, the young
Peter Zadek is to promote the certainty and security of middle-
class life. However, Zadek seeks the theatre – here he finds
uncertainty, upheaval, disaster – life. Zadek’s work, his
selection of plays, his exploration of characters and of scene
composition is passion, obsession, total immersion in life and
the world of theatre. From 1958 onwards Zadek works mainly
in Germany. The Hostage by Brendan Behan, 1961 in Ulm,
Spring Awakening by Wedekind, 1965 in Bremen, The Silver
Tassie by Sean O’Casey, in Wuppertal, with Tankred Dorst, and
in 1970 in Stuttgart – whether the performances take place in
small towns or in big cities – they become milestones of
German post-war theatre. As artistic director in Bochum,
Zadek, together with Tankred Dorst and Fallada, invents a new
form of popular theatre – disturbing, moving, funny,
monstrous. At one fell swoop he implodes the political theatre
of the 1960s, which had become all too preachy and
moralising, and reintroduces sensuality and glamour to the
stage.
He works astutely, actor-led and thoroughly, as is customary in
German theatre, and at the same time he has an unshakeable
talent for entertainment, a clear view for tragic comedy and a
fantastic sense of rhythm. And this has remained so to this
day. With Shakespeare, Tschechow, Ibsen he tracks human
thought and emotion. What only a moment ago was a character
on a piece of paper, now breathes life, becomes entangled in
it, is vulnerable, violent and demands his OWN form. The fact
that there is no such thing as a ‘Zadek style’ is a logical
consequence; that it requires the cage of convention to be
broken, is a necessity. 
Zadek’s Othello, in Hamburg, 1976, has been attacked by
some as racist provocation, some people have dismissed his
60s productions in Bremen as irritating, some have rejected
his Lulu as pornography and have criticised the revue style of
some of his 70s and early 90s plays – and others have loved

H
™·ÏÒÌË ÙÔ˘ ŸÛÎ·Ú √˘¿ÈÏÓÙ Â›Ó·È ¤Ó· ·fi Ù· ÚÒÙ·
¤ÚÁ· Ô˘ ÛÎËÓÔıÂÙÂ› Ô ¶¤ÙÂÚ ∑¿ÓÙÂÎ. ∏ ·Ú¿ÛÙ·ÛË
·˘Ù‹ ·ÓÂ‚·›ÓÂÈ ÙÔ 1947 ÛÙÔ §ÔÓ‰›ÓÔ, fiÙ·Ó Ô ∑¿ÓÙÂÎ

Â›Ó·È ÌfiÏÈ˜ 21 ÂÙÒÓ. ∏ ·ÔÏ¿ÓËÛË Î·È Ë Î·Ù·ÛÙÚÔÊ‹ Â›Ó·È
Ù· ı¤Ì·Ù· Ô˘ ı›ÁÔÓÙ·È ÛÙË ™·ÏÒÌË. ∞Ó ÂÚÌËÓÂ‡ÛÔ˘ÌÂ ÙË
Ï¤ÍË «·ÔÏ¿ÓËÛË» ˆ˜ Ì›· ÚfiÎÏËÛË, ÁÈ· Ó· ·Ú·ÎÔÏÔ˘-
ı‹ÛÔ˘ÌÂ ı¤·ÙÚÔ Î·È Ó· Í·Ó·‰Ô‡ÌÂ ÙÔÓ ÎfiÛÌÔ Ì¤Û· ·fi ÌÈ·
‰È·ÊÔÚÂÙÈÎ‹ ÔÙÈÎ‹, Î·È ÙË Ï¤ÍË «Î·Ù·ÛÙÚÔÊ‹» ˆ˜ ÙËÓ
Î·Ù¿ÚÚÂ˘ÛË fiÏˆÓ fiÛˆÓ ıÂˆÚÔ‡ÌÂ ·‰È·ÌÊÈÛ‚‹ÙËÙÂ˜ ·Ï‹-
ıÂÈÂ˜, ı· Û˘ÓÂÈ‰ËÙÔÔÈ‹ÛÔ˘ÌÂ fiÙÈ ·˘Ù¿ Ù· ı¤Ì·Ù· ‰È·ÂÚ-
ÓÔ‡Ó fiÏÔ ÙÔ ¤ÚÁÔ ÙÔ˘ ∑¿ÓÙÂÎ Ì¤¯ÚÈ Û‹ÌÂÚ·.
∏ ÔÈÎÔÁ¤ÓÂÈ¿ ÙÔ˘ Í¤Ê˘ÁÂ ·fi ÙÔ˘˜ ¡·˙› ÙÔ 1933 Î·È ÌÂÙ·-
Ó¿ÛÙÂ˘ÛÂ ·fi ÙÔ μÂÚÔÏ›ÓÔ ÛÙÔ §ÔÓ‰›ÓÔ. ¶ÚÔÔÚÈÛÌ¤ÓÔ˜ Ó·
Á›ÓÂÈ ‰¿ÛÎ·ÏÔ˜, Ô ÓÂ·Úfi˜ ∑¿ÓÙÂÎ ÌÂÁ·ÏÒÓÂÈ ÛÂ ¤Ó· ÂÚÈ-
‚¿ÏÏÔÓ Ô˘ ÚÔ¿ÁÂÈ ÙË ÛÈÁÔ˘ÚÈ¿ Î·È ÙËÓ ·ÛÊ¿ÏÂÈ· ÙË˜
ÌÂÛÔ·ÛÙÈÎ‹˜ ˙ˆ‹˜. øÛÙfiÛÔ, Ô ∑¿ÓÙÂÎ ·Ó·Î·Ï‡ÙÂÈ ÙÔ ı¤·-
ÙÚÔ –Â‰Ò ‚Ú›ÛÎÂÈ ÙËÓ ·‚Â‚·ÈfiÙËÙ·, ÙËÓ ·Ó·ÛÙ¿ÙˆÛË, ÙËÓ
Î·Ù·ÛÙÚÔÊ‹– ÙË ˙ˆ‹. ΔÔ ¤ÚÁÔ ÙÔ˘ ∑¿ÓÙÂÎ, Ë ÂÈÏÔÁ‹ ÙÔ˘
ÚÂÂÚÙÔÚ›Ô˘, Ë ·Ó¿Ï˘ÛË ÙˆÓ ¯·Ú·ÎÙ‹ÚˆÓ Î·È ÙË˜ ÛÎËÓÈÎ‹˜
Û‡ÓıÂÛË˜ ¯·Ú·ÎÙËÚ›˙ÔÓÙ·È ·fi ¿ıÔ˜, ÂÌÌÔÓ‹, Î·ıÔÏÈÎ‹
Û˘ÌÌÂÙÔ¯‹ ÛÙË ˙ˆ‹ Î·È ÙÔÓ ÎfiÛÌÔ ÙÔ˘ ıÂ¿ÙÚÔ˘. 
∞fi ÙÔ 1958 Î·È ÌÂÙ¿, Ô ∑¿ÓÙÂÎ ÂÚÁ¿˙ÂÙ·È Î˘Ú›ˆ˜ ÛÙË
°ÂÚÌ·Ó›·, fiÔ˘ ·ÓÂ‚¿˙ÂÈ ÙÈ˜ ·ÎfiÏÔ˘ıÂ˜ ·Ú·ÛÙ¿ÛÂÈ˜:
ŒÓ·˜ fiÌËÚÔ˜ ÙÔ˘ ªÚ¤ÓÙ·Ó ª›·Ó ÙÔ 1961 ÛÙÔ √˘ÏÌ,
•‡ÓËÌ· ÙË˜ ÕÓÔÈÍË˜ ÙÔ˘ μ¤ÓÙÂÎÈÓÙ, ÙÔ 1965 ÛÙË μÚ¤ÌË,
The Silver Tassie ÙÔ˘ √’ ∫¤˘˙˘, ÛÙÔ μÔ‡ÂÚÙ·Ï ÌÂ ÙÔÓ
Δ¿ÓÎÚÂÓÙ ¡ÙÔÚÛÙ Î·È ÙÔ 1970 ÛÙË ™ÙÔ˘ÙÁ¿Ú‰Ë. √È ·Ú·-
ÛÙ¿ÛÂÈ˜ ÙÔ˘, Â›ÙÂ ·ÓÂ‚·›ÓÔ˘Ó ÛÂ ÌÈÎÚ¤˜ Â›ÙÂ ÛÂ ÌÂÁ¿ÏÂ˜
fiÏÂÈ˜ Á›ÓÔÓÙ·È ÔÚfiÛËÌ· ÙÔ˘ ÌÂÙ·ÔÏÂÌÈÎÔ‡ ÁÂÚÌ·ÓÈÎÔ‡
ıÂ¿ÙÚÔ˘. ø˜ ∫·ÏÏÈÙÂ¯ÓÈÎfi˜ ¢ÈÂ˘ı˘ÓÙ‹˜ ÛÙÔ ªfi¯Ô˘Ì, Ô
∑¿ÓÙÂÎ, Ì·˙› ÌÂ ÙÔ˘˜ Δ¿ÓÎÚÂÓÙ ¡ÙÔÚÛÙ Î·È º·ÏÏ¿ÓÙ·, ·Ó·-
Î·Ï‡ÙÂÈ ÌÈ· Ó¤· ÌÔÚÊ‹ Ï·˚ÎÔ‡ ıÂ¿ÙÚÔ˘ –·ÓËÛ˘¯ËÙÈÎ‹,
Û˘ÁÎÈÓËÙÈÎ‹, ·ÛÙÂ›·, ÙÂÚ·ÙÒ‰Ë. ∂È¯ÂÈÚÂ› Ó· ·ÔÌ·ÎÚ˘ÓıÂ›
·fi ÙËÓ ËıÈÎÔÏÔÁ›· Î·È ÙÔÓ ‰È‰·ÎÙÈÛÌfi ÙÔ˘ ÔÏÈÙÈÎÔ‡ ı¤·-
ÙÚÔ˘ ÙË˜ ‰ÂÎ·ÂÙ›·˜ ÙÔ˘ ’60, Ê¤ÚÓÔÓÙ·˜ Í·Ó¿ ÙÔÓ ·ÈÛıËÛÈ·-
ÛÌfi Î·È ÙË Ï¿Ì„Ë ÛÙË ÛÎËÓ‹.
∂ÚÁ¿˙ÂÙ·È ÌÂ ÔÍ˘‰¤ÚÎÂÈ· Î·È ÂÈÌ¤ÏÂÈ·, Ô‰ËÁËÌ¤ÓÔ˜ ·fi
ÙÔ˘˜ ËıÔÔÈÔ‡˜ ÙÔ˘, fiˆ˜ Û˘ÓËı›˙ÂÙ·È ÛÙÔ ÁÂÚÌ·ÓÈÎfi ı¤·-
ÙÚÔ, ÂÓÒ Ù·˘Ùfi¯ÚÔÓ· ÂÈ‰ÂÈÎÓ‡ÂÈ ¤Ó· ÛÙ¤ÚÂÔ Ù·Ï¤ÓÙÔ ÛÙËÓ
„˘¯·ÁˆÁ›·, ÌÈ· Î·ı·Ú‹ Ì·ÙÈ¿ ÛÙÔ ÎˆÌÈÎÔÙÚ·ÁÈÎfi Î·È ÌÈ·
ÂÎÏËÎÙÈÎ‹ ·›ÛıËÛË Ú˘ıÌÔ‡. ∫·È ·Ú·Ì¤ÓÂÈ ¤ÙÛÈ Ì¤¯ÚÈ
Û‹ÌÂÚ·.
ª¤Ûˆ ÙÔ˘ ™·›ÍËÚ, ÙÔ˘ ΔÛ¤¯ˆÊ Î·È ÙÔ˘ ÿ„ÂÓ, È¯ÓËÏ·ÙÂ› ÙË
ÛÎ¤„Ë Î·È ÙÔ Û˘Ó·›ÛıËÌ· ÙÔ˘ ·ÓıÚÒÔ˘. ∞˘Ùfi, Ô˘ ÌÈ·

Peter Zadek citation
¶¤ÙÂÚ ∑¿ÓÙÂÎ ÂÈÛ‹ÁËÛË
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Peter Zadek réalise sa première mise en scène – Salomé
d’Oscar Wilde – à l’âge de 21 ans, en 1947. Séduction et
destruction évoquent ici des thèmes, et si nous les com-

prenons comme la séduction d’une autre vision du théâtre et du
monde et comme la destruction de ce dont nous nous croyons
(à tort) trop sûrs, ces thèmes transparaissent jusqu’à aujourd’hui
dans d’innombrables mises en scène de théâtre signées Zadek. 
Sa famille quitte Berlin en 1933, fuyant les nazis, et émigre à
Londres. Le jeune Peter reçoit dans les années de guerre une
formation d’enseignant. Il est appelé à inculquer les certitudes
de la vie bourgeoise, mais il cherche le théâtre, et découvre - l’in-
certitude, le bouleversant, le désastreux - la vie. Les travaux de
Zadek, le choix des pièces, l’étude des personnages, l’explora-
tion de la forme scénique seront passion, obsession, immersion
totale dans la vie - et dans le monde du théâtre.
Depuis 1958, Peter Zadek travaille essentiellement en
Allemagne. Deux otages de Brendan Behan en 1961 à Ulm,
L’éveil du printemps de Wedekind en 1965 à Brême, La coupe
d’argent de Sean O’Casey avec Tankred Dorst à Wuppertal et, en
1970, à Stuttgart - dans les petites comme dans les grandes vil-
les, ces mises en scène deviendront des marques du théâtre
d’après-guerre. Directeur général du théâtre de Bochum, Zadek
invente avec Fallada et Tankred Dorst une nouvelle forme de
théâtre populaire - émouvant, d’un comique touchant, mons-
trueux. Par ces travaux, il fait sauter d’un seul coup le théâtre
politique des années 1960, devenu par trop didactique, et laisse
la sensualité et le glamour réapparaître sur la scène. 
Il travaille intelligemment, obsédé par les comédiens, et minu-
tieusement, comme cela est une habitude dans le théâtre alle-
mand, mais en même temps, il possède un don inextirpable
pour le divertissement, l’instinct infaillible du tragicomique, un
sens fantastique du rythme. Et il en est toujours ainsi
aujourd’hui. Avec Shakespeare, Tchekhov, Ibsen, il dépiste les
pensées et les sentiments des être humains. Ce qui, à l’instant,
était encore un personnage sur le papier respire la vie, s’y empê-
tre, est vulnérable, violent et réclame une forme qui LUI SOIT
PROPRE. Qu’il n’y ait pas de « style Zadek » est la conséquence
logique de ce qu’il faille pour cela briser le cadre des conven-
tions: une nécessité.
On a attaqué son Othello mis en scène en 1976 à Hambourg,
taxé de provocation raciste, on a invectivé contre ses mises en
scène à Brême dans les années 1960, les traitant de scandaleu-
ses, d’aucuns ont qualifié sa Lulu de pornographie, on a critiqué
le style théâtre de variétés de quelques pièces dans les années

Oscar Wildes „Salomé“ in London 1947 ist eine der ersten
Regien von Peter Zadek. Er ist damals 21 Jahre alt.
Verführung und Zerstörung klingen hier als Themen an,

und wenn wir sie begreifen als Verführung zu einer anderen
Sicht auf das Theater und die Welt und als Zerstörung dessen,
wessen wir uns allzu sicher wähnen, dann klingen diese Themen
in Zadeks Theaterarbeit durch unzählige Inszenierungen hin-
durch bis heute. 
Seine Familie flieht 1933 vor den Nazis von Berlin nach London.
Zunächst soll der angehende Lehrer die Sicherheiten des bür-
gerlichen Lebens vermitteln, aber Zadek sucht das Theater und
findet - das Unsichere, das Aufwühlende, das Desaströse - das
Leben. Zadeks Arbeiten, die Auswahl der Stücke, das
Erforschen der Figuren, das Erkunden der szenischen Form ist
Leidenschaft, Besessenheit, totales Eindringen in das Leben und
in die Welt des Theaters. Seit 1958 arbeitet Peter Zadek über-
wiegend in Deutschland. „Die Geisel“ von Brendan Behan 1961
in Ulm, „Frühlings Erwachen“ von Wedekind 1965 in Bremen,
„Der Pott“ von Sean O’Casey mit Tankred Dorst in Wuppertal
und 1970 in Stuttgart – ob Aufführungen in kleineren oder grö-
ßeren Städten – sie werden zu Marksteinen des Theaters nach
dem Krieg. Als Intendant in Bochum erfindet Zadek mit Fallada
und Tankred Dorst eine neue Form des Volkstheaters – verstö-
rend, anrührend komisch, monströs. Er sprengt mit dieser Arbeit
auf einen Schlag das allzu didaktisch gewordene politische
Theater der 60er Jahre in die Luft und lässt wieder Sinnlichkeit
und Glamour auf der Bühne zu. 
Er arbeitet klug, schauspielerbesessen und gründlich, wie es im
deutschen Theater üblich ist, und hat gleichzeitig eine unaus-
rottbare Begabung zum Entertainment, einen unbeirrbaren Blick
fürs Tragikomische, ein phantastisches Gefühl für Rhythmus.
Und so ist es bis heute geblieben.
Mit Shakespeare, Tschechow, Ibsen spürt er den Gedanken und
Gefühlen der Menschen nach – was eben noch Figur auf dem
Papier war, atmet Leben, verstrickt sich darin, ist verwundbar,
gewaltsam und verlangt nach einer EIGENEN Form. Dass es kei-
nen Zadek-Stil gibt, ist logische Folge, dass dafür der Rahmen
der Konvention gesprengt werden muss, ist Notwendigkeit. 
Man hat Zadeks „Othello“ 1976 in Hamburg als rassistische
Provokation angegriffen, man hat seine Bremer Inszenierungen
in den 60er Jahren als Ärgernis geschmäht, einige haben seine
„Lulu“ als Pornographie abgetan, man hat  die Revue-Form eini-
ger Stücke in den 70ern und Anfang der 90er kritisiert – oder
man hat das alles aus tiefstem Herzen geliebt. Wie man das
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every single one of them from the bottom of their heart. In the
same way that one loves life, the air one breathes, the
liberation from false securities; in the same way as, on the
political stage, life, humanity, has raised its voice – with the
fall of political systems, with the changes in Europe over the
last few decades. Yet this does not guarantee a bright future.
Uncertainty is the theme of the present and remains the theme
of Peter Zadek’s theatre. 
The only thing we can be certain about is the unpredictability
and inscrutability of human nature. And it is just this
unpredictability and inscrutability that Zadek explores again
and again, together with his magnificent actors. Zadek has
been called a provocateur, a troublemaker and a killjoy, but he
is in fact a great preserver of life, of passion, of love, of the
soul – and in this he is a more than worthy winner of the Prix
Europe pour le Théâtre.

ÛÙÈÁÌ‹ ÓˆÚ›ÙÂÚ· ‹Ù·Ó ¤Ó·˜ ¯·Ú·ÎÙ‹Ú·˜ ÛÙÔ ¯·ÚÙ›, ÙÒÚ·
·Ó·Ó¤ÂÈ, ˙ÂÈ, Â›Ó·È Â˘¿ÏˆÙÔ˜, ‚›·ÈÔ˜ Î·È ··ÈÙÂ› ÙË ¢π∫∏
ÙÔ˘ ÌÔÚÊ‹. ∂›Ó·È ÂfiÌÂÓÔ Ó· ÌËÓ ˘¿Ú¯ÂÈ ·˘Ùfi Ô˘ ı·
¤ÏÂÁÂ Î·ÓÂ›˜ «ÛÙ˘Ï ∑¿ÓÙÂÎ», Î·ıÒ˜ ÚÔ··ÈÙÔ‡ÌÂÓÔ ÛÂ Î¿ıÂ
‰Ô˘ÏÂÈ¿ ÙÔ˘ ·ÔÙÂÏÂ› Ë Ú‹ÍË ÌÂ ÙËÓ Î·ÙÂÛÙËÌ¤ÓË ıÂ·ÙÚÈÎ‹
Ú·ÎÙÈÎ‹ Î·È ÌÂ fi,ÙÈ ÌÔÚÂ› Ó· ıÂˆÚËıÂ› ‰Â‰ÔÌ¤ÓÔ.
√ √ı¤ÏÏÔ˜ ÙÔ˘ ∑¿ÓÙÂÎ, ÙÔ 1976 ÛÙÔ ∞Ì‚Ô‡ÚÁÔ, ‰¤¯ÙËÎÂ ÙÈ˜
ÂÈı¤ÛÂÈ˜ ÌÂÚÈÎÒÓ Ô˘ ıÂÒÚËÛ·Ó fiÙÈ ˘Ôı¿ÏÂÈ Ú·ÙÛÈÛÙÈ-
Î¤˜ Û˘ÌÂÚÈÊÔÚ¤˜. ÔÚÈÛÌ¤ÓÔÈ ·¤ÚÚÈ„·Ó ÙÈ˜ ·Ú·ÁˆÁ¤˜
ÙÔ˘ ÙË˜ ‰ÂÎ·ÂÙ›·˜ ÙÔ˘ ’60 ÛÙË μÚ¤ÌË, ˆ˜ ÂÓÔ¯ÏËÙÈÎ¤˜, ÂÓÒ
¿ÏÏÔÈ ·¤ÚÚÈ„·Ó ÙË §Ô‡ÏÔ˘ ÙÔ˘ ˆ˜ ÔÚÓÔÁÚ·Ê›· Î·È Â¤-
ÎÚÈÓ·Ó ÙÔ ÂÈıÂˆÚËÛÈ·Îfi ÛÙ˘Ï ÌÂÚÈÎÒÓ ·fi Ù· ¤ÚÁ· ÙÔ˘
ÙË˜ ‰ÂÎ·ÂÙ›·˜ ÙÔ˘ ’70 Î·È ÙË˜ ·Ú¯‹˜ ÙË˜ ‰ÂÎ·ÂÙ›·˜ ÙÔ˘ ’90
–ÂÓÒ Ê˘ÛÈÎ¿ ˘¿Ú¯Ô˘Ó Î·È ÔÚÈÛÌ¤ÓÔÈ Ô˘ Ï¿ÙÚÂ„·Ó ·fi Ù·
‚¿ıË ÙË˜ Î·Ú‰È¿˜ ÙÔ˘˜ ÙÈ˜ ·Ú·ÛÙ¿ÛÂÈ˜ ÙÔ˘. ΔÈ˜ Ï¿ÙÚÂ„·Ó
ÌÂ ÙÔÓ ›‰ÈÔ ÙÚfiÔ Ô˘ ¤Ó·˜ ¿ÓıÚˆÔ˜ ·Á·¿ÂÈ ÙË ˙ˆ‹, ÙÔÓ
·¤Ú· Ô˘ ·Ó·Û·›ÓÂÈ, ÙËÓ ·ÂÏÂ˘ı¤ÚˆÛË ·fi ÙËÓ „Â‡ÙÈÎË
·ÛÊ¿ÏÂÈ·, ÌÂ ÙÔÓ ›‰ÈÔ ÙÚfiÔ Ô˘ ÛÙËÓ ÔÏÈÙÈÎ‹ ÛÎËÓ‹ Ë
˙ˆ‹, Ë ·ÓıÚˆfiÙËÙ· ‡„ˆÛÂ ÙË ÊˆÓ‹ ÙË˜ ÌÂ ÙËÓ Î·Ù¿ÚÚÂ˘-
ÛË ÔÏÈÙÈÎÒÓ Û˘ÛÙËÌ¿ÙˆÓ, ÌÂ ÙÈ˜ ·ÏÏ·Á¤˜ ÛÙËÓ ∂˘ÚÒË
Ì¤Û· ÛÙÈ˜ ÙÂÏÂ˘Ù·›Â˜ ‰ÂÎ·ÂÙ›Â˜. ∞˘Ùfi fiÌˆ˜, ‰Â ‰È·ÛÊ·Ï›˙ÂÈ
¤Ó· Ï·ÌÚfi Ì¤ÏÏÔÓ. ∏ ·‚Â‚·ÈfiÙËÙ· Â›Ó·È ÙÔ ı¤Ì· ÙÔ˘ ·Úfi-
ÓÙÔ˜ Î·È ·Ú·Ì¤ÓÂÈ Ë Î˘Ú›·Ú¯Ë ıÂÌ·ÙÈÎ‹ ÛÙË ıÂ·ÙÚÈÎ‹ ‰ËÌÈ-
Ô˘ÚÁ›· ÙÔ˘ ∑¿ÓÙÂÎ.
ΔÔ ÌfiÓÔ ÁÈ· ÙÔ ÔÔ›Ô ÌÔÚÔ‡ÌÂ Ó· Â›Ì·ÛÙÂ ‚¤‚·ÈÔÈ, Â›Ó·È ÙÔ
ÌË ÚÔ‚Ï¤„ÈÌÔ Î·È ÙÔ ·ÓÂÍÈ¯Ó›·ÛÙÔ ÙË˜ ·ÓıÚÒÈÓË˜ Ê‡ÛË˜.
∞˘Ùfi ·ÎÚÈ‚Ò˜ ÙÔ ÌË ÚÔ‚Ï¤„ÈÌÔ Î·È ·ÓÂÍÈ¯Ó›·ÛÙÔ ÂÍÂÚÂ˘-
Ó¿ Í·Ó¿ Î·È Í·Ó¿ Ô ∑¿ÓÙÂÎ Ì·˙› ÌÂ ÙÔ˘˜ ˘¤ÚÔ¯Ô˘˜ ËıÔÔÈ-
Ô‡˜ ÙÔ˘. ∞ÔÎ¿ÏÂÛ·Ó ÙÔÓ ∑¿ÓÙÂÎ ÚÔ‚ÔÎ¿ÙÔÚ·, Ù·Ú·Í›·
Î·È ·ÚÓËÙ‹ ÙË˜ Â˘Ù˘¯›·˜, ·ÏÏ¿ ÛÙËÓ Ú·ÁÌ·ÙÈÎfiÙËÙ· Â›Ó·È
¤Ó·˜ ˘¤ÚÌ·¯Ô˜ ÙË˜ ˙ˆ‹˜, ÙÔ˘ ¿ıÔ˘˜, ÙË˜ ·Á¿Ë˜ Î·È ÙË˜
„˘¯‹˜ Î·È fiÏ· ·˘Ù¿ ÙÔÓ Î·ıÈÛÙÔ‡Ó ·Ú·¿Óˆ ·fi ¿ÍÈÔ Ó·
ÙÈÌËıÂ› ÌÂ ÙÔ ∂˘Úˆ·˚Îfi μÚ·‚Â›Ô £Â¿ÙÚÔ˘.
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1970 et au début des années 1990 - ou on a aimé tout cela du
fond du coeur. Comme on aime la vie, l’air que l’on respire, s’af-
franchir des certitudes apparentes. Comme sur la scène politi-
que, la vie, l’humanité ont élevé la voix - avec la chute des sys-
tèmes, avec le changement en Europe dans les dernières décen-
nies. Mais il n’y a pas là la certitude d’un avenir lumineux.
L’incertitude est le thème du temps présent, et elle reste le
thème du théâtre de Peter Zadek. Nous ne pouvons certes avoir
qu’une seule certitude, la certitude que l’homme est déconcer-
tant et insondable. Et c’est justement ce déconcertant, cet inson-
dable que Zadek recherche toujours et toujours avec ses admi-
rables comédiens. Zadek a été qualifié de provocateur, de per-
turbateur, de corrupteur, mais il est un grand gardien de la vie,
de la passion, de l’amour, de l’âme - et en cela, il est un digne
lauréat, et plus encore, du Prix Europe pour le Théâtre.

Leben liebt, die Luft zum Atmen, die Befreiung aus den schein-
baren Sicherheiten. Wie auf der politischen Bühne das Leben,
die Menschlichkeit die Stimme erhoben - mit dem Fall der
Systeme, mit dem Wandel in Europa in den letzten Jahrzehnten.
Aber darin liegt keine Gewissheit einer leuchtenden Zukunft.
Unsicherheit heißt das Thema der Gegenwart,  und es bleibt das
Thema des Theaters von Peter Zadek. Gewiss können wir uns
nur sein der Unberechenbarkeit und Unergründlichkeit des
Menschen. Und eben diesem Unberechenbaren und
Unergründlichen geht Zadek mit seinen wunderbaren
Schauspielern immer wieder nach. Zadek ist Provokateur, Störer,
Verderber genannt worden, aber er ist ein großer Bewahrer des
Lebens, der Leidenschaft, der Liebe, der Seele - und darin ein
mehr als würdiger Preisträger des Prix Europe pour le Théâtre.
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The founder of the New Riga Theatre, Alvis Hermanis has
a fantastic memory for the details and objects of ordina-
ry life. He is one of those few who appreciate the disap-

pearing reality. He may not always love it but he does appre-
ciate it. He looks into the past with a nostalgia tinted with
irony and tries not to stylize but to reconstruct it. 
In his famous “Revisor” (Government Inspector) a typical
Russian story was turned into a typical Soviet one. One can
watch it and recollect the smell of Kasa, the occasional glim-
pse of a bright red slip peeping from under a loud printed cot-
ton dress, and female faces changed by layers of cheap
cosmetics. The real hero of this and many other Hermanis’
productions was time, a time that stood still. And it’s possible
to say where. It stopped in our memory and it’s really difficult
to part with it. It’s not worn out. The Latvian director was a
young man in the Soviet time; he came to maturity when his
country got independence. He looks at the former USSR
simultaneously from inside and outside. And that’s why his
look is both detached and involved. 
This double perspective imparts a surprising stereoscopic qua-
lity even to simple jokes. “Long Life”, which has recently
become a European hit, also appeals to our memory. 
Have you ever visited lonely old people? Do you remember the
ugly heaps of shabby things crammed into their flats? They
take up valuable space and air but their owners can’t throw
them away, because their past life is embodied in them. 
In Hermanis’s production, those heaps are reproduced with
talented meticulousness. Among their old photographs, rugs,
plaids and battered sofas, five old people swarm, grunt, quar-
rel and love each other from dawn till sunset. They are played
by young actors who keep a skilful balance between grotesque-
rie and realism. A passion for documentation and authenticity
is a sign of our time - at least, of our time as it is perceived by
theatre. It’s no accidentally that one of the most fashionable
current playwriting methods is verbatim. Hermanis is also a
master of verbatim but of theatrical verbatim. And hardly anyo-
ne can compete him today in this style.

√
È‰Ú˘Ù‹˜ ÙÔ˘ New Riga Theatre, ÕÏ‚È˜ ÃÂÚÌ¿ÓÈ˜ ‰È·-
ı¤ÙÂÈ ÂÎÏËÎÙÈÎ‹ ÌÓ‹ÌË ÁÈ· ÙÈ˜ ÏÂÙÔÌ¤ÚÂÈÂ˜ Î·È Ù·
·ÓÙÈÎÂ›ÌÂÓ· ÙË˜ Î·ıËÌÂÚÈÓ‹˜ ˙ˆ‹˜. ∂›Ó·È ¤Ó·˜ ·fi

ÙÔ˘˜ ÂÏ¿¯ÈÛÙÔ˘˜ ·ÓıÚÒÔ˘˜ Ô˘ ÂÎÙÈÌÔ‡Ó ÌÈ· Ú·ÁÌ·ÙÈÎfi-
ÙËÙ· Ô˘ ¯¿ÓÂÙ·È. ÿÛˆ˜ Ó· ÌËÓ ÙËÓ ·Á·¿ ¿ÓÙ·, ·ÏÏ¿
Û›ÁÔ˘Ú· ÙËÓ ÂÎÙÈÌ¿. ∫ÔÈÙ¿˙ÂÈ ÙÔ ·ÚÂÏıfiÓ ÌÂ ÌÈ· ÓÔÛÙ·ÏÁ›·
Ô˘ ¯ÚˆÌ·Ù›˙ÂÙ·È ·fi ÂÈÚˆÓÂ›· Î·È ÚÔÛ·ıÂ› Ó· ÌËÓ ÙÔ
Ù˘ÔÔÈÂ›, ·ÏÏ¿ Ó· ÙÔ ·Ó·Ï¿ıÂÈ. ™ÙÔÓ ÂÚ›ÊËÌÔ ∂ÈıÂˆÚËÙ‹
ÙÔ˘, ÌÈ· Ù˘ÈÎ‹ ÚˆÛÈÎ‹ ÈÛÙÔÚ›·, ÌÂÙ·ÌÔÚÊÒÓÂÙ·È ÛÂ ÌÈ· Ù˘È-
Î‹ ÛÔ‚ÈÂÙÈÎ‹ ÈÛÙÔÚ›·. ¶·Ú·ÎÔÏÔ˘ıÒÓÙ·˜ ÙËÓ, ÔÛÌ›˙ÂÛ·È ÙË
Ì˘Úˆ‰È¿ ·fi ÙÔ ¯˘Ïfi ÙË˜ ‚ÚÒÌË˜, ‰È·ÎÚ›ÓÂÈ˜ ÊÂ˘Á·Ï¤· ¤Ó·
ÎfiÎÎÈÓÔ ÂÛÒÚÔ˘¯Ô Ó· ÚÔ‚¿ÏÂÈ Î¿Ùˆ ·fi ¤Ó· Ê·ÓÙ·¯ÙÂÚfi
ÙÛ›ÙÈ, ‚Ï¤ÂÈ˜ Á˘Ó·ÈÎÂ›· ÚfiÛˆ· Ó· ·ÏÏ¿˙Ô˘Ó Î¿Ùˆ ·fi
ÛÙÚÒÛÂÈ˜ ÊÙËÓÒÓ Î·ÏÏ˘ÓÙÈÎÒÓ. √ ·ÏËıÈÓfi˜ ‹Úˆ·˜ ·˘Ù‹˜,
fiˆ˜ Î·È ÔÏÏÒÓ ¿ÏÏˆÓ ·Ú·ÛÙ¿ÛÂˆÓ ÙÔ˘ ÃÂÚÌ¿ÓÈ˜ Â›Ó·È Ô
¯ÚfiÓÔ˜, ¤Ó·˜ ¯ÚfiÓÔ˜ Ô˘ ·ÎÈÓËÙÔÔÈÂ›Ù·È. ∫·È Ì¿ÏÈÛÙ·, ÌÔ-
ÚÔ‡ÌÂ Ó· Ô‡ÌÂ Ô‡. ∞ÎÈÓËÙÔÔÈÂ›Ù·È ÛÙË ÌÓ‹ÌË Ì·˜ Î·È Â›Ó·È
ÔÏ‡ ‰‡ÛÎÔÏÔ Ó· ÙÔÓ ·Ô¯ˆÚÈÛÙÔ‡ÌÂ. ¢ÂÓ Û‚‹ÓÂÈ.
√ §ÂÙÔÓfi˜ ÛÎËÓÔı¤ÙË˜, Ó¤Ô˜ Î·Ù¿ ÙË ÛÔ‚ÈÂÙÈÎ‹ ÂÔ¯‹, ¤ÊÙ·-
ÛÂ ÛÙËÓ ˆÚÈÌfiÙËÙ·, fiÙ·Ó Ë ¯ÒÚ· ÙÔ˘ ‚Ú‹ÎÂ ÙËÓ ·ÓÂÍ·ÚÙËÛ›·
ÙË˜. μÏ¤ÂÈ ÙËÓ ÚÒËÓ ∂™™¢ ÙfiÛÔ ·fi Ì¤Û·, fiÛÔ Î·È ·’ ¤Íˆ.
∫·È ÁÈ’ ·˘ÙfiÓ ·ÎÚÈ‚Ò˜ ÙÔ ÏfiÁÔ, Ë Ì·ÙÈ¿ ÙÔ˘ Â›Ó·È Ù·˘Ùfi¯ÚÔÓ·
˘ÔÎÂÈÌÂÓÈÎ‹ Î·È ·ÓÙÈÎÂÈÌÂÓÈÎ‹. ∏ ‰ÈÙÙ‹ ·˘Ù‹ È‰ÈfiÙËÙ· Í·ÊÓÈ¿-
˙ÂÈ ÌÂ ÙËÓ Î·ıÔÏÈÎ‹ ÙË˜ ÔÈfiÙËÙ· ·ÎfiÌË Î·È ÛÙ· ÈÔ ·Ï¿
·ÛÙÂ›·.
∏ ·Ú¿ÛÙ·ÛË ªÈ· ÔÏfiÎÏËÚË ˙ˆ‹..., Ô˘ ÚfiÛÊ·Ù· ¤ÁÈÓÂ
·ÓÂ˘Úˆ·˚Î‹ ÂÈÙ˘¯›·, ÌÈÏ¿ ÛÙË ÌÓ‹ÌË Ì·˜. Œ¯ÂÙÂ ÂÈÛÎÂ-
ÊÙÂ› ÔÙ¤ ÌÔÓ·¯ÈÎÔ‡˜ Á¤ÚÔ˘˜; £˘Ì¿ÛÙÂ ÙÔ˘˜ ·ÔÎÚÔ˘ÛÙÈ-
ÎÔ‡˜ ÛˆÚÔ‡˜ ·fi Û·Ú·‚·ÏÈ·ÛÌ¤Ó· Ú¿ÁÌ·Ù· Ô˘ ÛÙÔÈ‚¿-
˙Ô˘Ó ÛÙ· Û›ÙÈ· ÙÔ˘˜; ∫·Ù·Ï·Ì‚¿ÓÔ˘Ó ÔÏ‡ÙÈÌÔ ¯ÒÚÔ Î·È
·¤Ú·, ·ÏÏ¿ ÂÎÂ›ÓÔÈ ‰ÂÓ ÌÔÚÔ‡Ó Ó· Ù· ÂÙ¿ÍÔ˘Ó, ÁÈ·Ù› Û˘ÓÔ-
„›˙Ô˘Ó ÙËÓ ÚÔËÁÔ‡ÌÂÓË ˙ˆ‹ ÙÔ˘˜. ™ÙÈ˜ ·Ú·ÛÙ¿ÛÂÈ˜ ÙÔ˘
ÃÂÚÌ¿ÓÈ˜, ÔÈ ÛˆÚÔ› ·˘ÙÔ› ·Ó··ÚÈÛÙÒÓÙ·È ÌÂ Û¯ÔÏ·ÛÙÈÎfiÙËÙ·
Î·È Â˘ÛÙÔ¯›·. ∞Ó¿ÌÂÛ· ÛÂ ·ÏÈ¤˜ ÊˆÙÔÁÚ·Ê›Â˜, ÎÈÏ›ÌÈ·,
·ÏÒÌ·Ù· Î·È Êı·ÚÌ¤ÓÔ˘˜ Î·Ó·¤‰Â˜, ¤ÓÙÂ Á¤ÚÔÈ ÛÙÚÈÌÒ-
¯ÓÔÓÙ·È, ‚ÔÁÎÔ‡Ó, Ì·ÏÒÓÔ˘Ó Î·È ·Á·ÈÔ‡ÓÙ·È ·fi ÙÔ ÍËÌ¤Úˆ-
Ì· ˆ˜ ÙÔ ‚Ú¿‰˘. ΔÔ˘˜ ˘Ô‰‡ÔÓÙ·È Ó¤ÔÈ ËıÔÔÈÔ› Ô˘ ÂÍÈÛÔÚ-
ÚÔÔ‡Ó ÂÎÏËÎÙÈÎ¿ ·Ó¿ÌÂÛ· ÛÙÔ ÁÎÚÔÙ¤ÛÎÔ Î·È ÙÔÓ ÚÂ·ÏÈ-
ÛÌfi.
ΔÔ ¿ıÔ˜ ÙË˜ ÙÂÎÌËÚ›ˆÛË˜ Î·È ÙË˜ ·˘ıÂÓÙÈÎfiÙËÙ·˜ ¯·Ú·ÎÙË-
Ú›˙ÂÈ ÙËÓ ÂÔ¯‹ Ì·˜ –ÙÔ˘Ï¿¯ÈÛÙÔÓ ¤ÙÛÈ, fiˆ˜ ÙËÓ ·ÓÙÈÏ·Ì‚¿-
ÓÂÙ·È ÙÔ ı¤·ÙÚÔ. ¢ÂÓ Â›Ó·È Ù˘¯·›Ô fiÙÈ Ì›· ·fi ÙÈ˜ ÙÚ¤¯Ô˘ÛÂ˜
ÌÂıfi‰Ô˘˜ Û˘ÁÁÚ·Ê‹˜ ¤ÚÁˆÓ Â›Ó·È Ë Î·Ù¿ Ï¤ÍË Î·Ù·ÁÚ·Ê‹. √
ÃÂÚÌ¿ÓÈ˜ Â›Ó·È Ì¿ÛÙÔÚ·˜ ÙÔ˘ ·ÔÌ·ÁÓËÙÔÊˆÓËÌ¤ÓÔ˘ ÏfiÁÔ˘,
ÛÙË ıÂ·ÙÚÈÎ‹ ÙÔ˘ fiÌˆ˜ ˘fiÛÙ·ÛË. ∫·È ÛÂ ·˘Ùfi, Î·ÓÂ›˜ Û¯Â-
‰fiÓ ‰ÂÓ ÌÔÚÂ› Ó· ÙÔÓ Û˘Ó·ÁˆÓÈÛÙÂ› Û‹ÌÂÚ·.

Alvis Hermanis citation
ÕÏ‚È˜ ÃÂÚÌ¿ÓÈ˜ ÂÈÛ‹ÁËÛË
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Le fondateur du Nouveau Théâtre de Riga, Alvis Hermanis, pos-
sède une mémoire incroyable en ce qui concerne les détails et
les choses du quotidien. Il est une des rares personnes qui

apprécient la réalité en train de disparaître. Il peut ne pas l’aimer, mais
il l’apprécie. Il regarde dans le passé avec une nostalgie teintée d’iro-
nie, tout en essayant, non pas de styliser le passé, mais de le recons-
truire. Dans son fameux «Réviseur», une histoire typiquement Russe
fut transformée en une histoire typiquement Soviétique. En regardant
sa pièce on peut percevoir l’odeur de la Ka?a couleur de la rouille, ou
entrevoir d’un coup un slip rouge, dépassant d’une jupe bon marché
aux couleurs criardes, ou bien encore, nous apparaissent des visages
de femmes défigurés par le mensonge des produits de beauté de
mauvaise qualité. Le vrai héros de cette mise en scène et de bien
d’autres mises en scène réalisées par Hermanis, est le temps. Le
temps qui s’est immobilisé. On peut même définir avec précision l’en-
droit où s’est arrêté le temps. Il s’est arrêté dans notre mémoire et il
est vraiment difficile de ne pas le prendre en considération. Il est iné-
puisable. Le directeur letton était un jeune homme à l’époque soviéti-
que; il a atteint la maturité au moment où son pays a obtenu l’indé-
pendance. Hermanis porte un regard sur l’ex URSS de l’intérieur et de
l’extérieur en même temps. Et c’est justement pour cette raison que
son travail est détaché et impliqué en même temps. Cette double
perspective donne une surprenante dimension stéréoscopique même
aux plus simples blagues. «Une Longue Vie», pièce récemment deve-
nue une première Européenne, fait à son tour appel à notre mémoire.
Avez-vous jamais visité des vieilles personnes solitaires? Vous souve-
nez-vous des dégoûtants amoncellements de vieilles choses usées
dans leurs appartements? Ces vieilles choses occupent un précieux
espace, mais leurs propriétaires sont incapables de les jeter, parce
que c’est le passé même de ces vieux qui est incorporé dans les tas
de vieux trucs. Dans les mises en scène de Hermanis ces vieux tas
sont reproduits avec une méticulosité qui a du talent. Parmi leurs vieil-
les photos, couvertures, sacs et sofas éventrés, cinq vieilles personnes
fourmillent, grognent, se querellent et s’aiment du matin au soir. Ces
vieux sont joués par des jeunes comédiens qui maintiennent avec
maestria un équilibre entre le grotesque et le réalisme. La passion
pour la consultation des documents de l’époque et pour l’authenticité
est un signe typique de notre temps ; tout au moins du temps, dans
une perception théâtrale. Ce n’est pas par hasard qu’une des métho-
des d’écriture et de mise en scène les plus à la mode aujourd’hui soit
la reproduction fidèle, le «mot à mot». Hermanis lui aussi est un maî-
tre du «mot à mot», mais dans son cas c’est le «mot à mot» théâtral.
Et c’est dur de trouver aujourd’hui un metteur en scène qui puisse
rivaliser avec lui.

Der Begründer des Neuen Theaters Riga, Alvis Hermanis, ver-
fügt über eine unglaublich aufmerksame Wahrnehmung und
Erinnerung in Bezug auf ganz alltägliche Begebenheiten und

Gegenstände. Er ist einer der Wenigen, der einer im Verschwinden
begriffenen Wirklichkeit mit Bewunderung begegnet; auch wenn er
sie nicht immer lieben kann, bewundern tut er sie in jedem Falle.
Mit ironisch angehauchter Nostalgie wandert sein Blick in die
Vergangenheit, die er nicht zu stilisieren, sondern zu rekonstruieren
versucht. In seinem berühmten „Revisor“  wird aus einer typisch rus-
sischen Geschichte eine typisch sowjetische. Beim Sehen des
Stücks steigt einem unweigerlich der Geruch der typisch rostbraunen
Buchweizengrütze in die Nase, unser imaginärer Blick fällt wie zufäl-
lig auf einen grellroten Slip, der unter einem in schrillen Farbtönen
bedruckten Baumwollkleid hervorlugt, oder es tauchen von billiger
Schminke verwandelte Frauengesichter auf. Der wahre Protagonist
dieser und anderer Inszenierungen von Hermanis aber ist die Zeit,
die still stehende Zeit. Und es ist völlig klar, wo sie Halt gemacht hat,
nämlich in unserer Erinnerung. Es ist beinahe unmöglich, ohne sie
auszukommen. Sie ist unerschöpflich. 
Der aus Lettland stammende Regisseur war zur Zeit der Sowjets
noch sehr jung; seine künstlerische Reife erlangte er gleichzeitig mit
der Unabhängigkeit seines Landes. Hermanis’ Blick auf die ehema-
lige Sowjetunion kommt sowohl von außen als auch von innen, und
so ist er ebenso distanziert wie betroffen. Durch diese doppelte
Perspektive erhalten selbst einfachste Späße eine unerwartete
Tiefenwirkung. Auch „Langes Leben“, ein Stück, das in Europa
jüngst großen Anklang gefunden hat, wendet sich an unsere
Erinnerungen. Haben sie jemals einsame alte Leute besucht?
Erinnern sie sich an die Berge von schäbigem Krimskrams, mit dem
sie ihre Wohnungen voll stopfen? Obwohl sie wertvollen Platz und
Luft zum Atmen wegnehmen, bringen die Leute es nicht übers Herz,
die Sachen einfach wegzuschmeißen. 
Es hängt eben ihr ganzes Leben daran. Hermanis ist ein Meister und
unermüdlich im Inszenieren dieser Berge von Krimskrams. Von früh
bis spät werkeln, grummeln, streiten und vertragen sich fünf alte
Leute inmitten ihrer alten Fotografien, karierten Steppdecken und
zerschlissenen Sofas. Dargestellt werden sie von jungen
Schauspielern, denen es meisterhaft gelingt, die Balance zwischen
Groteske und Realismus zu halten. Die Leidenschaft für dokumenta-
rische und realitätsgetreue Darstellungsweisen ist ein Zeichen unse-
rer  Zeit – zumindest in dem Sinne, wie unsere Zeit vom Theater ver-
standen wird. Und es ist kein Zufall, dass eine der modernsten zeit-
genössischen Methoden der Dramaturgie das Verbatim, d.h. die
Wort-für-Wort Übertragung ist. Hermanis ist ein Meister dieses Wort-
für-Worts, und zwar in seinem Metier, im Theater. Und da kann ihm
heute kaum einer das Wasser reichen.
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For her and for the people of her country which has
suffered so much, it is undoubtedly the epithet
“European prize” that imports more as a confirmation of

the fact that the Serbs are present and will be always present
on this continent. Living in Serbia and in Europe at the same
time, Biljana Srbljanović is not kind at all towards her
compatriots: in the “Belgrad Trilogy”, she revealed their
dissimulated, two-faced morality; then, with anger, she draws
a caricature of them in the “Family Stories”. This author
belongs to the current of the new European drama -
courageous, open, brutal and it is not only in her own place
that she’s offensive: in “The Supermarket”, she left for the
superficial Occident, than she had the courage to attack and
criticise “L’Amerika”- it is in this part, that came to maturity
her ability to realise character’s deep, psychological
characterization. “The Fall” analyzes people living in countries
with totalitarian regimes, and in “The Locusts”, she goes back
in her own country in the aim to draw a historical picture of
four generations which worked out the corroded country’s
actual face. Biljana Srbljanović is not the only one politically
committed playwright who criticizes with ferocity her own
country’s regime and the people supporting this regime: last
year, Harold Pinter’s name has proved us that she‘s not alone
in her case. At all monochromic, Biljana Srbljanović’s Balkans,
have an outstanding environment; - rough, frank, quarrelsome
and mystical. More than any of her predecessors, this
playwright brought Balkans closer to the Europe and made us
think about how much Balkan spirit is present in our souls as
well. Her voice strongly echoed over the whole continent.

°È· ÙËÓ ›‰È· Î·È ÁÈ· ÙÔ˘˜ Î·ÙÔ›ÎÔ˘˜ ÙË˜ Ù·Ï·ÈˆÚËÌ¤ÓË˜
¯ÒÚ·˜ ÙË˜, Ô ¯·Ú·ÎÙËÚÈÛÌfi˜ «∂˘Úˆ·˚Îfi μÚ·‚Â›Ô» ·Ô-
ÎÙ¿ È‰È·›ÙÂÚË ÛËÌ·Û›·, ÌÈ·˜ Î·È Ì·˜ ˘ÂÓı˘Ì›˙ÂÈ fiÙÈ ÔÈ
™¤Ú‚ÔÈ ‚Ú›ÛÎÔÓÙ·È Î·È ı· Û˘ÓÂ¯›ÛÔ˘Ó Ó· ‚Ú›ÛÎÔÓÙ·È ÛÂ
·˘Ù‹ ÙËÓ ‹ÂÈÚÔ.
∏ ªÈÏÈ¿Ó· ™ÂÚÌÏÈ¿ÓÔ‚ÈÙ˜, Ô˘ ˙ÂÈ Ù·˘Ùfi¯ÚÔÓ· ÛÙË
™ÂÚ‚›· Î·È ÛÙËÓ ∂˘ÚÒË, ‰Â «¯·˚‰Â‡ÂÈ» ÙÔ˘˜ Û˘Ì·ÙÚÈÒÙÂ˜
ÙË˜: ÛÙÔ ¤ÚÁÔ Beogradska trilogija [ΔÚÈÏÔÁ›· ÙÔ˘
μÂÏÈÁÚ·‰›Ô˘] ·ÔÎ¿Ï˘„Â ÙË ‰ÈÙÙ‹ Û˘ÁÎÂÎ·Ï˘ÌÌ¤ÓË ËıÈÎ‹
ÙÔ˘˜ ÛÙË Û˘Ó¤¯ÂÈ· ÙÔ˘˜ ·ÚÒ‰ËÛÂ ÌÂ ÈÎÚ›· ÛÙÔ ¤ÚÁÔ
Porodi ne  price [√ÈÎÔÁÂÓÂÈ·Î¤˜ ÈÛÙÔÚ›Â˜]. ∏ ‰ËÌÈÔ˘ÚÁfi˜
·˘Ù‹ Ô˘ ·Ó‹ÎÂÈ ÛÙÔ ÚÂ‡Ì· ÙË˜ Ó¤·˜ Â˘Úˆ·˚Î‹˜ ‰Ú·Ì·-
ÙÔ˘ÚÁ›·˜ –ı·ÚÚ·Ï¤·, ÂÈÏÈÎÚÈÓ‹˜, ˆÌ‹, ‰ÂÓ ÂÈÙ›ıÂÙ·È ÌfiÓÔ
ÛÙÔ˘˜ Û˘Ì·ÙÚÈÒÙÂ˜ ÙË˜: ÛÙÔ Supermarket [™Ô‡ÂÚ
ª¿ÚÎÂÙ] Ù· ‚¿˙ÂÈ ÌÂ ÙËÓ ÂÈÊ·ÓÂÈ·Î‹ ¢‡ÛË Î·È ÛÙË Û˘Ó¤-
¯ÂÈ· ¤¯ÂÈ ÙËÓ ÙfiÏÌË Ó· Ù· ‚¿ÏÂÈ ÌÂ ÙËÓ ∞ÌÂÚÈÎ‹ ÛÙÔ ¤ÚÁÔ
Amerika, drugi deo [∞ÌÂÚÈÎ‹, Ì¤ÚÔ˜ ‰Â‡ÙÂÚÔ] ÛÙÔ ¤ÚÁÔ
·˘Ùfi ˆÚÈÌ¿˙ÂÈ Ë ÈÎ·ÓfiÙËÙ¿ ÙË˜ ÛÙËÓ „˘¯ÔÏÔÁÈÎ‹ ·Ó··Ú¿-
ÛÙ·ÛË ÙˆÓ ËÚÒˆÓ ÛÂ ‚¿ıÔ˜. ™ÙÔ ¤ÚÁÔ Pad [¶ÙÒÛË], ÂÈ¯ÂÈ-
ÚÂ› Ó· „˘¯ÔÁÚ·Ê‹ÛÂÈ ÙÔ˘˜ ·ÓıÚÒÔ˘˜ Ô˘ ˙Ô˘Ó ÛÂ ÔÏÔ-
ÎÏËÚˆÙÈÎ¿ Î·ıÂÛÙÒÙ· Î·È ÛÙÔ ¤ÚÁÔ Skakavci [∞ÎÚ›‰Â˜],
ÂÈÛÙÚ¤ÊÂÈ ÛÙË ¯ÒÚ·, ÙË˜ ÁÈ· Ó· Û˘Óı¤ÛÂÈ ¤Ó·Ó ÈÛÙÔÚÈÎfi
›Ó·Î· ÙÂÛÛ¿ÚˆÓ ÁÂÓÂÒÓ –·˘ÙÒÓ ÔÈ ÔÔ›Â˜ ‰È·ÌfiÚÊˆÛ·Ó
ÙÔ ÛËÌÂÚÈÓfi ‰È·‚ÚˆÌ¤ÓÔ ÚfiÛˆÔ ÙË˜ ¯ÒÚ·˜. ∏ ªÈÏÈ¿Ó·
™ÂÚÌÏÈ¿ÓÔ‚ÈÙ˜ ‰ÂÓ Â›Ó·È Ë ÌfiÓË ÔÏÈÙÈÎ¿ ÛÙÚ·ÙÂ˘Ì¤ÓË
Û˘ÁÁÚ·Ê¤·˜ Ô˘ ÂÈÎÚ›ÓÂÈ ·ÓÂÏ¤ËÙ· ÙÔ Î·ıÂÛÙÒ˜ ÙË˜
¯ÒÚ·˜ ÙË˜, Î·ıÒ˜ Î·È ÙÔ˘˜ ·ÓıÚÒÔ˘˜ Ô˘ Û˘ÌÌÂÙÂ›¯·Ó
ÛÙË ‰ËÌÈÔ˘ÚÁ›· Î·È ÙË ‰È·Ù‹ÚËÛ‹. ÙÔ˘ ÙËÓ ÂÚ·ÛÌ¤ÓË ¯ÚÔ-
ÓÈ¿, ·ÎÔ‡Û·ÌÂ ÙÔÓ Ã¿ÚÔÏÓÙ ¶›ÓÙÂÚ –ÁÈ· Ó· ·Ó·Ê¤ÚÔ˘ÌÂ ¤Ó·
ÙÔ˘Ï¿¯ÈÛÙÔÓ fiÓÔÌ· ·fi ·˘ÙÔ‡˜ Ô˘ ÂÎÚÔÛˆÔ‡Ó ÙËÓ ·¤-
Ó·ÓÙÈ ÏÂ˘Ú¿. ÃˆÚ›˜ Ó· Â›Ó·È ‰ÈfiÏÔ˘ ÌÔÓfi¯ÚˆÌ·, Ù·
μ·ÏÎ¿ÓÈ· ÙË˜ ªÈÏÈ¿Ó· ™ÂÚÌÏÈ¿ÓÔ‚ÈÙ˜ ¤¯Ô˘Ó Ó· ÂÈ‰Â›-
ÍÔ˘Ó ¤Ó· ·Û˘Ó‹ıÈÛÙÔ ÂÚÈ‚¿ÏÏÔÓ– ‰ÚÈÌ‡, ˆÌfi, ÔÏÂÌfi¯·-
ÚÔ Î·È Ì˘ÛÙÈÎÔ·ı¤˜. ¶ÔÏ‡ ÂÚÈÛÛfiÙÂÚÔ ·fi ÙÔ˘˜ ÚÔÁÂ-
Ó¤ÛÙÂÚÔ˘˜, Ë Û˘ÁÁÚ·Ê¤·˜ ·˘Ù‹ ¤ÊÂÚÂ Ù· μ·ÏÎ¿ÓÈ· ÔÏ‡
ÈÔ ÎÔÓÙ¿ ÛÙËÓ ∂˘ÚÒË, ·Ó·ÁÎ¿˙ÔÓÙ¿˜ Ì·˜ Ó· ·Ó·ÏÔÁÈ-
ÛÙÔ‡ÌÂ fiÛÔ ‚·ÏÎ·ÓÈÎfi ÓÂ‡Ì· ˘¿Ú¯ÂÈ Ì¤Û· Ì·˜. ∏ ÊˆÓ‹
ÙË˜ ·ÓÙ‹¯ËÛÂ ‰˘Ó·Ù¿ ÛÂ fiÏË Ì·˜ ÙËÓ ‹ÂÈÚÔ.

Biljana Srbljanović citation
ªÈÏÈ¿Ó· ™ÂÚÌÏÈ¿ÓÔ‚ÈÙ˜ ÂÈÛ‹ÁËÛË
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Pour elle et les gens de son pays très éprouvé, c’est sans
doute l’épithète «prix européen» qui importe le plus en
tant que référence au fait que les Serbes sont et seront

toujours sur ce continent.   
Biljana Srbljanović, vivant en Serbie et en Europe à la fois, n’est
pas du tout gentille avec ses compatriotes: dans La Trilogie de
Belgrade, elle a révélé leur double morale dissimulée; puis elle   
les a caricaturés avec colère dans Les Histoires de Famille. 
Cet  auteur appartient au courant du nouveau drame européen
- courageux, ouvert, brutal et ce n’est pas seulement chez elle
qu’elle est offensive: dans Le Supermarché, elle est partie pour
l’Occident superficiel   pour ensuite avoir l’audace de s’en pren-
dre à L’America - c’est dans  cette pièce qu’est venue à maturité
sa capacité de caractérisation  psychologique profonde des per-
sonnages. La Chute analyse les gens des régimes totalitaires et
dans Les Sauterelles, elle retourne dans  son pays pour dresser
un tableau historique de quatre générations  qui ont façonné le
visage actuel du pays corrodé. Biljana Srbljanović n’est pas la
seule dramaturge politiquement engagée qui critique farouche-
ment le régime de son propre pays ainsi que les gens qui parti-
cipent à son fonctionnement: l’année dernière, nous  avons
entendu Harold Pinter - pour évoquer au moins un nom de ceux
qui représentent l’autre partie. Pas du tout monochromes, les
Balkanes de Biljana Srbljanović possèdent une ambiance inso-
lite - âpre, franche, belliqueuse et mystique. Plus que n’importe
quel de ses prédécesseurs, ce dramaturge a rendu les Balkanes
plus proches de l’Europe en nous faisant réfléchir combien d’es-
prit balkanique y a-t-il aussi en nous. Sa voix a résonné forte-
ment à travers tout le continent.

Für sie und für ihr vom Schicksal gebeuteltes Land bedeu-
tet diese Auszeichnung mit dem “Preis Europa Neue
Theater-Wirklichkeiten” ganz sicher mehr als die bloße

Bestätigung der Tatsache, dass es die Serben immer noch gibt
und dass es sie immer geben wird. Biljana Srbljanovic, Serbin
und Europäerin zugleich, ist im Umgang mit ihren
Landsleuten nicht gerade freundlich: in der “Belgrader
Trilogie” enthüllt sie deren heuchlerische Doppelmoral; in den
“Familiengeschichten“ hingegen werden sie erbarmungslos
von ihr karikiert. Die Autorin ist der Strömung des neuen euro-
päischen Dramas zuzurechnen, das sich durch Mut, Offenheit
und eine gewisse Brutalität in der Darstellung auszeichnet –
und das nicht nur im Umgang mit dem Eigenen. Nachdem sie
sich in “Supermarkt” des oberflächlichen Westens angenom-
men hat, macht sie in “Amerika” mit ihrer beißenden Kritik
mutig weiter, und genau hier kommt ihr Talent für die tief ins
Psychologische gehenden Charakterisierungen ihrer Figuren so
richtig zur Geltung. 
In “Der Fall” schildert sie Menschenschicksale in von totalitä-
ren Regierungssystemen unterjochten Ländern, während sie in
“Die Heuschrecken” in ihre Heimat zurückkehrt, in der
Absicht, anhand der Geschichte von vier Generationen die
heutige Situation dieses ausgemergelten Landes aufzuarbei-
ten. Biljana Srbljanović ist nicht die einzige politisch engagier-
te Bühnenautorin, die mit dem Regime ihres Landes und des-
sen Anhängern hart ins Gericht geht. 
Harold Pinter hat uns letztes Jahr bestätigt, dass es sich hier
um keine Ausnahmeerscheinung handelt. Biljana Srbljanovićs’
Schilderung des Balkans ist alles andere als eintönig: rau, frei-
mütig, streitsüchtig und mystisch – so stellt sie ihn dar. Viel
mehr noch als all ihre Vorgänger schafft es diese Autorin, den
Balkan Europa näher zu bringen und uns dazu zu bewegen, ein
Stück Balkan in jedem von uns zu entdecken. Ihre Stimme
hallt weit über den Kontinent.
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Québécois visionary and one of Canada's foremost
cultural ambassadors, Robert Lepage has established
himself as an internationally acclaimed director (stage

and film), designer, playwright and performer.  
His dynamic and original approach constantly pushes the
boundaries of theatrical performance, most notably with the
use of new technologies. Born in Quebec, 1957, Robert
Lepage had a profound interest in geography from an early
age. However, it was his interest in art, which was to lead him
to theatre. In 1975, at 17, he began his training at the
Conservatoire d’Art Dramatique de Québec. 
On returning from an internship in Paris (1978), he spent two
years acting, writing and directing various productions before
joining Théâtre Repère. In 1984, he created Circulations,
which won an award as Best Canadian Production during La
Quinzaine Internationale de Théâtre de Québec. 
The following year, he creates The Dragons’ Trilogy. This was
followed by Vinci (1986), The Polygraph (1987-1990) and
Tectonic Plates (1988-1990). 
From 1989 to 1993, he was the artistic director at the
National Arts Center’s French Theatre, in Ottawa.  At the same
time, he continued his innovative stage-directing with Needles
and Opium (1991-1993/1994-1996), Coriolan, Macbeth et
La Tempête (1992-1994) and A Midsummer Night’s Dream
(1992), for which he became the first North-American ever to
direct a Shakespeare play at London’s Royal National Theatre.
In 1994, Robert Lepage took an important step by founding
his own multidisciplinary production company, Ex Machina.
Taking on the role of artistic director, he lead his new team
through the creative process that produced Seven Streams of
the River Ota (1994), Le Songe d’une nuit d’été (1995) and
Elsinore (1995-1997).  
In 1994, he began to branch out, extending his talents into
the world of cinema.  His abilities as a scriptwriter and director
were immediately recognised with his first feature film, Le
Confessionnal. He later went on to direct Le Polygraphe
(1996), Nô (1998), Possible Worlds (2000) and in 2003, The
Far Side of the Moon, adapted from his play. La Caserne
Dalhousie, a multi-disciplinary production centre, opened in
June of 1997 under Lepage’s watchful eye. In their new
workspace, he and his team created and produced Geometry
of Miracles (1998), Zulu Time (1999),  the far side of the
moon (2000), La Casa Azul (2001), Busker’s Opera (2004), a
new version of Dragon’s trilogy (2003), the opera 1984, based

Œ
Ó·˜ ·fi ÙÔ˘˜ ÔÚ·Ì·ÙÈÛÙ¤˜ ÙÔ˘ ∫ÂÌ¤Î Î·È ¤Ó·˜
·fi ÙÔ˘˜ ‚·ÛÈÎfiÙÂÚÔ˘˜ Ú¤Û‚ÂÈ˜ ÙË˜ Î·Ó·‰ÈÎ‹˜
ÎÔ˘ÏÙÔ‡Ú·˜, Ô ƒÔÌ¤Ú §Â¿˙ Î·ıÈÂÚÒıËÎÂ ˆ˜

‰ÈÂıÓÔ‡˜ Ê‹ÌË˜ ÛÎËÓÔı¤ÙË˜ (ÙÔ˘ ıÂ¿ÙÚÔ˘ Î·È ÙÔ˘ ÎÈÓË-
Ì·ÙÔÁÚ¿ÊÔ˘), ÛÎËÓÔÁÚ¿ÊÔ˜, Û˘ÁÁÚ·Ê¤·˜ Î·È ËıÔÔÈfi˜.
∏ ‰˘Ó·ÌÈÎ‹ Î·È ÚˆÙfiÙ˘Ë ÚÔÛ¤ÁÁÈÛ‹ ÙÔ˘ Â·Ó·ÚÔÛ‰ÈÔ-
Ú›˙ÂÈ Û˘ÓÂ¯Ò˜ Ù· fiÚÈ· ÌÈ·˜ ıÂ·ÙÚÈÎ‹˜ ·Ú¿ÛÙ·ÛË˜, Î˘Ú›ˆ˜
Ì¤Ûˆ ÙË˜ ¯Ú‹ÛË˜ Ó¤ˆÓ ÙÂ¯ÓÔÏÔÁÈÒÓ.
°ÂÓÓËÌ¤ÓÔ˜ ÛÙÔ ∫ÂÌ¤Î ÙÔ 1957, Ô ƒÔÌ¤Ú §Â¿˙ ÂÓ‰È·-
Ê¤ÚıËÎÂ ¤ÓÙÔÓ· ÁÈ· ÙË ÁÂˆÁÚ·Ê›· ·fi ÔÏ‡ ÌÈÎÚ‹ ËÏÈÎ›·.
øÛÙfiÛÔ, ÙÔ ÂÓ‰È·Ê¤ÚÔÓ ÙÔ˘ ÁÈ· ÙËÓ Ù¤¯ÓË ÙÔÓ Ô‰‹ÁËÛÂ ÛÙÔ
ı¤·ÙÚÔ. ΔÔ 1975, ÛÂ ËÏÈÎ›· 17 ÂÙÒÓ, ¿Ú¯ÈÛÂ ÙÈ˜ ÛÔ˘‰¤˜ ÙÔ˘
ÛÙÔ Conservatoire d’Art Dramatique ÙÔ˘ ∫ÂÌ¤Î.
∂ÈÛÙÚ¤ÊÔÓÙ·˜ ·fi ÌÈ· Ì·ıËÙÂ›· ÛÙÔ ¶·Ú›ÛÈ (1978), ¤Ú·-
ÛÂ ‰‡Ô ¯ÚfiÓÈ· ·›˙ÔÓÙ·˜, ÁÚ¿ÊÔÓÙ·˜ Î·È ÛÎËÓÔıÂÙÒÓÙ·˜
‰È¿ÊÔÚÂ˜ ·Ú·ÁˆÁ¤˜, ÚÈÓ ÂÓÙ·¯ıÂ› ÛÙÔ Théâtre Repère.
ΔÔ 1984 ·Ó¤‚·ÛÂ ÙËÓ ·Ú¿ÛÙ·ÛË Circulations Ô˘ Î¤Ú‰ÈÛÂ
ÙÔ ‚Ú·‚Â›Ô ÙË˜ ∫·Ï‡ÙÂÚË˜ ∫·Ó·‰ÈÎ‹˜ ¶·Ú·ÁˆÁ‹˜ ÛÙÔ
¢ÈÂıÓ¤˜ ¢ÂÎ·ÂÓı‹ÌÂÚÔ £Â¿ÙÚÔ˘ ÙÔ˘ ∫ÂÌ¤Î.
∞ÎÔÏÔ‡ıËÛ·Ó ÔÈ ·Ú·ÁˆÁ¤˜: The Dragons’  Trilogy (1985),
Vinci (1986), The Polygraph (1987-1990) Î·È Tectonic Plates
(1988-1990).
∞fi ÙÔ 1989 ˆ˜ ÙÔ 1993, ‰ÈÂÙ¤ÏÂÛÂ ∫·ÏÏÈÙÂ¯ÓÈÎfi˜
¢ÈÂ˘ı˘ÓÙ‹˜ ÙÔ˘ °·ÏÏÈÎÔ‡ £Â¿ÙÚÔ˘ ÙÔ˘ ∂ıÓÈÎÔ‡ ∫¤ÓÙÚÔ˘
ΔÂ¯ÓÒÓ ÛÙËÓ √Ù¿‚·. Δ·˘Ùfi¯ÚÔÓ·, Û˘Ó¤¯ÈÛÂ Ó· Î·ÈÓÔÙÔÌÂ›
ÛÎËÓÔıÂÙÒÓÙ·˜ Ù· ¤ÚÁ· Needles and Opium (1991-
1993/1994-1996), Coriolan, Macbeth et La Tempête (1992-
1994) Î·È A Midsummer Night’s Dream (1992), ÌÂ ÙÔ ÔÔ›Ô
¤ÁÈÓÂ Ô ÚÒÙÔ˜ μÔÚÂÈÔ·ÌÂÚÈÎ·Ófi˜ ÛÙËÓ ÈÛÙÔÚ›·, Ô ÔÔ›Ô˜
ÛÎËÓÔı¤ÙËÛÂ ™·›ÍËÚ ÛÙÔ ∂ıÓÈÎfi μ·ÛÈÏÈÎfi £¤·ÙÚÔ ÙÔ˘
§ÔÓ‰›ÓÔ˘.
ΔÔ 1994 Ô ƒÔÌ¤Ú §Â¿˙ ¤Î·ÓÂ ¤Ó· ÛËÌ·ÓÙÈÎfi ‚‹Ì·, È‰Ú‡Ô-
ÓÙ·˜ ÌÈ· ‰ÈÎ‹ ÙÔ˘ ÂÙ·ÈÚÂ›· ·Ú·ÁˆÁ‹˜, ÙËÓ Ex Machina.
∞Ó·Ï·Ì‚¿ÓÔÓÙ·˜ ÙÔÓ ÚfiÏÔ ÙÔ˘ ∫·ÏÏÈÙÂ¯ÓÈÎÔ‡ ¢ÈÂ˘ı˘ÓÙ‹,
Ô‰‹ÁËÛÂ ÙË Ó¤· ÔÏ˘Û˘ÏÏÂÎÙÈÎ‹ ÔÌ¿‰· Ex Machina ÛÂ ÌÈ·
‰ËÌÈÔ˘ÚÁÈÎ‹ ÔÚÂ›·, ·fi ÙËÓ ÔÔ›· ÚÔ¤Î˘„·Ó ÔÈ ·Ú·Áˆ-
Á¤˜ Seven Streams of the River Ota (1994), Le Songe d’une
nuit d’été (1995) Î·È ÙÔ Elsinore (1995-1997). ΔÔ 1994 Â¤-
ÎÙÂÈÓÂ ÙÈ˜ ‰Ú·ÛÙËÚÈfiÙËÙ¤˜ ÙÔ˘, ÍÂÙ˘Ï›ÁÔÓÙ·˜ ÙÔ Ù·Ï¤ÓÙÔ
ÙÔ˘ Î·È ÛÙÔÓ ÎfiÛÌÔ ÙÔ˘ ÎÈÓËÌ·ÙÔÁÚ¿ÊÔ˘. √È ÈÎ·ÓfiÙËÙ¤˜
ÙÔ˘ ˆ˜ ÛÂÓ·ÚÈÔÁÚ¿ÊÔ˘ Î·È ÛÎËÓÔı¤ÙË ·Ó·ÁÓˆÚ›ÛÙËÎ·Ó
·Ì¤Ûˆ˜ ÌÂ ÙËÓ ÚÒÙË ÙÔ˘ ÌÂÁ¿ÏÔ˘ Ì‹ÎÔ˘˜ Ù·ÈÓ›· Le
Confessionnal. ∞ÚÁfiÙÂÚ·, ÛÎËÓÔı¤ÙËÛÂ ÙÈ˜ Ù·ÈÓ›Â˜ Le
Polygraphe (1996), Nô (1998), Possible Worlds (2000) Î·È

Robert Lepage biography
ƒÔÌ¤Ú §Â¿˙ ‚ÈÔÁÚ·Ê›·
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Homme de théâtre polyvalent, Robert Lepage exerce avec
une égale maîtrise les métiers de metteur en scène, de
scénographe, d’auteur dramatique, d’acteur et de réali-

sateur. Il crée et porte à la scène des œuvres originales qui bou-
leversent les codes de réalisation scénique classique, notam-
ment par l’utilisation de nouvelles technologies Il est né à
Québec en 1957. Très tôt, il se découvre un intérêt pour la géo-
graphie et, attiré par toutes les formes d’art, il en vient à s’inté-
resser au théâtre.  Aussi en 1975, alors âgé de 17 ans, il entre
au Conservatoire d’art dramatique de Québec. 
Il effectue un stage à Paris en 1978. Deux ans plus tard, il se
joint au théâtre Repère.
En 1984, il crée Circulations, pièce qui se mérite le prix de la
meilleure production canadienne lors de la Quinzaine internatio-
nale de théâtre de Québec. C’est l’année suivante qu’il crée La
Trilogie des Dragons. Viennent ensuite Vinci (1986), Le
Polygraphe (1987) et les Plaques tectoniques (1988).
De 1989 à 1993, il occupe le poste de directeur artistique du
Théâtre Français du Centre national des arts d’Ottawa.
Parallèlement, il poursuit sa démarche artistique en présentant
Les Aiguilles et l’Opium (1991-1993 / 1994-1996), Corolian,
Macbeth , La Tempête (1992-1994) et A Midsummer Night’s
Dream (1992), pièce qui lui permet de devenir le premier Nord-
Américain à diriger une pièce de Shakespeare au Royal National
Theatre de Londres.
En 1994, il fonde une compagnie de création multidisciplinaire,
Le Projet Ex Machina, dont il assume la direction artistique.
Cette nouvelle équipe présentera coup sur coup Les Sept
Branches de la Rivière Ôta (1994), Le Songe d’une nuit d’été
(1995) et un spectacle solo, Elseneur (1995-1997). Toujours en
1994, il aborde le cinéma en scénarisant et en réalisant le long
métrage Le Confessionnal. Par la suite, il réalise Le Polygraphe
(1996), Nô (1997), Possible Worlds (2000) et, en 2003 l’adap-
tation de sa pièce la face cachée de la lune.
En 1997, le centre de production pluridisciplinaire La Caserne
voit le jour à Québec.  Dans ces nouveaux locaux, son équipe et
lui créent et produisent la Géométrie des Miracles (1998), Zulu
Time (1999), la face cachée de la lune (2000), la Casa Azul
(2001), The Busker’s Opera (2004), une nouvelle version de La
Trilogie des Dragons (2003),  l’opéra 1984, basé sur le roman de
Georges Orwell et dont Maestro Lorin Maazel assure la direction
musicale (2005), le Projet Andersen (2005) et la toute nouvelle
création Lipsynch (2007).
Sa renommée lui vaut plusieurs invitations qui lui permettent

Robert Lepage, Visionär aus Quebec und einer der wich-
tigsten Botschafter kanadischer Kultur, hat sich sowohl
als Theater- und Filmregisseur als auch als

Bühnenbildner, Autor und Schauspieler international einen
Namen gemacht. Seine dynamische und originelle
Arbeitsweise stellt für die klassischen Darstellungsformen des
Theaters eine ständige Herausforderung dar, nicht zuletzt des-
halb, weil er immer wieder mit neuen Technologien experimen-
tiert. Der 1957 in Quebec geborene Robert Lepage zeigte in
frühen Jahren ein gesteigertes Interesse für die Geographie,
aber letztendlich war es dann doch seine Leidenschaft für die
Kunst, die ihn zum Theater führte. 1975 begann er siebzehn-
jährig sein Studium am Conservatoire d’Art Dramatique de
Québec. Nach einem Praktikumsaufenthalt in Paris 1978 übt
er sich über zwei Jahre in der Schauspielerei, im Verfassen von
Drehbüchern und in der Regie, bevor er zum Théâtre Repère
kam. 1984 schuf er das Stück Circulations, das den Preis für
die beste kanadische Produktion beim Quinzaine
Internationale de Théâtre de Québec bekam. Im darauf folgen-
den Jahr schuf er The Dragon Trilogy, auf das Vinci (1986),
The Polygraph (1987-1990) und Tectonic Plates (1988-
1990) folgten. Von 1989 bis 1993 war er artistischer Leiter
des National Arts Center’s French Theatre in Ottawa.
Gleichzeitig fuhr er mit seiner innovativen Bühnenregie in
Needles and Opium (1991-1993/1994-1996), Coriolan,
Macbeth, La Tempête (1992-1994) und A Midsummer Night’s
Dream (1992) fort. Somit war er der erste Nordamerikaner, der
jemals ein Stück von Shakespeare am London’s Royal National
Theatre inszenierte. 1994 gründete Robert Lepage seine eige-
ne multidisziplinäre Produktionsfirma Ex Machina. Unter sei-
ner kreativen Führung entstanden dort Seven Streams of the
River Ota (1994), Le Songe d’une nuit d’été (1995) und
Elsinor (1995-1997). 1994 verließ er die Welt des Theaters in
der Absicht, sein Talent beim Film unter Beweis zu stellen.
Seine Qualitäten als Drehbuchautor und Regisseur kamen
gleich beim seinem ersten Spielfilm Le Confessionnal zu Tage.
Später setzte er dort wieder an mit Le Polygraphe (1996), Nô
(1998) und Possible Worlds (2000). 2003 brachte er schließ-
lich den Stoff seines Bühnenstücks The Far Side of the Moon
auf die Leinwand. 1997 entstand ein neues Projekt unter dem
wachsamen Auge Lepages, das multidisziplinäre
Produktionszentrum La Caserne Dalhousie. Hier schuf und
produzierte er zusammen mit seinem Team Geometry of
Miracles (1998), Zulu Time (1999),  The Far Side of the Moon
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on George Orwell’s novel (2005), his latest solo piece,  The
Andersen Project (2005) and Ex Machina’s last collective
Lipsynch (2007). 
His growing reputation allowed him to broaden his artistic
experience.  He present with great success the double-bill
Bluebeards Castle and Erwartung at the Canadian Opera
Company (1992), he conceived and directed for the stage
Peter Gabriel’s Secret World Tour (1993) and presents The
Damnation of Faust in Japan (1999) and in Paris (2001).  
He later took on the role of artistic director of Métissages
(2000), an exhibition at Le Musée de la Civilisation du
Québec.  Later, he teamed up again with Gabriel to stage his
2002 tour, Growing Up Live.  In February 2005, he
collaborated with Cirque du Soleil who called on his talent to
create a permanent Las Vegas show named KÀ. His latest
opera project, the Rake’s Progress (2007), was presented in
Brussells at La Monnaie in april. Robert Lepage’s work has
been recognized and honoured numerous times.

The Far Side of the Moon (2003, ‰È·ÛÎÂ˘‹ ÙÔ˘ ÔÌÒÓ˘ÌÔ˘
ıÂ·ÙÚÈÎÔ‡ ÙÔ˘ ¤ÚÁÔ˘).
ΔÔ Caserne Dalhousie, ¤Ó· Î·ÈÓÔÙfiÌÔ ÂÚÁ·ÛÙ‹ÚÈÔ ·Ú·Áˆ-
Á‹˜, ¿ÓÔÈÍÂ ÙÔÓ πÔ‡ÓÈÔ ÙÔ˘ 1997, ˘fi ÙËÓ Â›‚ÏÂ„Ë ÙÔ˘
§Â¿˙. ™ÙÔ Ó¤Ô ¯ÒÚÔ ÂÚÁ·Û›·˜ ÙÔ˘˜, Ô §Â¿˙ Î·È Ë ÔÌ¿‰·
ÙÔ˘ ‰ËÌÈÔ‡ÚÁËÛ·Ó ÙÈ˜ ·Ú·ÁˆÁ¤˜ Geometry of Miracles
(1998), Zulu Time (1999), The Far Side of the Moon (2000),
La Casa Azul (2001), Busker’s Opera (2004), ÌÈ· Ó¤· ÂÎ‰Ô-
¯‹ ÙË˜ ·Ú·ÁˆÁ‹˜ Dragon’s trilogy (2003), ÙËÓ fiÂÚ· 1984,
‚·ÛÈÛÌ¤ÓË ÛÙÔ ÔÌÒÓ˘ÌÔ Ì˘ıÈÛÙfiÚËÌ· ÙÔ˘ Δ˙ˆÚÙ˙
ŸÚÁÔ˘ÂÏ (2005), ÙÔ ÈÔ ÚfiÛÊ·ÙÔ ÛfiÏÔ ¤ÚÁÔ ÙÔ˘ The
Andersen Project (2005) Î·È ÙÔ ÙÂÏÂ˘Ù·›Ô Û˘ÏÏÔÁÈÎfi ¤ÚÁÔ
ÙË˜ ÔÌ¿‰·˜ Ex Machina Lipsynch (2007). 
∏ ‰È·ÚÎÒ˜ ·˘Í·ÓfiÌÂÓË Ê‹ÌË ÙÔ˘, ÙÔ‡ Â¤ÙÚÂ„Â Ó· ‰ÈÂ˘Ú‡-
ÓÂÈ ÙÈ˜ Î·ÏÏÈÙÂ¯ÓÈÎ¤˜ ÙÔ˘ ÂÌÂÈÚ›Â˜. ¶·ÚÔ˘Û›·ÛÂ ÌÂ ÌÂÁ¿ÏË
ÂÈÙ˘¯›· Ù· Bluebeards Castle Î·È Erwartung ÛÙËÓ ∂Ù·ÈÚÂ›·
∫·Ó·‰ÈÎ‹˜ ŸÂÚ·˜ (1992), Û˘Ó¤Ï·‚Â Î·È ÛÎËÓÔı¤ÙËÛÂ ÁÈ·
ÙÔ ı¤·ÙÚÔ ÙÔ Secret World Tour ÙÔ˘ ¶‹ÙÂÚ °Î¿ÌÚÈÂÏ
(1993) Î·È ·ÚÔ˘Û›·ÛÂ ÙÔ The Damnation of Faust ÛÙËÓ
π·ˆÓ›· (1999) Î·È ÛÙÔ ¶·Ú›ÛÈ (2001). ∞ÚÁfiÙÂÚ·, ·Ó¤Ï·‚Â
ÙÔÓ ÚfiÏÔ ÙÔ˘ Î·ÏÏÈÙÂ¯ÓÈÎÔ‡ ‰ÈÂ˘ı˘ÓÙ‹ ÙË˜ ¤ÎıÂÛË˜
Métissages (2000) Ô˘ ·ÚÔ˘ÛÈ¿ÛÙËÎÂ ÛÙÔ ªÔ˘ÛÂ›Ô
¶ÔÏÈÙÈÛÌÔ‡ ÙÔ˘ ∫ÂÌ¤Î. ™ÙË Û˘Ó¤¯ÂÈ·, Û˘ÓÂÚÁ¿ÛÙËÎÂ Í·Ó¿
ÌÂ ÙÔÓ °Î¿ÌÚÈÂÏ,  ÙÔ 2002, ÁÈ· ÙË ÛÎËÓÔıÂÛ›· ÙË˜ ÂÚÈÔ-
‰Â›·˜ ÙÔ˘ Growing Up Live. ΔÔÓ ºÂ‚ÚÔ˘¿ÚÈÔ ÙÔ˘ 2005,
Û˘ÓÂÚÁ¿ÛÙËÎÂ ÌÂ ÙÔ Cirque du Soleil ÁÈ· ÙË ‰ËÌÈÔ˘ÚÁ›·
ÂÓfi˜ ÌfiÓÈÌÔ˘ ÛfiÔ˘, ÌÂ Ù›ÙÏÔ ∫∞, ÛÙÔ §·˜ μ¤ÁÎ·˜. ∏ ÙÂÏÂ˘-
Ù·›· ÙÔ˘ ·Ú·ÁˆÁ‹ fiÂÚ·˜, The Rake’s Progress (2007),
·ÚÔ˘ÛÈ¿ÛÙËÎÂ ÛÙË La Monnaie ÙˆÓ μÚ˘ÍÂÏÏÒÓ. ΔÔ ¤ÚÁÔ
ÙÔ˘ §Â¿˙ ¤¯ÂÈ ·Ó·ÁÓˆÚÈÛÙÂ› Î·È ÙÈÌËıÂ› ·Ó·Ú›ıÌËÙÂ˜
ÊÔÚ¤˜.
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d’appliquer sa démarche artistique à d’autres disciplines.  C’est
avec succès qu’il met en scène, lors d’un même programme, les
opéras Le Château de Barbe Bleue et Erwartung (1992).  
En 1993, il signe la mise en scène de la tournée mondiale du
spectacle de Peter Gabriel, The Secret World Tour.  Il revient à la
scène lyrique avec la Damnation de Faust, au Japon en 1999,
puis à Paris en 2001. En 2000, il participe à l’exposition
Métissages au Musée de la Civilisation de Québec. En 2002, il
fait à nouveau équipe avec Peter Gabriel en assurant la mise en
scène du spectacle Growing Up Live. En février 2005, il présen-
tait en grande Première KÀ, un spectacle permanent du Cirque
du Soleil à Las Vegas, dont il signe la conception et la mise en
scène. Rake’s Progress (2007), son plus récent projet d’opéra, a
été présenté en avril à Bruxelles, au Théâtre Royal de la
Monnaie. L’œuvre de Robert Lepage est couronnée de nom-
breux prix. 

(2000), La Casa Azul (2001), Busker’s Opera (2004) und eine
neue Version der Dragon Trilogy (2003); weiterhin entstanden
hier die auf George Orwells Novelle basierende Oper 1984
(2005), deren musikalischer Leitung sich Maestro Lorin Mazel
annahm, The Andersen Project (2005) und die neueste Ex
Machina-Produktion Lipsynch (2007). Die ständig wachsende
Anerkennung innerhalb der Kunstszene erlaubte Robert
Lepage, seine künstlerischen Erfahrungen auf immer neue
Gebiete auszuweiten. Mit großem Erfolg präsentierte er das
Doppelprojekt Bluebeards Castle und Erwartung in der
Canadian Opera Company (1992); sein Werk waren auch die
Konzeption und die Bühnenregie der Secret World Tour von
Peter Gabriel (1993) sowie die Inszenierungen von The
Damnation of Faust in Japan (1999) und Paris (2001). 
Bei der Ausstellung Métissages (2000) im Musée de la
Civilisation du Québec hatte er die künstlerische Leitung inne.
2002 kam es zu einer weiteren Zusammenarbeit zwischen
Lepage und Gabriel bei dessen Growing Up Live Tour. Im
Februar 2005 stellte er sein schöpferisches Talent erneut
unter Beweis: zusammen mit dem Cirque du Soleil schuf er
eine dauerhaft in Las Vegas stattfindende Show Namens KÀ.
Im April dieses Jahres wurde sein allerneuestes Opernprojekt
Rake’s Progress in der Opéra de la Monnaie in Brüssel urauf-
geführt. Unzählige Anerkennungen und Preise schmücken
Robert Lepages Lebenswerk.
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The Visionary from Quebec City

An artist blessed with an abundant imagination, Robert
Lepage has for more than twenty years alternated bet-
ween collective collaborations and solo pieces.

His large-scale shows, from The Dragons’ Trilogy through The
Seven Streams of the River Ota to Lipsynch, have a common
methodical starting point in the Repère Cycles, which quickly
showed Lepage to be a miracle worker with objects and light.
He possesses a remarkable faculty of synthesis, clearly deli-
neating a scene in three words, two gestures, one image. 
His five solos, from Vinci to The Andersen Project, with bet-
ween them Elsinore, Needles and Opium and The Dark Side
of the Moon, have equally revealed a supple actor with an asto-
nishing flair for transformation, a strong stage presence and an
ability to perform in several languages. In all this is revealed a
style, a creative universe which reveals a personal mythology:
that of the artist who sets out innocently to discover the world,
overcoming difficulties with a disarming enthusiasm, who
brings tenderness and laughter in the wake of his perseve-
rance. For a long time, Lepage has been interested in using
technology, both simple and elaborate but usually reflections:
mirrors, holograms, projections of virtual bodies. His stage has
become a playground open to all forms of live performance:
puppetry, theatre of objects, young people’s theatre, opera,
cinema, rock show, stage movie ... With him, theatre takes on
a new dimension, which surpasses definition. 
Besides, the question of boundaries is Lepage’s constant
concern. Fascinated from an early age by geography, he now
effortlessly crosses the barriers of country, culture, language,
discipline. Yet this theatrical cross-breed, this ever-fascinated
globe-trotter retains deep roots in Quebec, more precisely in
the city of Quebec, the town of his birth which will in 2008
celebrate 400 years of French presence in America. For this,
Lepage is preparing a large-scale production. In addition,
convinced that Quebec should assert its independence in a
time of globalisation, he reaffirmed in March 2007 his support
for Quebec sovereignty. Even if he is very much at home in
Europe and spends his time with the classics from
Shakespeare to Brecht, Lepage wanted to set up his place of
work in Quebec City. There he founded Ex Machina, the crea-
tive company based in the former Dalhousie fire station, in the
Old Port. That is where he dreams up his productions, inviting

√ ÔÚ·Ì·ÙÈÛÙ‹˜ ·fi ÙÔ ∫ÂÌ¤Î

∫
·ÏÏÈÙ¤¯ÓË˜ ÌÂ ·ÛÙÂ›ÚÂ˘ÙË Ê·ÓÙ·Û›· Â‰Ò Î·È Â›ÎÔÛÈ
¯ÚfiÓÈ·, Ô ƒÔÌ¤Ú §Â¿˙ ‰ËÌÈÔ˘ÚÁÂ› ıÂ¿Ì·Ù· Î·È
Û˘ÌÌÂÙ¤¯ÂÈ ÛÂ ·˘Ù¿ ˆ˜ ËıÔÔÈfi˜ Î·È performer. √È

ÌÂÁ¿ÏÂ˜ ÙÔ˘ ·Ú·ÁˆÁ¤˜, fiˆ˜ ÔÈ Trilogie des Dragons,
Les Sept Branches de la Rivière Ota, Lipsynch, ¯¿ÚË ÛÙË
ÌÂıÔ‰ÈÎfiÙËÙ· ÙË˜ ‰Ô˘ÏÂÈ¿˜ ÙÔ˘, Ì·˜ ·ÔÎ¿Ï˘„·Ó ¤Ó·Ó
ÁËÙÂ˘Ù‹ ÙˆÓ ·ÓÙÈÎÂÈÌ¤ÓˆÓ Î·È ÙÔ˘ ÊˆÙfi˜. ¢È·ı¤ÙÂÈ ÌÈ·
ÂÎÏËÎÙÈÎ‹ ÈÎ·ÓfiÙËÙ· Û‡ÓıÂÛË˜ Î·È ÌÔÚÂ› Ó· Û˘ÓÔ„›˙ÂÈ
ÌÈ· ÛÎËÓ‹ ÌÂ ÙÚÂÈ˜ Ï¤ÍÂÈ˜, ‰˘Ô ÎÈÓ‹ÛÂÈ˜, ÌÈ· ÂÈÎfiÓ·. √È
¤ÓÙÂ ÛfiÏÔ ÂÌÊ·Ó›ÛÂÈ˜ ÙÔ˘ ÛÙÈ˜ ·Ú·ÛÙ¿ÛÂÈ˜ Vinci, Projet
Andersen, Elseneur, Needles and Opium Î·È The far side of
the moon ·Ó¤‰ÂÈÍ·Ó ¤Ó·Ó Â‡Ï·ÛÙÔ ËıÔÔÈfi Ô˘ ‰È·ı¤ÙÂÈ
ÌÈ· ÂÎÏËÎÙÈÎ‹ ÈÎ·ÓfiÙËÙ· ÌÂÙ·ÌfiÚÊˆÛË˜, ·Ó·ÌÊÈÛ‚‹ÙËÙ·
‰˘Ó·ÌÈÎ‹ ÛÎËÓÈÎ‹ ·ÚÔ˘Û›· Î·È ÙËÓ ÈÎ·ÓfiÙËÙ· Ó· ·›˙ÂÈ ÛÂ
‰È¿ÊÔÚÂ˜ ÁÏÒÛÛÂ˜. √È ·Ú·ÛÙ¿ÛÂÈ˜ ÙÔ˘ ¤¯Ô˘Ó ¤Ó· È‰È·›ÙÂ-
ÚÔ ‡ÊÔ˜ Î·È Û˘Óı¤ÙÔ˘Ó ¤Ó· «Û‡Ì·Ó» ‰ÔÌËÌ¤ÓÔ ÌÂ ‚¿ÛË
¤Ó·Ó ÚÔÛˆÈÎfi Ì‡ıÔ: ÂÎÂ›ÓÔÓ ÙÔ˘ ·ıÒÔ˘ Î·ÏÏÈÙ¤¯ÓË Ô˘
ÍÂÎÈÓ¿ Ó· ·Ó·Î·Ï‡„ÂÈ ÙÔÓ ÎfiÛÌÔ, ·ÔÊ·ÛÈÛÌ¤ÓÔ˜ Ó· ÍÂÂ-
Ú¿ÛÂÈ ÙÈ˜ ‰˘ÛÎÔÏ›Â˜ ÌÂ ·ÊÔÏÈÛÙÈÎfi ¿ıÔ˜, Ô˘ ·fi ÙË ÌÈ·
ÏÂ˘Ú¿ Û˘ÁÎÈÓÂ› Î·È ·fi ÙËÓ ¿ÏÏË ÚÔÎ·ÏÂ› ÙÔ Á¤ÏÈÔ. 
∂‰Ò Î·È ¯ÚfiÓÈ·, Ô §Â¿˙ ·Û¯ÔÏÂ›Ù·È ÌÂ ÙÈ˜ Ó¤Â˜ ÙÂ¯ÓÔÏÔ-
Á›Â˜, ÂÓÙ¿ÛÛÔÓÙ¿˜ ÙÂ˜ ÛÙÈ˜ ·Ú·ÛÙ¿ÛÂÈ˜ ÙÔ˘ ÌÂ ‰È·ÊÔÚÂÙÈ-
Îfi Î¿ıÂ ÊÔÚ¿ ÙÚfiÔ, ¿ÓÙÔÙÂ fiÌˆ˜ ÚÔÛ·ÚÌfi˙ÔÓÙ¿˜ ÙÂ˜
ÛÙÈ˜ ·Ó¿ÁÎÂ˜ ÙË˜ ÛÎËÓÈÎ‹˜ ·ÚÔ˘Û›·ÛË˜. ¯ÚËÛÈÌÔÔÈÂ› ÁÈ·
·Ú¿‰ÂÈÁÌ·, Î·ıÚ¤ÊÙÂ˜, ÔÏÔÁÚ¿ÌÌ·Ù·, ÚÔ‚ÔÏ¤˜. ∏ ÛÎËÓ‹
ÌÂÙ·ÙÚ¤ÂÙ·È ÛÂ ¤Ó·Ó Ê·ÓÙ·ÛÙÈÎfi ¯ÒÚÔ ·È¯ÓÈ‰ÈÔ‡, Ô˘
ÂÈÙÚ¤ÂÈ ÙË Û˘Ó‡·ÚÍË ÛÙÔÈ¯Â›ˆÓ ·fi ‰È¿ÊÔÚÂ˜ ·Ú·ÛÙ·-
ÙÈÎ¤˜ Ù¤¯ÓÂ˜, fiˆ˜ ÙÔ ÎÔ˘ÎÏÔı¤·ÙÚÔ, ÙÔ ı¤·ÙÚÔ ·ÓÙÈÎÂÈÌ¤-
ÓˆÓ, ÙÔ ı¤·ÙÚÔ ÁÈ· ·È‰È¿, Ë fiÂÚ·, Ô ÎÈÓËÌ·ÙÔÁÚ¿ÊÔ˜, ÔÈ
ÚÔÎ ·Ú·ÛÙ¿ÛÂÈ˜, ÔÈ ÚÔ‚ÔÏ¤˜ ‚›ÓÙÂÔ… ΔÔ ı¤·ÙÚÔ ·ÔÎÙ¿
Ó¤· ‰È¿ÛÙ·ÛË, ÍÂÂÚÓ¿ Ù· fiÚÈ¿ ÙÔ˘. ÕÏÏˆÛÙÂ, ÛÙÔ ı¤·ÙÚÔ
ÙÔ˘ §Â¿˙ Ù· «fiÚÈ·» ‚Ú›ÛÎÔÓÙ·È ¿ÓÙ· ÛÙÔ Â›ÎÂÓÙÚÔ ÙÔ˘
ÂÓ‰È·Ê¤ÚÔÓÙÔ˜. ª·ÁÂÌ¤ÓÔ˜ ·fi ÙË ÁÂˆÁÚ·Ê›·, ·fi ÌÈÎÚ‹
ËÏÈÎ›·, ÂÚÓ¿ÂÈ ÙÒÚ· ÌÂ ·›ÛÙÂ˘ÙË Â˘ÎÔÏ›· Ù· Û‡ÓÔÚ·
ÌÂÙ·Í‡ ÙˆÓ ¯ˆÚÒÓ, ÙˆÓ ÔÏÈÙÈÛÌÒÓ, ÙˆÓ ÁÏˆÛÛÒÓ, ÙˆÓ
ÂÈ‰ÒÓ. ∂ÓÙÔ‡ÙÔÈ˜, ·˘Ùfi˜ Ô ·Ï¯ËÌÈÛÙ‹˜ ÙË˜ ÛÎËÓ‹˜, Ô˘,
ÌÔÏÔÓfiÙÈ ÎÔÛÌÔÁ˘ÚÈÛÌ¤ÓÔ˜, Â›Ó·È ¿ÓÙ· ÁÂÌ¿ÙÔ˜ ı·˘Ì·-
ÛÌfi ÁÈ· fi,ÙÈ Û˘Ì‚·›ÓÂÈ Á‡Úˆ ÙÔ˘, ÂÍ·ÎÔÏÔ˘ıÂ› Ó· ‰È·ÙËÚÂ›
ÌÈ· ‚·ıÈ¿ Û¯¤ÛË ÌÂ ÙË ÁÂÓ¤ÙÂÈÚ¿ ÙÔ˘, ÙÔ ∫ÂÌ¤Î, Ô˘ ÙÔ
2008 ı· ÁÈÔÚÙ¿ÛÂÈ Ù· 400 ¯ÚfiÓÈ· Á·ÏÏÈÎ‹˜ ·ÚÔ˘Û›·˜ ÛÙËÓ
∞ÌÂÚÈÎ‹. √ §Â¿˙ ÂÙÔÈÌ¿˙ÂÈ ÁÈ· ÙÔÓ ÛÎÔfi ·˘Ùfi ÌÈ· ·ÎfiÌË

Symposium
Robert Lepage, The Visionary from Quebec City

™˘ÌfiÛÈÔ
ƒÔÌ¤Ú §Â¿˙, √ ÔÚ·Ì·ÙÈÛÙ‹˜ ·fi ÙÔ ∫ÂÌ¤Î
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Le visionnaire venu du Québec

Artiste à l’imagination foisonnante, Robert Lepage a depuis
plus de vingt ans alterné les fresques collectives et les
solos. Ses grands spectacles, de la Trilogie des dragons à

Lipsynch, en passant par les Sept Branches de la Rivière Ota,
ont eu un point de départ méthodique, avec les Cycles Repère,
et très vite, on a découvert en Lepage un magicien des objets et
de la lumière. Il possède une faculté de synthèse remarquable,
résumant clairement une scène avec trois mots, deux gestes,
une image. Ses cinq solos, de Vinci au Projet Andersen, en pas-
sant par Elseneur, les Aiguilles et l’Opium et la Face cachée de
la lune, ont également révélé un acteur souple à l’étonnante
faculté de transformation, d’une présence scénique certaine et
capable de jouer dans plusieurs langues. À travers tout cela se
manifeste un style, un univers qui dévoile une mythologie per-
sonnelle: celle du personnage de l’artiste parti innocemment à la
découverte du monde, surmontant les difficultés avec une
ardeur désarmante, qui attendrit et fait rire par sa persévérance.
Depuis longtemps, Lepage s’intéresse à l’utilisation de technolo-
gies soit artisanales, soit élaborées mais généralement dissimu-
lées: miroirs, hologrammes, projection de corps virtuels. 
La scène est devenue un terrain de jeu ouvert à tous les domai-
nes du spectacle vivant: marionnette, théâtre d’objets, théâtre
jeunes publics, opéra, cinéma, spectacle rock, performance
cinématographique… Le théâtre prend avec lui une dimension
nouvelle, qui traverse les genres. La question des frontières
constitue d’ailleurs chez Lepage un intérêt de toujours. Fasciné
dès son jeune âge par la géographie, il franchit maintenant avec
aisance les barrières entre pays, cultures, langues, disciplines. 
Pourtant, ce métis de la scène, ce globe-trotter toujours émer-
veillé garde des racines profondes au Québec, et plus précisé-
ment à Québec, sa ville natale qui célébrera, en 2008, 400 ans
de présence française en Amérique. Lepage prépare à cet effet
un spectacle à grand déploiement. Par ailleurs, convaincu que
le Québec doit accéder à son indépendance à l’heure de la mon-
dialisation, il a réaffirmé en mars 2007 sa position en faveur de
la souveraineté du Québec. Même s’il est très présent en Europe
et fréquente les classiques, de Shakespeare à Brecht, c’est dans
la ville de Québec que Lepage a voulu établir sa base de travail.
Il y a fondé Ex Machina, compagnie de création qui loge à l’an-
cienne caserne de pompiers Dalhousie, dans le Vieux-Port. C’est
là qu’il conçoit ses œuvres, y invitant des artistes de Suède ou

Der Visionär aus dem Quebec

Robert Lepage ist ein Künstler mit überquellender
Vorstellungskraft und seit mehr als 20 Jahren wechselt
er Kollektivfresken und Soli ab. Seine großen

Aufführungen, von La Trilogie des dragons, über Les Sept
Branches de la Rivière Ota, bis hin zu Lipsynch, haben mit
den „Cycles Repère” einen methodischen Beginn gehabt, und
sehr schnell hat man in Lepage einen wahren Magier der
Objekte und des Lichts entdeckt. 
Er besitzt eine bemerkenswerte Fähigkeit zur Synthese, indem
er eine Szene deutlich mit drei Worten, zwei Gesten, einem
Bild zusammenfasst. Seine fünf Soli, von Vinci, über Elseneur,
Les Aiguilles et l’Opium und La Face cachée de la lune, bis
hin zu Projet Andersen, haben gleichermaßen einen einfühlsa-
men, wie auch erstaunlich wandlungsfähigen Schauspieler
enthüllt, der eine sichere Bühnenpräsenz besitzt und das
Spielen in mehreren Sprachen beherrscht. Durch all dies zeigt
sich ein Stil, ein Universum, das seine persönliche Mythologie
offenbart: diejenige einer Künstlerpersönlichkeit, die unschul-
dig zur Entdeckung der Welt aufgebrochen ist, und die sämt-
liche Schwierigkeiten mit einem entwaffnenden Elan über-
wunden hat, der zugleich rührend ist und uns durch seine
Ausdauer zum Lächeln bringt. Seit langem beschäftigt sich
Lepage mit der Anwendung, sowohl handwerklicher, als auch
recht ausgefeilter Technologien, die jedoch meist versteckt
sind: Spiegel, Hologramme, Projektionen virtueller Körper. 
Die Bühne wird zum Spielfeld, das allen Bereichen des
Spectacle Vivant offen steht: Marionetten, Objekttheater,
Theater für ein jugendliches Publikum, Oper, Kino,
Rockspektakel, Filmaufführungen... . Das Theater tritt mit ihm
in eine neue Dimension, die Genre-übergreifend ist. Die Frage
der Grenzen hat übrigens stets in Lepages Interesse gestan-
den. Bereits seit jungen Jahren war er von der Geographie fas-
ziniert. Inzwischen überquert er mit Leichtigkeit die Grenzen
zwischen Ländern, Kulturen, Sprachen, Disziplinen. 
Und dennoch ist dieser All-Round-Künstler der Bühne, dieser
stets nachdenkliche Globetrotter tief im Quebec verwurzelt,
genauer noch in Quebec-Stadt, seiner Heimatstadt, die, im
Jahr 2008, 400 Jahre französischer Präsenz in Amerika feiern
wird. Lepage bereitet dafür ein groß angelegtes Schauspiel vor.
Er ist im übrigen überzeugt, dass Quebec in diesen Zeiten der
Globalisierung seine Unabhängigkeit erreichen sollte. Im März
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collaborators from Sweden or England, Japan or the United
States. That is where he experiments, by a process of trial and
error, preparing ‘works in progress’ which are never regarded as
finished even when they appear as live performances. And the
shows he works on are then presented in Europe, America or
Asia, not to mention his most ambitious and expensive work to
date, Kà, which is playing in Las Vegas in a theatre specially
built for it by Cirque du Soleil.
That the Europe Prize should be awarded to an artist whose
working base is outside the continent should not be a cause
for surprise: if Europe, more than an economic and political
union, is ‘an idea, a way of life, a culture’, as was the view of
Giorgio Strehler, founder of the Union of European Theatres, is
is certain that Robert Lepage has contributed to making this
concept a reality in Quebec.

ÌÂÁ¿ÏË ·Ú·ÁˆÁ‹. ¶ÈÛÙÂ‡ÔÓÙ·˜ ·ÎÚ¿‰·ÓÙ· fiÙÈ ÛÙËÓ ÂÔ¯‹
ÙË˜ ·ÁÎÔÛÌÈÔÔ›ËÛË˜ ÙÔ ∫ÂÌ¤Î Ú¤ÂÈ Ó· ‰ÈÂÎ‰ÈÎ‹ÛÂÈ
ÙËÓ ·ÓÂÍ·ÚÙËÛ›· ÙÔ˘, Ô §Â¿˙, ÙÔÓ ª¿ÚÙÈÔ ÙÔ˘ 2007, Ù¤ıË-
ÎÂ ‰ËÌfiÛÈ· ˘¤Ú ÙË˜ ÂıÓÈÎ‹˜ Î˘ÚÈ·Ú¯›·˜ ÛÙË ¯ÒÚ·.
¶·ÚfiÙÈ Ë ·ÚÔ˘Û›· ÙÔ˘ ÛÙËÓ ∂˘ÚÒË Â›Ó·È ‰Â‰ÔÌ¤ÓË Î·È
Ì¿ÏÈÛÙ· ÌÂ ·Ú·ÛÙ¿ÛÂÈ˜ ¤ÚÁˆÓ ÎÏ·ÛÈÎÒÓ Û˘ÁÁÚ·Ê¤ˆÓ,
·fi ÙÔÓ ™·›ÍËÚ Ì¤¯ÚÈ Î·È ÙÔÓ ªÚÂ¯Ù, Ô §Â¿˙ Â¤ÏÂÍÂ ÙÔ
∫ÂÌ¤Î ˆ˜ ¤‰Ú· ÙÔ˘ ıÈ¿ÛÔ˘ ÙÔ˘. ÿ‰Ú˘ÛÂ ÙÔ Ex Machina,
¤Ó· ÔÏ˘Û˘ÏÏÂÎÙÈÎfi Û¯‹Ì· Ô˘ ÛÙÂÁ¿˙ÂÙ·È ÛÙÔÓ ·ÏÈfi
˘ÚÔÛ‚ÂÛÙÈÎfi ÛÙ·ıÌfi ÙÔ˘ ¡Ù·ÏÔ˘˙›, ÛÙÔ ·ÏÈfi ÏÈÌ¿ÓÈ. ∂ÎÂ›
‰ËÌÈÔ˘ÚÁÂ› ÚÔÛÎ·ÏÒÓÙ·˜ Î·ÏÏÈÙ¤¯ÓÂ˜ ·fi ÙË ™Ô˘Ë‰›· ‹
ÙËÓ ∞ÁÁÏ›·, ÙËÓ π·ˆÓ›· ‹ ÙÈ˜ ∏ÓˆÌ¤ÓÂ˜ ¶ÔÏÈÙÂ›Â˜. ∂ÎÂ› ÂÈ-
Ú·Ì·Ù›˙ÂÙ·È ÌÂ ÙÔ˘˜ Û˘ÓÂÚÁ¿ÙÂ˜ ÙÔ˘ Î·È, Ì¤Û· ·fi ‰ÔÎÈÌ¤˜
‹ ·ÎfiÌ· Î·È Ï¿ıË, ÚÔÎ‡ÙÔ˘Ó Ù· ÏÂÁfiÌÂÓ· works in
progress, «˙ˆÓÙ·Ó¤˜» ·Ú·ÛÙ¿ÛÂÈ˜ ‰È·ÚÎÔ‡˜ ·Ó·˙‹ÙËÛË˜.
√È ·Ú·ÛÙ¿ÛÂÈ˜ ·˘Ù¤˜ Ù·ÍÈ‰Â‡Ô˘Ó ¤ÂÈÙ· ÛÙÈ˜ ∏ÓˆÌ¤ÓÂ˜
¶ÔÏÈÙÂ›Â˜, ÙËÓ ∂˘ÚÒË ‹ ÙËÓ ∞Û›·, ÂÓÒ Ë ÈÔ ÊÈÏfi‰ÔÍË Î·È
‰··ÓËÚ‹ Ì¤¯ÚÈ Û‹ÌÂÚ· ·Ú·ÁˆÁ‹ ÙÔ˘, ÙÔ Kà, ·›˙ÂÙ·È
ÛÙÔ §·˜ μ¤ÁÎ·˜, ÛÂ ı¤·ÙÚÔ ÂÈ‰ÈÎ¿ Î·Ù·ÛÎÂ˘·ÛÌ¤ÓÔ ÁÈ· ÙÔ
Cirque du Soleil.
¢ÂÓ Ú¤ÂÈ, ‚¤‚·È·, Ó· Ì·˜ ÂÎÏ‹ÛÛÂÈ ÙÔ ÁÂÁÔÓfi˜, fiÙÈ ÙÔ
∂˘Úˆ·˚Îfi μÚ·‚Â›Ô £Â¿ÙÚÔ˘ ·ÔÓ¤ÌÂÙ·È ÛÂ ¤Ó·Ó Î·ÏÏÈÙ¤-
¯ÓË Ô˘ ˙ÂÈ Î·È ‰ËÌÈÔ˘ÚÁÂ› Ì·ÎÚÈ¿ ·fi ÙËÓ ∂˘ÚÒË. °È·Ù›,
·Ó Ë ∂ÓˆÌ¤ÓË ∂˘ÚÒË ÂÎÙfi˜ ·fi ÔÏÈÙÈÎ‹ Î·È ÔÈÎÔÓÔÌÈÎ‹
Û˘Óı‹ÎË, ÂÓÛ·ÚÎÒÓÂÈ Ù·˘Ùfi¯ÚÔÓ· «ÌÈ· È‰¤·, ¤Ó·Ó ÙÚfiÔ
˙ˆ‹˜, ¤Ó·Ó ÔÏÈÙÈÛÌfi», fiˆ˜ Â›¯Â ÂÈ Ô Δ˙ÈfiÚÙ˙ÈÔ ™ÙÚ¤ÏÂÚ,
È‰Ú˘Ù‹˜ ÙË˜ ŒÓˆÛË˜ ÙˆÓ £Â¿ÙÚˆÓ ÙË˜ ∂˘ÚÒË˜, Â›Ó·È
Û›ÁÔ˘ÚÔ fiÙÈ Ô §Â¿˙ Û˘Ì‚¿ÏÏÂÈ ÛÙËÓ ˘ÏÔÔ›ËÛË ·˘Ù‹˜ ÙË˜
È‰¤·˜ ·fi ÙÔ ∫ÂÌ¤Î.

Short extracts from works 
in progress
(Courts extraits de projects en chantier)
with

Robert Lepage

Rebecca Blankenship

Nuria Garcia

Hans Piesbergen

Works in progress
Û‡ÓÙÔÌ· ·ÔÛ¿ÛÌ·Ù· 
ÌÂ ÙÔ˘˜

Robert Lepage

Rebecca Blankenship

Nuria Garcia

Hans Piesbergen
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d’Angleterre, du Japon ou des États-Unis. C’est là qu’il expéri-
mente, procédant par essais et erreurs avec ses collaborateurs,
pour préparer des work in progress jamais achevés tant qu’ils
resteront des spectacles vivants. Et les pièces qu’il élabore sont
ensuite présentées en Amérique, en Europe ou en Asie, sans
parler de son œuvre la plus ambitieuse et la plus coûteuse à ce
jour, Kà, qui est à l’affiche à Las Vegas dans un théâtre construit
spécialement par le Cirque du Soleil.
Que le prix Europe soit décerné à un artiste dont la base de tra-
vail est à l’extérieur du continent ne doit pas surprendre: si
l’Europe, avant d’être un pacte économique et politique, est une
«idée, une manière de vivre, une culture», comme l’avait affirmé
Giorgio Strehler, fondateur de l’Union des théâtres de l’Europe, il
est certain que Robert Lepage contribue à concrétiser cette idée
au Québec.

2007 hat er seine Haltung zugunsten der Souveränität von
Quebec bestätigt. Obgleich er in Europa sehr präsent ist, und
sich die Klassiker von Shakespeare bis Brecht in seinem
Repertoire befinden, hat er in Quebec seine Arbeitsbasis eta-
blieren wollen. Dort hat er „Ex Machina” gegründet, eine
Compagnie de Création, die in der alten Feuerwehrkaserne
Dalhousie im Vieux-Port untergebracht ist. Dort experimentiert
er im Trial-and-Error-Verfahren mit seinen Mitarbeitern, um
Work-in-Progress-Werke zu erstellen, die niemals vollendet,
und daher Spectacle Vivants bleiben werden. Die Stücke, die
er dort ausarbeitet, werden daraufhin in Amerika, in Europa
oder in Asien vorgestellt. Sein anspruchsvollstes und bis jetzt
auch teuerstes Werk ist Kà, das in Las Vegas in einem Theater
gegeben wird, das extra dafür vom Cirque du Soleil erbaut
wurde. Dass der Europa-Preis einem Künstler gewidmet ist,
dessen Arbeitsbasis außerhalb des Kontinents liegt, sollte
nicht überraschen: wenn Europa, mehr als ein wirtschaftlicher
und politischer Pakt, eine „Idee, eine Lebensart, eine Kultur”
ist, wie Giorgio Strehler, der Gründer der Union der Theater
Europas bekräftigte, dann kann mit Sicherheit gesagt werden,
dass Robert Lepage dazu beiträgt, diese Idee im Quebec zu
konkretisieren.

Michel Vaïs
General Secretary, International Association of Theatre Critics

ªÈÛ¤Ï μ¿È˜
°ÂÓÈÎfi˜ °Ú·ÌÌ·Ù¤·˜ ÙË˜ ¢ÈÂıÓÔ‡˜ ŒÓˆÛË˜ ∫ÚÈÙÈÎÒÓ £Â¿ÙÚÔ˘
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Peter Zadek was born in Berlin. His family emigrated to
England where Zadek studied first at Oxford and later,
direction at the Old Vic Theatre School in London. After

working as a director for the BBC and numerous productions
for the English stage he returned to Germany in 1958. 
He worked with Kurt Hübner in Ulm and Bremen and staged
his first Shakespeare productions: Maß für Maß (Measure for
Measure, 1960) and Der Kaufmann von Venedig (The
Merchant of Venice, 1961). From 1967 on, Zadek directed at
a number of German theatres (Wuppertal, Stuttgart, Berlin,
Munich) as well as making films, such as Rotmord(after
Tankred Dorst’s Toller), Ich bin ein Elefant, Madame / I’m an
Elephant, Madame,Der Pott (after Sean O’Casey’s (Silver
Tassie) and Eiszeit. He was artistic director (Intendant) in
Bochum from 1972,directing such outstanding productions as
Kleiner Mann, was nun (after Fallada’s novel), The Merchant
of Venice, King Lear, Hamlet and Hedda Gabler.  
From 1985 he directed  the Deutsches Schauspielhaus in
Hamburg, which Zadek's productions made one of the most
fascinating theatres in Europe (e.g. Shakespeare's Othello
(1976) and Das Wintermärchen(A Winter's Tale, 1978),
Webster's Die Herzogin von Malfi (The Duchess of Malfi,
1985) and Wedekind's Lulu (1988)). Since 1990 he has
worked as an independent director in Berlin (Berliner
Ensemble, Theater des Westens, Freie Volksbühne), Vienna
(Burgtheater), Hamburg (Thalia Theater, Kammerspiele),
Munich (Kammerspiele), Paris (Théâtre de l´Europe) and at
the Salzburger Festival (Brecht/ Weill: Aufstieg und Fall der
Stadt Mahagony (1989)). Together with Fritz Marquardt,
Heiner Müller and Peter Palitzsch he directed the Berliner
Ensemble from 1993 to 1995, where his productions included
Brecht's Der Jasager und der Neinsager (1993) and
Shakespeare's Antonius and Cleopatra (1994). 
His recent work includes Ibsen's Rosmersholm (2000),
Marlowe's Der Jude von Malta (The Jew of Malta, 2001),
Tennessee Williams's Die Nacht des Leguan (The Night of the
Iguana, 2002), Mutter Courage und ihre Kinder (2003) and
the 2004 Berliner Ensemble production of Ibsen's Peer Gynt,
his first of this play after his many successes with Ibsen's
other works. The production celebrated an overwhelming
success at the Edinburgh Festival. In June 2005, Zadek
staged Strindberg's Der Totentanz I and II (The Dance of
Death) for the Wiener Festwochen at the Burgtheater and in
2006 Der bittere Honig (A Taste of Honey) by Shelagh Delaney

√¶¤ÙÂÚ ∑¿ÓÙÂÎ ÁÂÓÓ‹ıËÎÂ ÛÙÔ μÂÚÔÏ›ÓÔ. ∏ ÔÈÎÔÁ¤-
ÓÂÈ¿ ÙÔ˘ ÌÂÙ·Ó¿ÛÙÂ˘ÛÂ ÛÙËÓ ∞ÁÁÏ›·, fiÔ˘ Ô ∑¿ÓÙÂÎ
ÛÔ‡‰·ÛÂ ÚÒÙ· ÛÙËÓ √ÍÊfiÚ‰Ë Î·È ·ÚÁfiÙÂÚ·

ÛÎËÓÔıÂÛ›· ÛÙË ™¯ÔÏ‹ £Â¿ÙÚÔ˘ ÙÔ˘ Old Vic, ÛÙÔ §ÔÓ‰›ÓÔ.
∞ÊÔ‡ ÂÚÁ¿ÛÙËÎÂ ˆ˜ ÛÎËÓÔı¤ÙË˜ ÛÙÔ BBC Î·È ·Ó¤‚·ÛÂ
ÔÏ˘¿ÚÈıÌÂ˜ ·Ú·ÁˆÁ¤˜ ÛÙËÓ ·ÁÁÏÈÎ‹ ÛÎËÓ‹, ÙÔ 1958 Â¤-
ÛÙÚÂ„Â ÛÙË °ÂÚÌ·Ó›·. ∂ÚÁ¿ÛÙËÎÂ ÌÂ ÙÔÓ ∫Ô˘ÚÙ ÃÔ‡ÌÓÂÚ
ÛÙÔ √˘ÏÌ Î·È ÛÙË μÚ¤ÌË Î·È ·Ó¤‚·ÛÂ ÙÈ˜ ÚÒÙÂ˜ ÙÔ˘ ·Ú·-
ÛÙ¿ÛÂÈ˜ ÌÂ ¤ÚÁ· ÙÔ˘ ™·›ÍËÚ: ªÂ ÙÔ ›‰ÈÔ Ì¤ÙÚÔ (1960) Î·È √
ŒÌÔÚÔ˜ ÙË˜ μÂÓÂÙ›·˜ (1961). ∞fi ÙÔ 1967 Î·È ¤ÂÈÙ·, Ô
∑¿ÓÙÂÎ ÛÎËÓÔı¤ÙËÛÂ ·Ú·ÛÙ¿ÛÂÈ˜ ÛÂ ‰È¿ÊÔÚ· ı¤·ÙÚ· ÙË˜
°ÂÚÌ·Ó›·˜ (ÛÙÈ˜ fiÏÂÈ˜ μÔ‡ÂÚÙ·Ï, ™ÙÔ˘ÙÁÎ¿Ú‰Ë, μÂÚÔÏ›ÓÔ,
ªfiÓ·¯Ô), Î·ıÒ˜ Î·È ÎÈÓËÌ·ÙÔÁÚ·ÊÈÎ¤˜ Ù·ÈÓ›Â˜: Rotmord
(‚·ÛÈÛÌ¤ÓË ÛÙÔ ıÂ·ÙÚÈÎfi ¤ÚÁÔ Toller, ÙÔ˘ Δ¿ÓÎÚÂÓÙ ¡ÙÔÚÛÙ),
Ich bin ein Elefant, Madame, Der Pott (‚·ÛÈÛÌ¤ÓË ÛÙÔ ıÂ·ÙÚÈ-
Îfi ¤ÚÁÔ ÙÔ˘ ™ˆÓ √ ∫¤˘˙˘ Silver Tassie) Î·È Eiszeit.
∞fi ÙÔ 1972, ‰ÈÂÙ¤ÏÂÛÂ ∫·ÏÏÈÙÂ¯ÓÈÎfi˜ ¢ÈÂ˘ı˘ÓÙ‹˜ ÛÙÔ
ªfi¯Ô˘Ì, fiÔ˘ ÛÎËÓÔı¤ÙËÛÂ ÔÚÈÛÌ¤ÓÂ˜ ÂÍ·ÈÚÂÙÈÎ¤˜ ·Ú·-
ÛÙ¿ÛÂÈ˜, fiˆ˜ Kleiner Mann, was nun (‚·ÛÈÛÌ¤ÓÔ ÛÙÔ Ì˘ıÈ-
ÛÙfiÚËÌ· ÙÔ˘ º·ÏÏ¿ÓÙ·), √ ŒÌÔÚÔ˜ ÙË˜ μÂÓÂÙ›·˜, μ·ÛÈÏÈ¿˜
§ËÚ, ÕÌÏÂÙ Î·È ŒÓÙ· °Î¿ÌÏÂÚ. ΔÔ 1985 ÍÂÎ›ÓËÛÂ Ó· ÛÎËÓÔ-
ıÂÙÂ› ÛÙÔ Deutsches Schauspielhaus ÙÔ˘ ∞Ì‚Ô‡ÚÁÔ˘. ÔÈ
·Ú·ÛÙ¿ÛÂÈ˜ ÙÔ˘ Z¿ÓÙÂÎ ·Ó¤‰ÂÈÍ·Ó ÙÔ ı¤·ÙÚÔ ·˘Ùfi ÛÂ ¤Ó·
·fi Ù· Ï¤ÔÓ ÁÔËÙÂ˘ÙÈÎ¿ ÙË˜ ∂˘ÚÒË˜. ∂ÎÂ› ·Ó¤‚·ÛÂ ÙÈ˜
·Ú·ÛÙ¿ÛÂÈ˜ √ı¤ÏÏÔ˜ (1976) Î·È ÃÂÈÌˆÓÈ¿ÙÈÎÔ ·Ú·Ì‡ıÈ
(1978) ÙÔ˘ ™·›ÍËÚ, ∏ ‰Ô‡ÎÈÛÛ· ÙÔ˘ ª¿ÏÊÈ ÙÔ˘ √˘¤ÌÛÙÂÚ
(1985) Î·È §Ô‡ÏÔ˘ ÙÔ˘ μ¤ÓÙÂÎÈÓÙ (1988). ∞fi ÙÔ 1990 Î·È ÌÂÙ¿
ÛÎËÓÔı¤ÙËÛÂ ÛÙÔ μÂÚÔÏ›ÓÔ (ÁÈ· Ù· ı¤·ÙÚ· Berliner
Ensemble, Theater des Westens, Freie Volksbühne), ÛÙË
μÈ¤ÓÓË (Burgtheater), ÛÙÔ ∞Ì‚Ô‡ÚÁÔ (Thalia Theater,
Kammerspiele), ÛÙÔ ªfiÓ·¯Ô (Kammerspiele), ÛÙÔ ¶·Ú›ÛÈ
(Odéon, Théâtre de l’ Europe) Î·È ÛÙÔ ÊÂÛÙÈ‚¿Ï ÙÔ˘
™¿ÏÙÛÌÔ˘ÚÁÎ (ÕÓÔ‰Ô˜ Î·È ÙÒÛË ÙË˜ fiÏË˜ ª·¯¿ÁÎÔÓÈ ÙˆÓ
ªÚÂ¯Ù Î·È μ¿ÈÏ, 1989).
ªÂÙ·Í‡ 1993-1995, Ì·˙› ÌÂ ÙÔ˘˜ ºÚÈÙ˙ ª¿ÚÎ·ÚÓÙ, Ã¿ÈÓÂÚ
ª‡ÏÏÂÚ Î·È ¶¤ÙÂÚ ¶¿ÏÈÙ˜, ‰ÈË‡ıËÓÂ ÙÔ Berliner Ensemble,
fiÔ˘, ÍÂ¯ˆÚ›˙Ô˘Ó ÔÈ ÛÎËÓÔıÂÛ›Â˜ ÙˆÓ ¤ÚÁˆÓ ∞˘Ùfi˜ Ô˘ Ï¤ÂÈ
Ó·È Î·È ·˘Ùfi˜ Ô˘ Ï¤ÂÈ fi¯È ÙÔ˘ ªÚÂ¯Ù (1993) Î·È ∞ÓÙÒÓÈÔ˜ Î·È
∫ÏÂÔ¿ÙÚ· ÙÔ˘ ™·›ÍËÚ (1994). ¶ÚfiÛÊ·Ù·, ·Ó¤‚·ÛÂ ÙÔ
ƒfiÛÌÂÚÛ¯ÔÏÌ ÙÔ˘ ÿ„ÂÓ (2000), ÙÔÓ ∂‚Ú·›Ô ÙË˜ ª¿ÏÙ·˜ ÙÔ˘
ª¿ÚÏÔÔ˘ (2001), ÙË ¡‡¯Ù· ÙË˜ πÁÎÔ˘¿Ó· ÙÔ˘ Δ. √˘›ÏÏÈ·Ì˜
(2002), ÙË ª¿Ó· ∫Ô˘Ú¿ÁÈÔ ÙÔ˘ ªÚÂ¯Ù (2003), Î·ıÒ˜ Î·È ÙÔÓ
¶¤ÂÚ °Î˘ÓÙ ÙÔ˘ ÿ„ÂÓ (2004), ¤ÚÁÔ ÙÔ ÔÔ›Ô ·Ó¤‚·ÛÂ ÛÂ ·Ú·-
ÁˆÁ‹ ÙÔ˘ Berliner Ensemble, ÁÈ· ÚÒÙË ÊÔÚ¿ ÌÂÙ¿ ÙËÓ ÂÈÙ˘-
¯ËÌ¤ÓË ÂÓ·Û¯fiÏËÛ‹ ÙÔ˘ ÌÂ ÙË ‰Ú·Ì·ÙÔ˘ÚÁ›· ÙÔ˘ ÿ„ÂÓ.  ∏
·Ú¿ÛÙ·ÛË ·˘Ù‹ ÛËÌÂ›ˆÛÂ ÚˆÙÔÊ·Ó‹ ÂÈÙ˘¯›· ÛÙÔ ÊÂÛÙÈ-
‚¿Ï ÙÔ˘ ∂‰ÈÌ‚Ô‡ÚÁÔ˘. ΔÔÓ πÔ‡ÓÈÔ ÙÔ˘ 2005, Ô Z¿ÓÙÂÎ ÛÎËÓÔ-

Peter Zadek biography
¶¤ÙÂÚ ∑¿ÓÙÂÎ ‚ÈÔÁÚ·Ê›·
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Peter Zadek est né à Berlin. Sa famille émigra en Angleterre, où
Zadek étudia d’abord à Oxford. Ensuite il étudia la direction de
la mise en scène à l’ Ecole Théâtrale Old Vic de Londres. Apres

avoir travaillé en tant que directeur de mise en scène pour BBC et
avoir réalisé plusieurs mises en scène pour des théâtres Anglais, il est
revenu  en Allemagne en 1958. Il a travaillé avec Kurt Hübner à Ulm
et Brèmes et avait mis en scène ses premières pièces de
Shakespeare: «Mab für Mab» («Mesure pour Mesure», 1960) et
«Der Kaufman von Venedig » («Le Marchand de Venise», 1961). 
A partir de 1967, Zadek dirigea plusieurs théâtres allemands (à
Wuppertal, Stuttgart, Berlin, Munich). Il réalisa aussi plusieurs films,
comme «Rotmord» (d’après la pièce «Toller» de Tankred Dorst), «Ich
bin ein Elefant, Madame» («Je suis un Eléphant, Madame» d’après
«Silver Tassie» de  Sean O’Casey) et «Eiszeit». Il a travaillé comme
directeur artistique à Bochum à partir de 1972, en dirigeant des
mises en scène exceptionnelles comme «Kleiner Mann, was nun»
(D’après une nouvelle de Fallada), «Le marchand de Venise», «Le
Roy Lear», «Hamlet» et «Hedda Gabler». 
A partir de 1985 il a dirigé Deutsches Schauspielhaus à Hambourg.
Les mises en scène de Zadek ont transformé ce théâtre en un des
plus fascinants théâtres de l’Europe. («Othello» de Shakespeare en
1976 et «Un conte d’hiver» en 1978, la pièce de Webster «La
Duchesse de Malfi» en 1985, «Lulu» de Wedekind en 1988). 
A partir de 1990 il a travaillé comme metteur en scène indépendant
à Berlin (dans les théâtres Berliner Ensemble, Theater des Westens,
Freie Volksbühne), à Vienne (dans le théâtre Burgtheater), à
Hambourg (dans les théâtres Thalia Theater, Kammerspiele), à
Munich (le théâtre Kammerspiele), à Paris (Le Théâtre de l’Europe)
et au festival théâtral de Salzburg (avec la mise en scène d’une pièce
de Brecht « Aufstieg und Fall der Stadt Mahagony » en 1989).
Ensemble avec Fritz Marquardt, Heiner Müller et Peter Palitzsch il a
dirigé le théâtre Berliner Ensemble de 1993 à 1995, théâtre dans le
cadre duquel il réalisa les mises en scène de la pièce «Der Jasager
und der Neinsager» de Brecht, en 1993, et «Antonius et Cléopâtre»
de Shakespeare, en 1994. Son travail récent est représenté par la
mise en scène des  pièces  «Rosmersholm» de Ibsen (en 2000), «Le
Juif de Malte» de Marlowe (en 2001), «La nuit de l’Iguane» (2002)
et «La Mère Courage et ses enfants» (2003) de Tennessee William  et
la mise en scène dans le cadre du théâtre Berliner Ensemble de la
pièce de Ibsen «Peer Gynt». 
La première de ce spectacle fut un succès ainsi que d’autres pièces
de Ibsen mises en scène par Zadek. Le plus retentissant succès avec
la pièce «Peer Gynt», fut obtenu lors du festival de Edinburgh. En
Juin 2005, Peter Zadek a mis en scène «La Danse de la Mort» de

Der 1926 in Berlin geborene Peter Zadek emigrierte 1933
mit seiner Familie nach England. Hier absolvierte er seine
Studien, zunächst in Oxford und danach an der Old Vic

Theatre School in London, wo er Regie studierte. 
Nachdem er als Regisseur gearbeitet hatte, und zwar sowohl für
die BBC als auch in zahlreichen Theaterproduktionen, kehrte er
1958 nach Deutschland zurück. Hier arbeitete er mit Kurt
Hübner in Ulm und in Bremen und war Regisseur seiner ersten
Shakespeare-Aufführungen: „Maß für Maß“ (1960) und „Der
Kaufmann von Venedig (1961). Seit 1967 war er sowohl als
Theaterregisseur (in Wuppertal, Stuttgart, Berlin und München),
als auch als Filmregisseur aktiv und drehte Filme wie „Rotmord“
(aus dem „Toller“ von Tankred Dorst), „Ich bin ein Elefant,
Madame“, „Der Pott“ (aus „Silver Tassie“ von Sean O’Casey) und
„Eiszeit“. Seit 1972 war er Intendant am Schauspielhaus
Bochum und führte Regie bei wichtigen Aufführungen, darunter
„Kleiner Mann, was nun?“ (aus dem Roman von Hans Fallada),
„Der Kaufmann von Venedig“, „König Lear“, „Hamlet“ und
„Hedda Gabler“. 1985 übernahm er die Intendanz des
Deutschen Schauspielhauses in Hamburg, das dank seiner
Inszenierungen eines der prestigeträchtigsten europäischen
Theater wurde („Othello“ 1976, „Wintermärchen“ 1978,
Websters „Herzogin von Amalfi“ 1985, „Lulu“ von Wedekind
1988). Seit 1990 arbeitete er als freier Regisseur in Berlin
(Berliner Ensemble, Theater des Westens, Freie Volksbühne),
Wien (Burgtheater), Hamburg (Thalia Theater, Kammerspiele),
München (Kammerspiele), Paris (Théâtre de l´Europe) und an
den Salzburger Festspielen („Aufstieg und Fall der Stadt
Mahagony“ von Bertolt Brecht und Kurt Weill, 1989).
Von 1993 bis 1995 war er mit Fritz Marquardt, Heiner Müller
und Peter Palitzsch Kointendant des Berliner Ensembles, mit
dem er unter anderem „Der Jasager und der Neinsager“ von
Brecht (1993) sowie „Antonius und Kleopatra“ von Shakespeare
(1994) aufführte. In jüngerer Zeit führte er „Rosmersholm“ von
Henrik Ibsen auf (2000), „Der Jude von Malta“ von Marlowe
(2001), „Die Nacht des Leguan“ von Tennessee Williams
(2002), „Mutter Courage und ihre Kinder“ (2003) und im Jahre
2004 führte er mit dem Berliner Ensemble zum ersten Mal „Peer
Gynt“ auf, nachdem er bei vielen anderen Stücken von Ibsen
Regie geführt hatte. Die Aufführung war beim Festival von
Edinburgh ein beispielloser Erfolg. 
Im Juni 2005 gab Zadek bei den Wiener Festwochen am
Burgtheater „Totentanz I“ und „II“ von August Strindberg und
2006 führte er „Der bittere Honig“ von Shelagh Delaney am St.
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at Hamburg's St.-Pauli- Theater. Peter Zadek has been a
member of the Akademie der Künste since 1991. He received
the Kunstpreis Berlin and the title Commandeur des Arts et
des Lettres in 1992 and the Order of Merit of the German
Federal Republic in 2002. 
His productions have repeatedly been invited to the Wiener
Festwochen, the Theatertreffen in Berlin and the Edinburgh
Festival. Theater heute has several times named him Director
of the Year - most recently in 1999 for Hamlet (his 20th
Shakespeare production) and in 2001 for Ibsen's
Rosmersholm and the production of von Neil La Bute's Bash.
Peter Zadek lives in Lucca, Berlin und Hamburg. 
For nearly fifty years, Peter Zadek has been the outstanding
director of German Theatre. His productions “split” both the
audiences and the critics – but, overall,  the success  of his
theatre was overwhelming. He has revitalised the art of theatre
direction, both working through a “conceptual” way of
directing and directly on texts with “his” group of actors. 
A whole generation of outstanding German actors  appeared in
his productions, to name but a few: Ulrich Wildgruber,
Hermann Lause, Hans Mahnke, Günter Lüders, Bruno Ganz,
Otto Sander, Hans Michael Rehberg, Gerd Voss, Ignaz
Kirchner – and actresses like Hannelore Hoger, Edith Clever,
Eva Mattes, Susanne Lothar,  Jutta Hoffmann, Angela Winkler.
And the focus of Zadek’s work as a director of plays were his
three “saints” Shakespeare, Ibsen and Tschechow. For more
than twenty years the German poetress Elisabeth Plessen does
the  translation-work for Zadek’s productions of these classics. 
Says PZ: ”Imagination is the greatest of all, it is untouchable.
If human beings had no imagination, they would be boring –
they would be like beasts, probably. Imagination is a very
precious quality of human beings. It is the most private
“possession” a human being has. When Peter Stein and
myself started in the  sixties, we argued permanently about the
subject of imagination. He always said, analysis was the most
essential – and I said: imagination. I don’t care a bit about
analysis.” Quoted from the recent edition of  Nahaufnahme
Peter Zadek Gespräche mit Klaus Dermutz Alexander Verlag
Berlin 2007.

ı¤ÙËÛÂ ÙÔÓ ÃÔÚfi ÙÔ˘ ı·Ó¿ÙÔ˘ (π, ππ) ÙÔ˘ ™ÙÚ›ÓÙÌÂÚÁÎ, Ô˘
·›¯ÙËÎÂ ÛÙÔ Burgtheater ÁÈ· ÙÔ ÊÂÛÙÈ‚¿Ï Festwochen ÙË˜
μÈ¤ÓÓË˜ Î·È ÙÔ 2006 ÙÔ ¤ÚÁÔ °Â‡ÛË ·fi Ì¤ÏÈ ÙË˜ ™¤Ï·
¡ÙÈÏ¤ÈÓ˘, ÛÙÔ ı¤·ÙÚÔ St. Pauli ÙÔ˘ ∞Ì‚Ô‡ÚÁÔ˘. 
∞fi ÙÔ 1991 Ô ¶¤ÙÂÚ ∑¿ÓÙÂÎ Â›Ó·È Ì¤ÏÔ˜ ÙË˜ °ÂÚÌ·ÓÈÎ‹˜
∞Î·‰ËÌ›·˜ ΔÂ¯ÓÒÓ. ΔÔ 1992 ÙÔ˘ ·ÔÓÂÌ‹ıËÎ·Ó ÙÔ μÚ·‚Â›Ô
Δ¤¯ÓË˜ ÙË˜ ∞Î·‰ËÌ›·˜ ΔÂ¯ÓÒÓ ÙÔ˘ μÂÚÔÏ›ÓÔ˘ Î·È, ÂÎ Ì¤ÚÔ˘˜
ÙË˜ Á·ÏÏÈÎ‹˜ Î˘‚¤ÚÓËÛË˜, Ô Ù›ÙÏÔ˜ «Δ·ÍÈ¿Ú¯Ë˜ ÙˆÓ ΔÂ¯ÓÒÓ
Î·È ÙˆÓ °Ú·ÌÌ¿ÙˆÓ». Â›ÛË˜, ÙÔ 2002 ÙÈÌ‹ıËÎÂ ·fi ÙËÓ
°ÂÚÌ·ÓÈÎ‹ ¢ËÌÔÎÚ·Ù›· ÌÂ ÙÔ ·Ú¿ÛËÌÔ ÙÔ˘ Δ¿ÁÌ·ÙÔ˜ ÙË˜
ΔÈÌ‹˜. √È ·Ú·ÁˆÁ¤˜ ÙÔ˘ ¤¯Ô˘Ó ÚÔÛÎÏËıÂ› Â·ÓÂÈÏËÌÌ¤Óˆ˜
ÛÙ· ÊÂÛÙÈ‚¿Ï Festwochen ÙË˜ μÈ¤ÓÓË˜, Theatertreffen ÙÔ˘
μÂÚÔÏ›ÓÔ˘ Î·È ÛÙÔ ÊÂÛÙÈ‚¿Ï ÙÔ˘ ∂‰ÈÌ‚Ô‡ÚÁÔ˘. ΔÔ ÂÚÈÔ‰ÈÎfi
Theater heute ÙÔÓ ¤¯ÂÈ ¯·Ú·ÎÙËÚ›ÛÂÈ ÔÏÏ¤˜ ÊÔÚ¤˜ ÛÎËÓÔı¤-
ÙË ÙË˜ ¯ÚÔÓÈ¿˜, fiˆ˜ ÙÔ 1999 ÁÈ· ÙÔÓ ÕÌÏÂÙ (ÂÈÎÔÛÙ‹ ÊÔÚ¿
Ô˘ Ô ∑¿ÓÙÂÎ ·Ó¤‚·ÛÂ ™·›ÍËÚ) Î·È ÙÔ 2001 ÁÈ· ÙÔ
ƒfiÛÌÂÚÛ¯ÔÏÌ ÙÔ˘ ÿ„ÂÓ Î·È ÁÈ· ÙÔ Bash ÙÔ˘ ¡ËÏ §· ªÔ˘Ù. 
√ ¶¤ÙÂÚ ∑¿ÓÙÂÎ ˙ÂÈ ÛÙË §Ô‡Î·, ÛÙÔ μÂÚÔÏ›ÓÔ Î·È ÛÙÔ
∞Ì‚Ô‡ÚÁÔ. °È· ÂÚ›Ô˘ ÂÓ‹ÓÙ· ¯ÚfiÓÈ·, Ô ¶¤ÙÂÚ ∑¿ÓÙÂÎ ÂÍ·-
ÎÔÏÔ˘ıÂ› Ó· Â›Ó·È Ô ÈÔ ‰È·ÎÂÎÚÈÌ¤ÓÔ˜ ÛÎËÓÔı¤ÙË˜ ÙÔ˘ ÁÂÚÌ·-
ÓÈÎÔ‡ ıÂ¿ÙÚÔ˘. √È ·Ú·ÛÙ¿ÛÂÈ˜ ÙÔ˘ ·Ó Î·È Û˘¯Ó¿ ‰È¯¿˙Ô˘Ó
ÎÔÈÓfi Î·È ÎÚÈÙÈÎÔ‡˜, ÛËÌÂÈÒÓÔ˘Ó ÙÂÚ¿ÛÙÈ· ÂÈÙ˘¯›·. √ ∑¿ÓÙÂÎ
·Ó·Ó¤ˆÛÂ ÙË ÛÎËÓÔıÂÙÈÎ‹ Ù¤¯ÓË, ‰Ô˘ÏÂ‡ÔÓÙ·˜ ÙfiÛÔ ÛÂ ¤Ó·
«ÂÓÓÔÈÔÏÔÁÈÎfi» Â›Â‰Ô ÛÎËÓÔıÂÛ›·˜ fiÛÔ Î·È Ú·ÎÙÈÎ¿, ÌÂ Ù·
ÎÂ›ÌÂÓ· Î·È ÙÔ˘˜ «‰ÈÎÔ‡˜ ÙÔ˘» ËıÔÔÈÔ‡˜. ª›· ÔÏfiÎÏËÚË
ÁÂÓÈ¿ ÂÍ·›ÚÂÙˆÓ °ÂÚÌ·ÓÒÓ ËıÔÔÈÒÓ ¤·ÈÍÂ ÛÂ ·Ú·ÛÙ¿ÛÂÈ˜
ÙÔ˘, fiˆ˜ ÔÈ √‡ÏÚÈ¯ √˘›ÏÓÙÁÎÚÔ‡ÌÂÚ, Ã¤ÚÌ·Ó §¿Ô˘˙Â, Ã·Ó˜
ª¿ÓÎÂ, °ÎÚÔ‡ÓÙÂÚ §Ô‡ÓÙÂÚ˜, ªÚÔ‡ÓÔ °Î·ÓÙ˜, ŸÙÙÔ ™¿ÓÙÂÚ,
Ã·Ó˜ ª›Î·ÂÏ ƒ¤ÌÂÚÁÎ, °ÎÂÚÙ ºÔ˜, ÿÁÎÓ·Ù˜ ∫›Ú¯ÓÂÚ,
Ã¿ÓÓÂÏÔÚÂ XfiÁÎÂÚ, ŒÓÙÈı ∫Ï¤‚ÂÚ, Œ‚· ª¿ÙÙÂ˜, ™Ô˘˙¿ÓÓ·
§fiı·Ú, °ÈÔ‡Ù· ÃfiÊÌ·Ó, ÕÓÙ˙ÂÏ· √˘›ÓÎÂÚ. ∂›ÎÂÓÙÚÔ ÙË˜ ıÂ·-
ÙÚÈÎ‹˜ ÛÎËÓÔıÂÙÈÎ‹˜ ‰Ô˘ÏÂÈ¿˜ ÙÔ˘ ∑¿ÓÙÂÎ ‹Ù·Ó ¿ÓÙ· ÔÈ
ÙÚÂÈ˜ ÙÔ˘ «¿ÁÈÔÈ»: ™·›ÍËÚ, ÿ„ÂÓ Î·È ΔÛ¤¯ˆÊ. °È· ÂÚÈÛÛfiÙÂ-
Ú· ·fi Â›ÎÔÛÈ ¯ÚfiÓÈ·, Ë °ÂÚÌ·Ó›‰· ÔÈ‹ÙÚÈ· ∂Ï›˙·ÌÂı
¶Ï¤ÛÛÂÓ ÌÂÙ·ÊÚ¿˙ÂÈ ·˘Ù¿ Ù· ÎÏ·ÛÈÎ¿ ¤ÚÁ· ÁÈ· ÙÈ˜ ·Ú·ÛÙ¿-
ÛÂÈ˜ ÙÔ˘ ∑¿ÓÙÂÎ.
√ ¶¤ÙÂÚ ∑¿ÓÙÂÎ ·Ó·Ê¤ÚÂÈ: «∏ Ê·ÓÙ·Û›· Â›Ó·È fi,ÙÈ ÛÔ˘‰·Èfi-
ÙÂÚÔ, ÁÈ·Ù› ‰È·ÙËÚÂ›Ù·È ·Ó¤ÁÁÈ¯ÙË. ∂¿Ó Ù· ·ÓıÚÒÈÓ· fiÓÙ· ‰ÂÓ
Â›¯·Ó Ê·ÓÙ·Û›·, ı· ‹Ù·Ó Ï¿ÛÌ·Ù· ‚·ÚÂÙ¿_ Èı·ÓfiÓ Ó· ‹Ù·Ó
Û·Ó Ù· ¿ÁÚÈ· ıËÚ›·. ∏ Ê·ÓÙ·Û›· Â›Ó·È ÌÈ· ·ÓÂÎÙ›ÌËÙË ·ÚÂÙ‹
ÙˆÓ ·ÓıÚÒÈÓˆÓ fiÓÙˆÓ. ∂›Ó·È fi,ÙÈ ÈÔ ÔÏ‡ÙÈÌÔ Î·Ù¤¯ÂÈ Ô
¿ÓıÚˆÔ˜. ŸÙ·Ó ÍÂÎÈÓ‹Û·ÌÂ Ì·˙› ÌÂ ÙÔÓ ¶¤ÙÂÚ ™Ù¿ÈÓ ÛÙË
‰ÂÎ·ÂÙ›· ÙÔ˘ ’60, ÌÔÓ›Ìˆ˜ ‰È·ÊˆÓÔ‡Û·ÌÂ ÛÙÔ ı¤Ì· ÙË˜
Ê·ÓÙ·Û›·˜. ∂ÎÂ›ÓÔ˜ ¿ÓÙ· ¤ÏÂÁÂ fiÙÈ Ô ÔÚıÔÏÔÁÈÛÌfi˜ Â›Ó·È
··Ú·›ÙËÙÔ˜ fiÌˆ˜ ÂÁÒ ÙÔ˘ ··ÓÙÔ‡Û·: º·ÓÙ·Û›·. ¢ÂÓ ÌÂ
ÂÓ‰È·Ê¤ÚÂÈ ‰ÈfiÏÔ˘ Ô ÔÚıÔÏÔÁÈÛÌfi˜».

∞fiÛ·ÛÌ· ·fi ÙËÓ ÚfiÛÊ·ÙË ¤Î‰ÔÛË ÙÔ˘ ‚È‚Ï›Ô˘
Nahaufnahme Peter Zadek Gespräche mit Klaus Dermutz
[∂ÛÙÈ¿˙ÔÓÙ·˜ ÛÙÔÓ ¶¤ÙÂÚ ∑¿ÓÙÂÎ – ™˘ÓÔÌÈÏ›Â˜ ÌÂ ÙÔÓ ∫Ï¿Ô˘˜
¡ÙÂÚÌÔ‡Ù˜], Alexander Verlag, μÂÚÔÏ›ÓÔ 2007.
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Strindberg pour les théâtres Viennois Festwochen et Burghtheater, et
en 2006 «L e Goût du Miel» de Shelagh Delaney pour le théâtre St.
– Pauli de Hambourg. Peter Zadek est membre de l’Akademie der
Künste depuis 1991. Il a reçu le prix «Kunstpreis Berlin» et le titre de
«Commandeur des Arts et des Lettres» en 1992, et de même, «La
Médaille de Mérite de la République Fédérale Allemande» en 2002.
Ses mises en scène furent invitées à être jouées aux festivals «Wiener
Festwochen» (Vienne), «Theatertreffen» (Berlin) et au Festival
Théâtral d’ Edimbourgh. Theater Heute lui a décerné plusieurs fois le
titre de Directeur de l’Année. Ses nominations les plus récentes à ce
titre datent de 1999, pour la mise en scène de «Hamlet» de
Shakespeare (sa vingtième mise en scène d’une œuvre de
Shakespeare) et de 2001 pour la pièce «Rosmersholm» d’après une
pièce de Ibsen, et pour la pièce «Bash» d’après l’œuvre de Neil La
Bute. Peter Zadek vit à Lucca, Berlin et Hambourg. Cela fait cin-
quante ans déjà que Peter Zadek est considéré comme un directeur
de mise en scène exceptionnel du Théâtre Allemand. Ses produc-
tions ont divisé le public et la critique, mais ce qui compte avant tout;
- c’est le succès de son théâtre. Il a redonné vie à l’art de la direction
théâtrale, en joignant la manière conceptuelle et le travail en direct
«sur le texte» avec «son» groupe de comédiens. Toute une généra-
tion de comédiens exceptionnels a vu le jour grâce à ses mises en
scène. Citons certains d’eux: Ulrich Wildgruber, Hermann Lause,
Hans Mahnke, Günter Lüders, Bruno Ganz, Otto Sander, Hans
Michael Rehberg,  Gerd Voss, Ignaz Kirchner - et des comédiennes
comme Hannelore Hoger, Edith Clever, Eva Mattes, Susanne Lothar,
Jutta Hoffmann, Angela Winkler. Le point de mire du travail de Peter
Zadek en tant que directeur fut l’œuvre de ses trois «saints»:
Shakespeare, Ibsen et Tchékhov. Ca fait plus de vingt ans déjà, que
la poétesse allemande Elisabeth Plessen, traduit ces trois classiques
pour les mises en scène de Zadek.
Peter Zadek dit: «L’imagination est la chose la plus merveilleuse qui
peut exister, elle est inatteignable. Si les hommes n’avaient pas d’ima-
gination, ils seraient ennuyeux; - peut-être qu’ils ressembleraient à
des animaux. L’imagination est une faculté précieuse de l’être
humain. C’est la « possession » la plus particulière que l’être humain
puisse avoir. Quand Peter Stein et moi - même, avons commencé à
travailler dans les années soixante, on n’arrêtait pas de débattre sur
le sujet de l’imagination. Lui, il disait toujours que l’essentiel c’est
l’analyse, moi je disais; - l’imagination. Je m’en fous de l’analyse.»*
*Cité d’après la récente édition de «Nahaufnahme Peter Zadek
Gespräche mit Klaus Dermutz Alexander Verlag », Berlin 2007.    

Pauli Theater in Hamburg auf. Peter Zadek ist seit 1991 Mitglied
der Akademie der Künste. 1992 erhielt er den Kunstpreis Berlin;
im Jahr darauf kriegte er den französischen Titel eines
Commandeur des Arts et des Lettres und im Jahre 2002 das
große Bundesverdienstkreuz. Der Regisseur ist oft dazu eingela-
den worden, seine Aufführungen bei den Wiener Festwochen, am
Theatertreffen von Berlin und am Festival von Edinburgh vorzu-
stellen. Die Zeitschrift „Theater heute“ hat ihn mehrfach zum
Regisseur des Jahres gekürt - in jüngerer Zeit 1999 für „Hamlet“
(seine zwanzigste Shakespeare-Regie), im Jahre 2001 für
„Rosmersholm“ von Henrik Ibsen und für das Stück „Bash“ von
Neil La Bute. Der deutsche Regisseur lebt zwischen Lucca,
Berlin und Hamburg. Seit fast 50 Jahren ist Peter Zadek ein erst-
klassiger Regisseur des Deutschen Theaters. Obgleich seine
Regieführung häufig sowohl das Publikum als auch die Kritik
gespalten haben, ist der Erfolg seiner Inszenierungen fast immer
umwerfend gewesen. Zadek hat der Kunst der Theaterregie durch
die „konzeptionelle“ Art seines Stils neues Leben eingegeben,
aber auch dadurch, dass er mit „seiner“ Schauspielertruppe
direkt an den Texten gearbeitet hat. An seinen Aufführungen hat
eine gesamte Generation herausragender Schauspieler teilge-
nommen, unter ihnen Ulrich Wildgruber, Hermann Lause, Hans
Mahnke, Günter Lüders, Bruno Ganz, Otto Sander, Hans Michael
Rehberg, Gerd Voss, Ignaz Kirchner – um nur einige zu nennen –
sowie Schauspielerinnen wie Hannelore Hoger, Edith Clever, Eva
Mattes, Susanne Lothar, Jutta Hoffmann, Angela Winkler. Zadeks
Arbeit als Regisseur ist stets auf die drei „Schutzgötter“ des
europäischen Theaters konzentriert gewesen: Shakespeare, Ibsen
und Tschechow. Seit mehr als zwanzig Jahren genießt Zadek die
Zusammenarbeit seiner Frau, der deutschen Dichterin Elisabeth
Plessen, die die Texte dieser Klassiker übersetzt. Zadek erklärt:
„Die Phantasie ist das Tollste überhaupt, sie ist unantastbar.
Hätten die Menschen keine Phantasie, so wären sie langweilig
und wahrscheinlich den Tieren ähnlich. Die Phantasie ist eine
sehr wertvolle Eigenschaft des Menschen, es ist das eigenste
Gut, das er besitzt. Als Peter Stein und ich in den sechziger
Jahren angefangen haben, diskutierten wir ständig über das
Thema der Phantasie. Stein meinte, dass die Analyse das
Wichtigste sei, während es für mich die Phantasie war: die
Analyse ist mir völlig egal“.
Adaptiert aus Nahaufnahme: Peter Zadek Gespräche mit Klaus
Dermutz, Alexander Verlag, Berlin 2007
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Symposium
Peter Zadek: the director - and the actors' imagination

™˘ÌfiÛÈÔ
¶¤ÙÂÚ ∑¿ÓÙÂÎ: Ô ÛÎËÓÔı¤ÙË˜ - Î·È Ë Ê·ÓÙ·Û›· ÙˆÓ ËıÔÔÈÒÓ

I’m a tramp: my home is everywhere.
Reflections from Peter Zadek about himself 
and his work

Peter Zadek’s work as a film director (and theatre
director) has always divided the public and the critics:
enthusiastic appreciation has alternated with harsh

criticism for decades now – although in the long-term, Zadek
has been vindicated by the success of his productions. His
theatre has always aimed at the awareness and freedom of the
individual as spectator. “There is probably a strangely
pedagogic side to me: what really interests me is being able to
establish this sort of amorous relationship between the public
and the various people taking part in the creative act on
stage.” And Zadek’s fundamental position has always been
characterized by this attention towards the actors and the
audience: “Imagination is the greatest force – it is inviolable.”
And his actors are therefore at the centre of Zadek’s work in
the theatre.
Coming from a family of Jewish immigrants, Zadek worked first
in England and then, from 1958 onwards, exclusively in
German language theatre. “I’m a tramp: my home is nowhere.
The older I get, the more I become aware of this. With the
passing of the years, many people tend to go back home. I
wouldn’t know where to go back to. My life is among strangers.
I feel that I have a subversive spirit, a critical attitude towards
the world around me: I am always a little on the “outside” of
things. All this is definitely to do with being Jewish, but it is
certainly nothing to do with the Jewish religion, which I don’t
understand and I’m not interested in.” The central figures in
Peter Zadek’s theatre are Shakespeare, Ibsen, and Chekhov.
Zadek has continued to stage their works with his imagination,
with his actors, on his stage, and in his epoch. “The risk with
Shakespeare is that you can go down the wrong road
completely and there will be no one to tell you to stop. With
Ibsen it is completely different, because you can always keep
control of what you are doing. For example, if you make the
wrong decision about a character, you always come up against
such resistance that the work cannot continue. You just need
to rethink that role and start again … No other playwright gives
such precise definitions as Ibsen. Chekhov, on the other hand,
is sometimes as ‘open’ as Shakespeare. The Cherry Orchard is
in the same category as King Lear: both are open works. The

∂›Ì·È ÂÚÈÏ·ÓÒÌÂÓÔ˜, Ô˘ıÂÓ¿ ‰ÂÓ ÓÈÒıˆ
Û›ÙÈ ÌÔ˘
§›Á· ÏfiÁÈ· ÁÈ· ÙÔÓ ¶¤ÙÂÚ ∑¿ÓÙÂÎ Î·È ÙË ‰Ô˘ÏÂÈ¿ ÙÔ˘.

√ ¶¤ÙÂÚ ∑¿ÓÙÂÎ ˆ˜ ÛÎËÓÔı¤ÙË˜ (Î·È ‰ÈÂ˘ı˘ÓÙ‹˜ ıÂ¿ÙÚÔ˘)
¿ÓÙ· ‰›¯·˙Â ÎÔÈÓfi Î·È ÎÚÈÙÈÎÔ‡˜: ÔÈ ÂÓıÔ˘ÛÈÒ‰ÂÈ˜ ÂÈ‰ÔÎÈ-
Ì·Û›Â˜ ÂÓ·ÏÏ¿ÛÛÔÓÙ·Ó ÌÂ ÔÚÁÈÛÌ¤ÓÂ˜ ·Ô‰ÔÎÈÌ·Û›Â˜ Â‰Ò
Î·È ‰ÂÎ·ÂÙ›Â˜ –ÂÓÒ ÛÙËÓ ÔÚÂ›· Ë ÂÈÙ˘¯›· ÙÔÓ ‰ÈÎ·›ˆÛÂ. ø˜
ÛÎËÓÔı¤ÙË˜ ÛÙÔ¯Â‡ÂÈ ÛÙË ‰ËÌÈÔ˘ÚÁ›· Û˘ÓÂÈ‰ËÙÔÔÈËÌ¤ÓˆÓ
Î·È ÂÏÂ‡ıÂÚ· ÛÎÂÙfiÌÂÓˆÓ ıÂ·ÙÒÓ: «¶ÚÔÊ·ÓÒ˜ ¤¯ˆ ÌÈ·
·Ú¿ÍÂÓË ·È‰·ÁˆÁÈÎ‹ ¿Ô„Ë. ÌÂ ÂÓ‰È·Ê¤ÚÔ˘Ó ˆ˜ Ê·›ÓÂ-
Ù·È Ù· ÚÔÍÂÓÈ¿. ΔÔ Ó· ÌÔÚÒ Ó· ‰ËÌÈÔ˘ÚÁÒ ·˘ÙÔ‡ ÙÔ˘
Â›‰Ô˘˜ ÙËÓ ÂÚˆÙÈÎ‹ Û¯¤ÛË, ÌÂÙ·Í‡ ÙÔ˘ ÎÔÈÓÔ‡ Î·È ÙˆÓ ÔÏ-
ÏÒÓ Î·È ‰È·ÊÔÚÂÙÈÎÒÓ ‰ËÌÈÔ˘ÚÁÈÎÒÓ ·ÓıÚÒˆÓ Â› ÛÎËÓ‹˜
–·˘Ùfi ÌÂ ÂÓ‰È·Ê¤ÚÂÈ ¿Óˆ ·’ fiÏ·». ø˜ ÂÎ ÙÔ‡ÙÔ˘, Ë ÛÙ¿ÛË
ÙÔ˘ ·¤Ó·ÓÙÈ ÛÂ ËıÔÔÈÔ‡˜ Î·È ıÂ·Ù¤˜ Â›Ó·È Î·Ù·Ï˘ÙÈÎ‹: «∏
Ê·ÓÙ·Û›· Â›Ó·È ÙÂÏÈÎ¿ fi,ÙÈ Î·Ï‡ÙÂÚÔ. Â›Ó·È ¿ÙÚˆÙË» ÁÈ’
·˘ÙfiÓ ÙÔÓ ÏfiÁÔ ¿ÏÏˆÛÙÂ, ÔÈ ËıÔÔÈÔ› ‚Ú›ÛÎÔÓÙ·È ¿ÓÙ· ÛÙÔ
Â›ÎÂÓÙÚÔ ÙË˜ ‰Ô˘ÏÂÈ¿˜ ÙÔ˘.
√ ∑¿ÓÙÂÎ, ÁÈÔ˜ ∂‚Ú·›ˆÓ ÌÂÙ·Ó·ÛÙÒÓ, ÂÚÁ¿ÛÙËÎÂ ·Ú¯ÈÎ¿ ÛÙËÓ
∞ÁÁÏ›·, Î·È ÌÂÙ¿ ÙÔ 1958, ·Û¯ÔÏ‹ıËÎÂ ·ÔÎÏÂÈÛÙÈÎ¿ ÌÂ ÙÔ
ÁÂÚÌ·ÓfiÊˆÓÔ ı¤·ÙÚÔ. «∂›Ì·È ÂÚÈÏ·ÓÒÌÂÓÔ˜, Ô˘ıÂÓ¿ ‰ÂÓ
ÓÈÒıˆ Û›ÙÈ ÌÔ˘. ŸÛÔ ÌÂÁ·ÏÒÓˆ, ÙfiÛÔ ÂÚÈÛÛfiÙÂÚÔ ÙÔ Û˘ÓÂÈ-
‰ËÙÔÔÈÒ. ÕÏÏÔÈ ¿ÓıÚˆÔÈ ¤¯Ô˘Ó ÙËÓ Ù¿ÛË Ó· ÂÈÛÙÚ¤ÊÔ˘Ó
ÛÙÔ Û›ÙÈ ÙÔ˘˜, Î·ıÒ˜ ÌÂÁ·ÏÒÓÔ˘Ó. ∂ÁÒ ‰ÂÓ ı· ‹ÍÂÚ· Ô‡ ı·
¤ÚÂÂ Ó· ¿ˆ. μÚ›ÛÎÔÌ·È, ÙÂÏÈÎ¿, ¿ÓÙ· ÌÂÙ·Í‡ Í¤ÓˆÓ.
¡ÈÒıˆ ¿ÓÙ· ÙËÓ ·Ó¿ÁÎË Ó· ‰È·Ï‡ˆ, Ó· Î·Ù·ÛÙÚ¤Êˆ, ·ÛÎÒ
‰È·ÚÎÒ˜ ÎÚÈÙÈÎ‹ ÛÙÔÓ ÎfiÛÌÔ, Ì¤Óˆ ¿ÓÙÔÙÂ ÂÎÙfi˜. ∞˘Ùfi
Û›ÁÔ˘Ú· ¤¯ÂÈ Û¯¤ÛË ÌÂ ÙËÓ Â‚Ú·˚Î‹ Î·Ù·ÁˆÁ‹ ÌÔ˘, ·ÏÏ¿ fi¯È
ÌÂ ÙËÓ ÈÔ˘‰·˚Î‹ ıÚËÛÎÂ›·, ÙËÓ ÔÔ›· Ô‡ÙÂ Î·Ù·Ï·‚·›Óˆ, Ô‡ÙÂ
ÌÂ ·ÊÔÚ¿». √È ıÂ·ÙÚÈÎÔ› Û˘ÁÁÚ·ÊÂ›˜ ÌÂ ÙÔ˘˜ ÔÔ›Ô˘˜ ·Û¯Ô-
Ï‹ıËÎÂ Ô ¶¤ÙÂÚ ∑¿ÓÙÂÎ Â›Ó·È Ô ™·›ÍËÚ, Ô ÿ„ÂÓ, Ô ΔÛ¤¯ˆÊ.
Œ¯ÂÈ ÛÎËÓÔıÂÙ‹ÛÂÈ Â·ÓÂÈÏËÌÌ¤Óˆ˜ Ù· ¤ÚÁ· ÙÔ˘˜, ¯ÚËÛÈÌÔ-
ÔÈÒÓÙ·˜ ÙË ‰ÈÎ‹ ÙÔ˘ Ê·ÓÙ·Û›·, ÙÔ˘˜ ‰ÈÎÔ‡˜ ÙÔ˘ ËıÔÔÈÔ‡˜,
ÙÔ ‰ÈÎfi ÙÔ˘ ı¤·ÙÚÔ Î·È, ‚¤‚·È·, ÙË ‰ÈÎ‹ ÙÔ˘ ·›ÛıËÛË ÙË˜ ÂÔ-
¯‹˜. «√ Î›Ó‰˘ÓÔ˜ Ô˘ ÎÚ‡‚Ô˘Ó Ù· ¤ÚÁ· ÙÔ˘ ™·›ÍËÚ Â›Ó·È fiÙÈ
ÌÔÚÂ› Ó· ÍÂÛÙÚ·Ù›ÛÂÈ˜ ¯ˆÚ›˜ Ó· ÌÔÚÂ› Î·ÓÂ›˜ Ó· ÛÂ Ê¤ÚÂÈ
ÛÙÔÓ «›ÛÈÔ» ‰ÚfiÌÔ. ªÂ ÙÔÓ ÿ„ÂÓ, Ù· Ú¿ÁÌ·Ù· Â›Ó·È ÙÂÏÂ›ˆ˜
‰È·ÊÔÚÂÙÈÎ¿. ÛÔ˘ ‰›ÓÂÈ ÙË ‰˘Ó·ÙfiÙËÙ· Ó· Î·Ù·Ï¿‚ÂÈ˜ ÙÔ
Ï¿ıÔ˜ ÛÔ˘, Ó· ¤¯ÂÈ˜ ÙÔÓ ¤ÏÂÁ¯Ô. ∞Ó ÛÂ ¤Ó· ¤ÚÁÔ ÙÔ˘ ÿ„ÂÓ, ‰È·-
‚¿ÛÂÈ˜ Ï·Óı·ÛÌ¤Ó· ¤Ó·Ó ‹Úˆ·, ı· Û˘Ó·ÓÙ‹ÛÂÈ˜ ÙfiÛÂ˜
‰˘ÛÎÔÏ›Â˜ ÛÙË Û˘Ó¤¯ÂÈ·, Ô˘ ı· Â›Ó·È ·‰‡Ó·ÙÔÓ Ó· ÚÔ¯ˆÚ‹-
ÛÂÈ˜. £· Ú¤ÂÈ Ó· Â·Ó·ÚÔÛ‰ÈÔÚ›ÛÂÈ˜ ÙÔ˘˜ ÚfiÏÔ˘˜ Î·È Ó·
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Je suis un vagabond, ma maison est partout.
Quelques réflexions de Peter Zadek sur lui-même et
sur son travail

Le travail de Peter Zadek en tant que metteur en scène (et
directeur de théâtre) partage depuis toujours tant le public
que la critique: depuis des dizaines d’année désormais

l’approbation la plus chaleureuse et le dissentiment le plus net
s’alternent, même si, à long terme, le succès de ses mises en
scène a donné raison à Zadek. Son théâtre est toujours allé dans
la direction de la conscience et de la liberté de l’individu dans
l’espace du spectateur. 
«Il y a probablement en moi un côté curieusement pédagogique:
ce qui m’intéresse vraiment c’est de réussir à établir cette sorte
de relation amoureuse entre le public et les différentes person-
nes qui participent à l’acte créatif sur scène». Et l’attitude fonda-
mentale de Zadek a toujours été marquée par l’attention envers
les acteurs et les spectateurs: «l’imagination est la force la plus
grande, elle est inviolable», et ses acteurs se trouvent par consé-
quent au centre du travail de Zadek au théâtre. 
Originaire d’une famille d’émigrés juifs, Zadek a d’abord travaillé
en Angleterre puis, à partir de 1958, exclusivement dans le théâ-
tre de langue allemande. «Je suis un vagabond, ma maison n’est
nulle part. Plus je vieillis et plus je m’en rends compte. Au fur et
à mesure que les années passent, de nombreuses personnes
tendent à revenir chez eux. Moi, je ne saurais pas où revenir. 
Ma vie est au milieu des étrangers. Je sens que je possède un
esprit subversif, une attitude critique envers le monde qui m’en-
toure, toujours un peu «extérieur» aux choses. Tout cela est sans
doute lié à mes origines juives, mais certainement pas à la reli-
gion juive que je ne comprends pas et qui ne m’intéresse pas».
Les figures centrales du théâtre de Peter Zadek sont
Shakespeare, Ibsen, Tchekhov. Zadek a continué à mettre en
scène leurs œuvres avec son imagination, avec ses acteurs, sur
ses planches, à son époque. «Le risque avec Shakespeare est de
partir dans la mauvaise direction et de ne trouver personne pour
te dire de t’arrêter. Avec Ibsen c’est complètement différent car
tu réussis toujours à maintenir le contrôle de ce que tu fais. 
Si par exemple tu fais un mauvais choix en ce qui concerne un
personnage, tu finis toujours par te heurter à une résistance telle
qu’il est alors impossible de continuer le travail. Il faut simple-
ment repenser ce rôle et recommencer à partir du début…
Aucun dramaturge ne donne de définitions précises comme le

Ich bin ein Streuner, nirgends zu Hause
Einige Sätze von Peter Zadek über sich und seine
Arbeit 

Peter Zadeks Arbeit als Regisseur (und Intendant) hat das
Publikum und die Kritik immer wieder gespalten: begei-
sterte Zustimmung und wütende Ablehnung wechseln

seit Jahrzehnten einander ab – wobei der Erfolg  Zadek auf die
Dauer Recht gegeben hat.  
Mit seinen Inszenierungen zielt er immer auf das Bewusstsein
und die Freiheit der Individuen im Zuschauer- Raum: „Ich
habe wahrscheinlich so eine komische pädagogische Ecke:
mich interessiert wahrscheinlich Verkuppeln. Diese Art von
Liebesbeziehung zwischen dem Publikum und den vielen ver-
schiedenen schöpferischen Menschen auf der Bühne beein-
flussen zu können – das interessiert mich sehr.“ Dabei wird
Zadeks Grundhaltung gegenüber Schauspielern und
Zuschauern immer wirksam: „Die Phantasie ist das Tollste
überhaupt, sie ist unantastbar“ –und „seine“ Schauspieler
sind dabei das Zentrum seiner Theaterarbeit. Zadek, Kind
einer jüdischen Emigranten Familie,  arbeitete zunächst in
England, seit  1958 ausschließlich am deutschsprachigen
Theater. „Ich bin ein Streuner, nirgends zu Hause. 
Je älter ich werde, umso mehr merke ich dies. Andere Leute
tendieren dazu, nach Hause zurückzukehren, wenn sie älter
werden. Ich wüsste nicht, wo das sein sollte. Ich bin eigent-
lich immer unter Fremden. Ich empfinde mich als zersetzend
und zerstörend, kritisch der Welt gegenüber, immer ein biss-
chen außen. Das hat sicherlich mit meiner Identität als Jude
zu tun. Was aber nichts mit der jüdischen Religion zu tun hat,
weder verstehe ich sie, noch interessiert sie mich.“ Die zentra-
len Theater-Dichter von Peter Zadeks Theater heißen
Shakespeare, Ibsen, Tschechow. Deren Stücke hat er immer
wieder inszeniert, mit seiner Phantasie, mit seinen
Schauspielern, auf seiner Bühne, zu seiner Zeit. „Das Risiko
bei Shakespeare besteht darin, dass du auf einen völlig fal-
schen Weg kommen kannst und niemand dich dabei aufhält.
Bei Ibsen ist es komplett anders, bei diesem Dramatiker
kannst du andauernd kontrollieren, was du machst. 
Wenn man bei Ibsen eine grundsätzlich falsche Entscheidung
für eine Figur trifft, stößt man irgendwann auf solche
Widerstände, dass die Arbeit nicht mehr aufgeht. Man muß
dann die Rolle neu denken und noch einmal von vorn anfan-
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beauty of Shakespeare is that in every one of his works you can
find all the variations of feeling that a human being can
experience. Each of his plays is a world. I will never have
enough imagination and feeling to ‘fill’ a work of his … With
Shakespeare you have to adopt your own personal discipline,
otherwise you are lost, while with Ibsen he prepares it for you
himself … But Chekhov has spurred me to concentrate on
human beings, and I have learned to observe them carefully.
Ibsen has made me use my analytical and intellectual faculties
more. Chekhov stimulates one to observe things precisely and
in this way, life itself becomes more moving emotionally.”
What is the meaning of life for you? “Love, perhaps. A form of
pleasure – a feeling of affection for all human beings. The
distinctiveness of our existence lies in the fact that we can
come into contact with others in a complex and interesting
way, which is very pleasant but can be awful sometimes, too.
I would put all of this under the category of love. Love is the
only thing that interests me in life. I don’t want to be anywhere
where there is no love.”

Edited by Volker Canaris. Peter Zadek’s comments are taken
from the book Nahaufnahme: Peter Zadek Gespräche mit
Klaus Dermutz, Alexander Verlag, Berlin 2007

·Ú¯›ÛÂÈ˜ ¿ÏÈ ·fi ÙËÓ ·Ú¯‹... ¶Ô˘ıÂÓ¿ ·ÏÏÔ‡ ‰ÂÓ Û˘Ó·ÓÙ¿
Î·ÓÂ›˜ Ù¤ÙÔÈ· ·ÎÚ›‚ÂÈ· ÛÙË ‰È·ÁÚ·Ê‹ ÙˆÓ ¯·Ú·ÎÙ‹ÚˆÓ, fiÛÔ
ÛÙÔÓ ÿ„ÂÓ. √ ΔÛ¤¯ˆÊ Â›Ó·È ÔÏÏ¤˜ ÊÔÚ¤˜ ÂÍ›ÛÔ˘ ·ÓÔÈ¯Ùfi˜
ÛÙËÓ ·Ó¿ÁÓˆÛË fiÛÔ Î·È Ô ™·›ÍËÚ. √ μ˘ÛÛÈÓfiÎËÔ˜ ·Ó‹ÎÂÈ
ÛÙËÓ ›‰È· Î·ÙËÁÔÚ›· ¤ÚÁˆÓ ÌÂ ÙÔÓ μ·ÛÈÏÈ¿ §ËÚ, Â›Ó·È ÂÍ›ÛÔ˘
·ÓÔÈ¯Ùfi ÛÂ ·Ó·ÁÓÒÛÂÈ˜ ¤ÚÁÔ... ΔÔ Î·Ïfi ÌÂ ÙÔÓ ™·›ÍËÚ Â›Ó·È
ÙÔ ÂÍ‹˜: ‚Ú›ÛÎÂÈ Î·ÓÂ›˜ ÛÂ Î¿ıÂ ¤ÚÁÔ ÙÔ˘ fiÏÔ ÙÔÓ ÏÔ‡ÙÔ ÙˆÓ
·ÓıÚÒÈÓˆÓ Û˘Ó·ÈÛıËÌ¿ÙˆÓ. ΔÔ Î¿ıÂ ıÂ·ÙÚÈÎfi ¤ÚÁÔ ÙÔ˘
™·›ÍËÚ Â›Ó·È ¤Ó·˜ ÔÏÔÎÏËÚˆÌ¤ÓÔ˜ ÎfiÛÌÔ˜. ∫·È Ë ÈÔ ÏÔ‡-
ÛÈ· Ê·ÓÙ·Û›· Î·È Ù· ÈÔ ‰˘Ó·Ù¿ Û˘Ó·ÈÛı‹Ì·Ù· ‰ÂÓ ·ÚÎÔ‡Ó
ÁÈ· Ó· ·Ô‰ÒÛÂÈ˜ ¤Ó· ¤ÚÁÔ ÙÔ˘ ™·›ÍËÚ... ™Ù· ¤ÚÁ· ÙÔ˘
™·›ÍËÚ, ı· Ú¤ÂÈ Î·ÓÂ›˜ Ó· ÂÈÛÙÚ·ÙÂ‡ÛÂÈ fiÏË ÙÔ˘ ÙËÓ ÂÈ-
ı·Ú¯›·, ·ÏÏÈÒ˜ ¿ÂÈ ¯·Ì¤ÓÔ˜. √ ÿ„ÂÓ ·ÓÙ›ıÂÙ·, ÂÈ‚¿ÏÏÂÈ ÙË
‰ÈÎ‹ ÙÔ˘ ÂÈı·Ú¯›·... √ ΔÛ¤¯ˆÊ ˘‹ÚÍÂ ÂÎÂ›ÓÔ˜ Ô˘ ÌÂ ·Ó¿-
ÁÎ·ÛÂ Ó· ÂÛÙÈ¿Ûˆ ÛÙËÓ ·ÓıÚÒÈÓË ˘fiÛÙ·ÛË. ·Ú·ÙËÚÒ
ÔÏ‡ ÚÔÛÂÎÙÈÎ¿ ÙÔ˘˜ ·ÓıÚÒÔ˘˜ fiÙ·Ó ‚Ú›ÛÎÔÓÙ·È ÂÓ Ì¤Ûˆ
¿ÏÏˆÓ ·ÓıÚÒˆÓ. √ ÿ„ÂÓ, ·fi ÙËÓ ¿ÏÏË ÏÂ˘Ú¿, ··ÈÙÂ› ÙËÓ
ÂÓÂÚÁÔÔ›ËÛË ÙˆÓ ‰È·ÓÔËÙÈÎÒÓ ÌÔ˘ ÈÎ·ÓÔÙ‹ÙˆÓ ÛÙËÓ ÚÔÛ¤Á-
ÁÈÛ‹ ÙÔ˘. μ¤‚·È·, fiÙ·Ó ·ÓÂ‚¿˙ÂÈ˜ ΔÛ¤¯ˆÊ, Ë Ì·ÙÈ¿ ÛÔ˘ Á›ÓÂ-
Ù·È ÈÔ Î·ı·Ú‹ Î·È Ë ˙ˆ‹ ÈÔ Û˘Ó·Ú·ÛÙÈÎ‹».
¶ÔÈÔ, Î·Ù¿ ÙË ÁÓÒÌË Û·˜, Â›Ó·È ÙÔ ÓfiËÌ· ÙË˜ ˙ˆ‹˜; «ª¿ÏÏÔÓ
Ë ·Á¿Ë. ÌÈ· ÌÔÚÊ‹ ·fiÏ·˘ÛË˜ ‹ Ë ÙÚ˘ÊÂÚfiÙËÙ· Ô˘ ÌÔÈ-
Ú·˙fiÌ·ÛÙÂ ÌÂ ÔÚÈÛÌ¤ÓÔ˘˜ ·ÓıÚÒÔ˘˜. ΔÔ È‰È·›ÙÂÚÔ ÁÓÒÚÈ-
ÛÌ· ÙË˜ ‡·ÚÍ‹˜ Ì·˜ Â›Ó·È fiÙÈ ÌÔÚÔ‡ÌÂ Ó· ÂÚ¯fiÌ·ÛÙÂ ÛÂ
Â·Ê‹ ÌÂ ¿ÏÏÔ˘˜ ·ÓıÚÒÔ˘˜, ÌÂ ¤Ó·Ó ÔÏ‡ÏÔÎÔ Î·È
ÂÓ‰È·Ê¤ÚÔÓÙ· ÙÚfiÔ, ÂÍ·ÈÚÂÙÈÎ¿ ·ÔÏ·˘ÛÙÈÎfi, Ô˘ ÌÔÚÂ›
fiÌˆ˜ Ó· Á›ÓÂÙ·È Î·È ÂÒ‰˘ÓÔ˜ Î¿ÔÈÂ˜ ÊÔÚ¤˜. ŸÏÔ ·˘Ùfi ı·
ÌÔÚÔ‡Û· Ó· ÙÔ Û˘ÓÔ„›Ûˆ ÛÙË Ï¤ÍË «·Á¿Ë». ∂ÎÂ› ¿ÏÏˆ-
ÛÙÂ ‚Ú›ÛÎˆ ÂÁÒ ÙÔ ÓfiËÌ· ÙË˜ ˙ˆ‹˜ ÌÔ˘.  ŸÔ˘ ‰ÂÓ ˘¿Ú-
¯ÂÈ ·Á¿Ë, ÓÈÒıˆ Í¤ÓÔ˜».

ΔÔ ÎÂ›ÌÂÓÔ Û˘ÓÙ¿¯ıËÎÂ ·fi ÙÔÓ ºfiÏÎÂÚ ∫·Ó¿ÚÈ˜. √È ‰ËÏÒ-
ÛÂÈ˜ ÙÔ˘ ¶¤ÙÂÚ ∑¿ÓÙÂÎ ÚÔ¤Ú¯ÔÓÙ·È ·fi ÙÔ ‚È‚Ï›Ô
Nahaufnahme Peter Zadek – Gespräche mit Klaus Dermutz
[∂ÛÙÈ¿˙ÔÓÙ·˜ ÛÙÔÓ ¶¤ÙÂÚ ∑¿ÓÙÂÎ – ™˘ÓÔÌÈÏ›Â˜ ÌÂ ÙÔÓ ∫Ï¿Ô˘˜
¡ÙÂÚÌÔ‡Ù˜] , ÂÎ‰. Alexander, μÂÚÔÏ›ÓÔ 2007.
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fait Ibsen. Tchekhov au contraire est parfois ‘ouvert’ tout comme
Shakespeare. La Cerisaie appartient à la même catégorie que Le
Roi Lear, ce sont des œuvres ouvertes. Le plus beau avec
Shakespeare c’est que chacune de ses œuvres renferme toutes
les variantes des sentiments qu’un être humain peut éprouver.
Chacune de ses pièces est un monde. Tu n’auras jamais assez
d’imagination et de sentiment pour ‘remplir’ l’une de ses
œuvres… Avec Shakespeare tu dois adopter ta propre discipline
personnelle, sinon tu es perdu, tandis qu’Ibsen te la prépare lui-
même… Tchekhov m’a poussé à me concentrer sur les êtres
humains que j’ai appris à observer de manière rigoureuse. Ibsen
a plus sollicité mes facultés analytiques et intellectuelles.
Tchekhov incite à observer les choses de façon précise et de
cette façon la vie elle-même devient plus palpitante».
Quel est le sens de la vie pour vous? «L’amour peut-être, une
forme de plaisir, un sentiment d’affection envers tous les êtres
humains. La particularité de notre existence réside dans le fait
qu’il nous est possible d’entrer en contact avec les autres d’une
façon complexe et intéressante, très agréable, mais parfois aussi
odieuse. Je mettrais tout cela sous le mot amour. L’amour est la
seule chose qui m’intéresse dans la vie. Où il n’y a pas d’amour,
moi non plus je ne veux pas y être». 

Par Volker Canaris. Les déclarations de Peter Zadek sont extrai-
tes du livre Nahaufnahme: Peter Zadek Gespräche mit Klaus
Dermutz, Alexander Verlag, Berlin 2007

gen. ... Shakespeare verführt einen dauernd ins Abseits. Bei
der Offenheit seiner Figuren geht eigentlich alles. ... Nirgends
stößt man auf so genaue Definitionen wie bei Ibsen.
Tschechow ist manchmal genauso offen wie Shakespeare.
„Der „Kirschgarten“ gehört in die selbe Kategorie wie „König
Lear“, ist von derselben Offenheit. ... Das Gute bei
Shakespeare ist: jede Variante von Empfindungen, die ein
Mensch produzieren kann, findet man in jedem seiner Stücke.
Bei Shakespeare ist jedes Stück eine komplette Welt. 
Man kann gar nicht genug Phantasien und Empfindungen  fin-
den, um ein Stück von Shakespeare zu füllen... Bei
Shakespeare muß man sich seine eigene Disziplin herstellen,
sonst ist man verloren. Ibsen stellt sie für dich her. ...
Tschechow hat bei mir die Konzentration auf Menschen geför-
dert  Ich beobachte Menschen mittlerweile sehr genau. Ibsen
hat mehr meine analytischen und intellektuellen Kräfte bean-
sprucht. Wenn man, durch Tschechow angeregt, genauer
guckt, wird das Leben spannender.“ Was denken Sie, ist der
Sinn Ihres Lebens? Liebe, vielleicht, eine Form von Genuß,
Zärtlichkeit mit irgendwelchen Menschen. Das Besondere
unserer Existenz ist, dass wir in Kontakt zu anderen Menschen
treten können, auf eine sehr komplizierte und interessante
Weise, sehr genussvoll, es kann aber auch sehr scheußlich
sein. Das würde ich unter dem Wort Liebe einpacken. Liebe ist
das einzige, was mich im Leben interessiert. Wo Liebe nicht
ist, will ich auch nicht sein.“ 

Zusammengestellt von Volker Canaris. Die Zitate von Peter
Zadek stammen aus dem Buch  Nahaufnahme Peter Zadek
Gespräche mit Klaus Dermutz Alexander Verlag Berlin 2007.

Volker Canaris
Professor at the University of Music and Performing Arts, Stuttgart

ºfiÏÎÂÚ ∫·Ó¿ÚÈ˜
∫·ıËÁËÙ‹˜ ÛÙÔ ¶·ÓÂÈÛÙ‹ÌÈÔ ªÔ˘ÛÈÎ‹˜ Î·È ¶·Ú·ÛÙ·ÙÈÎÒÓ ΔÂ¯ÓÒÓ, ™ÙÔ˘ÙÁÎ¿Ú‰Ë
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Aase    Angela Winkler
Peer Gynt    Uwe Bohm
Aslak, Apis, Ship’s Cook   Axel Werner
Mads Moen, Sister in Green, Slave, Sphinx  Steffen Roll
Ingrid, Herdgirl, Bird, Monkey, Anitra  Deborah Kaufmann
Old Peasant, Troll, Old Woman   Ruth Glöss
Father Moen, Chief Troll, Herr von Eberkopf,  
Priest, A Thin Man   Veit Schubert
Mother Moen, Herdgirl, Bird, Kari, Monkey,
Arab Girl, Old Woman   Angela Gilges
Young Girl, Woman in Green, Monkey, 
Arab Girl, Sphinx   Judith Strößenreuter
Young Man, Overseer, Horse, Sphinx, 
Magistrate    Marko Schmidt
Young Man, Dovre Master, An Ugly Child, 
Arab Servant, Sphinx, Hassan, Old Man  Oliver Urbanski
Young Man, Master Cotton, Slave, Sphinx, 
Son, Old Man    Gerold Ströher
Young Man, Sphinx, Boatman, Sausage Seller   Peter Donath
Old Man, Captain, Auctioneer   Benjamin Çabuk
Solveig, Monkey, Arab Girl   Annett Renneberg
Solveig’s Father, A Voice in the Dark, Monsieur 
Ballon, Begriffenfeldt, A Strange Passenger,
Button Moulder    Gerd David
Helga, Monkey, Arab Girl   Alice Kornitzer/ Maria Bruckmann
Young Girl, Herdgirl,  Bird, Arab Servant, 
Monkey, Arab Girl   Ann-Marie von Löw
Young Girl, Pig, Lion, Arab Girl    Antje Settnik
Solveig’s Mother   Angelika Ritter
Mill Roof, Pig, Horse, Ship’s Mast  Andreas Chetkowski
Trolls, Asylum Inmates, Waves and Boat, 
Funeral Procession, Citizens   Ensemble
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    Christophe Ghislain
    (Masks and sculpture)
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Lighting    Ulrich Eh, Karl Kneidl
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Assistants to the director   Arna Aley/ Clemens Räthel
Set assistants    Ivan Bazak, Karla Fehlenberg
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Production assistant   Benjamin Çabuk
Stage Manager    Angelika Ritter
Prompter    Eva-Maria Böhm
Voice training    Pitt Wudtke
Interns    Simone Eisenring, Helena Schwager, 
    Volker Lehmann (Directing)
    Susanne Schmitt (Dramaturgy)
    Simone Guesnet (Costume)
    Donata Knapp (Make-up)
    Benjamin Schälike (Lighting)
    Caroline Wächter, Max Röhrbein (Sound)

Production managers  Christine Kammer/ Jan Fischer

Technical manager  Uwe Arsand
Production controller  Stephan Besson
Costume and mask manager  Barbara Naujok
Production support  Angela Sulek, Marcel Potrykus, 
   Stephan Dierkes
Make-up   Ulrike Heinemann
Lighting   Steffen Heinke
Sound   Axel Bramann
Props   Hans-Jürgen Heber
Decorator   Dirk Kösling
Decoration work  Maxima, Berlin

Music director, grand piano, inside-piano Georg Klein/ Matthias Leupold
Hardanger fiddle, violin, mandola Daniel Friedrichs/ Hannes Schindler
Percussion   Friedemann Werzlau/ Tobias Dutschke

The Hägstad Troll Band:
Alto saxophone, transverse flute, synthesizer, 
trumpet, percussion: duck-crow-flute, 
jew’s-harp, kazoo, forest and animal sounds,
troll’s harp   Oliver Urbanski
Accordion   Annett Renneberg
Clarinet, bass clarinet  Gerold Ströher
Trumpet   Alice Kornitzer
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Tin, super ball   Friedemann Werzlau/ Tobias Dutschke
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Music by Edvard Grieg: “Solveig’s Song“ and “Solveig’s Cradle Song“.
PEER GYNT recording by San Francisco Symphony, conducted by Herbert Blomstedt, 
Decca, 1988: “Morning“ and “Peer Gynt’s Homecoming“.
Recording of Salvatore Sciarrino: “All’ aure in una lontananza“, col-legno, 1977.
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Running time: about 3 hours 30 minutes, with an intermission after Act 3

Performed in German with surtitles in Greek and English

Peer Gynt
 by  Henrik Ibsen

German version by Peter Stein and Botho Strauss
using the translation by Christian Morgenstern and Georg 
Schulte-Frohlinde. At the suggestion of Peter Zadek, Botho Strauss 
produced a new version of the fifth act for this 
Berliner Ensemble production.
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Πέερ Γκυντ
του Ερρίκου  Ίψεν

Γερμανική εκδοχή των Peter Stein και Botho Strauss,
βασισμένη στη μετάφραση των
Christian Morgenstern και Georg Schulte-Frohlinde.
Με πρόταση του Peter Zadeck, ο Botho Strauss συνέθεσε
μια νέα εκδοχή της πέμπτης πράξης για την παράσταση
αυτή του Berliner Ensemble.
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Peer Gynt, widow Aase’s only son, lives a miserable life in his mothe-
r’s house but is well known all over the village for the incredible sto-
ries he tells. Once, he claims, he rode a reindeer and on its back

managed to climb a mountain to its most dangerous point, where he met
the devil, trolls and other fairy tale creatures. Later on, the youngster
announces his intention to achieve even more prodigious things. During a
wedding party, he manages to steal the rich bride; having seduced and
abandoned her, he has no more choice than to hide in the forest. The only
people that still support him are his mother and a young girl, Solveig, who
loves him. At his mother’s death, Peer leaves his homeland and becomes
a rich and famous businessman in North America. Crossing the ocean, he
meets pirates near the North African coast, escapes into the desert, meets
the residents of a psychiatric asylum, and finds the solution for the riddle
of the Sphinx … Peer Gynt is a  national creation, an authentic Norwegian
folkloric comedy. Peer’s, Solveig’s and Aase’s story is also one of the grea-
test myths of world literature, on the same level as Hamlet or Alice in
Wonderland. With all its contradictions, its numerous participants, its
endless gallery of buffooneries and its endless varieties of staging, 130
years after its first performance Peer Gynt still presents a particular chal-
lenge for all those who intend to put it on the stage. After directing nume-
rous classic plays testifying to Shakespeare’s and Ibsen’s genius, Peter
Zadek has an indubitable familiarity with Scandinavian dramaturgy. The
German stage director faces the “monstrous” Peer Gynt for the first time
in this production, first seen in April 2004 at the Berliner Ensemble.

√¶¤ÂÚ °Î˘ÓÙ, ÌÔÓ·¯ÔÁÈfi˜ ÙË˜ ¿ÌÊÙˆ¯Ë˜ ¯‹Ú·˜ fl˙Â, Â›Ó·È
ÁÓˆÛÙfi˜ ÛÙÔ ¯ˆÚÈfi ÙÔ˘ ÁÈ· Ù· ·Ú·Ì‡ıÈ· ÙÔ˘. ∞Ó¤‚ËÎÂ,
Ï¤ÂÈ, ÛÙËÓ ÂÈÎ›Ó‰˘ÓË ÎÔÚ˘ÊÔÁÚ·ÌÌ‹ ÙˆÓ ‚Ô˘ÓÒÓ ÁÈ· Ó·

Î˘ÓËÁ‹ÛÂÈ Ù·Ú¿Ó‰Ô˘˜, Â›¯Â ÁÈ· Û˘ÓÙÚÔÊÈ¿ ÙÔÓ ‰È¿‚ÔÏÔ, ÍˆÙÈÎ¿ Î·È
‰È¿ÊÔÚ· ¿ÏÏ· ı·˘Ì·ÛÙ¿ Ï¿ÛÌ·Ù·, ÁÓˆÛÙ¿ ÌfiÓÔ ·fi Ù· ·Ú·Ì‡ıÈ·.
Δ¤ÏÔ˜, ‰ËÏÒÓÂÈ fiÙÈ ÌÈ· Ì¤Ú· ı· Á›ÓÂÈ ÌÂÁ¿ÏÔ˜ Î·È ÙÚ·Ófi˜. ∫·Ù¿ ÙË
‰È¿ÚÎÂÈ· ÂÓfi˜ Á¿ÌÔ˘ ÛÙÔ ¯ˆÚÈfi ÙÔ˘, ··Á¿ÁÂÈ ÙËÓ ÏÔ‡ÛÈ· Ó‡ÊË Î·È
ÛÙË Û˘Ó¤¯ÂÈ· ÙËÓ ÂÁÎ·Ù·ÏÂ›ÂÈ Î·È ÎÚ‡‚ÂÙ·È ÛÙÔ ‰¿ÛÔ˜ ÁÈ· Ó· ÁÏ˘ÙÒ-
ÛÂÈ ·fi ÙÔ˘˜ ‰ÈÒÎÙÂ˜ ÙÔ˘.  ªfiÓÔ Ë ÌËÙ¤Ú· ÙÔ˘ Î·È Ë ÓÂ·Ú‹ ™fiÏ‚Â˚Á
Ô˘ ‹Ù·Ó ÂÚˆÙÂ˘Ì¤ÓË Ì·˙› ÙÔ˘, Ì¤ÓÔ˘Ó ·ÎfiÌ· ÛÙÔ ÏÂ˘Úfi ÙÔ˘. ªÂÙ¿
ÙÔÓ ı¿Ó·ÙÔ ÙË˜ fl˙Â, ÂÁÎ·Ù·ÏÂ›ÂÈ ÙÔ ¯ˆÚÈfi ÙÔ˘ Î·È ÊÂ‡ÁÂÈ ÛÙËÓ
∞ÌÂÚÈÎ‹, fiÔ˘ Á›ÓÂÙ·È ÏÔ‡ÛÈÔ˜ Î·È ‰È¿ÛËÌÔ˜. ™ÙÈ˜ ·ÎÙ¤˜ ÙË˜ μfiÚÂÈ·˜
∞ÊÚÈÎ‹˜ ¤ÊÙÂÈ ÛÂ ÂÓ¤‰Ú· ÏËÛÙÒÓ, Û˘Ó·ÓÙ¿ Èı‹ÎÔ˘˜ Î·È ÙÚÔÊ›ÌÔ˘˜
ÙÔ˘ ÙÚÂÏÔÎÔÌÂ›Ô˘, ·ÚÈÛÙ¿ÓÂÈ ÙÔÓ ÚÔÊ‹ÙË, ÔÓÂÈÚÂ‡ÂÙ·È ÌÈ· ¤ÚËÌÔ ÌÂ
ÓÂÚfi Î·È Ï‡ÓÂÈ ÙÔ ·›ÓÈÁÌ· ÙË˜ ™Ê›ÁÁ·˜... √ ¶¤ÂÚ °Î˘ÓÙ Â›Ó·È ÙÔ ÂıÓÈÎfi
¤Ô˜ ÙË˜ ¡ÔÚ‚ËÁ›·˜, ¤Ó· Ú·ÁÌ·ÙÈÎ¿ Ï·˚Îfi ÏÔÁÔÙÂ¯ÓÈÎfi ¤ÚÁÔ. ∏ ÈÛÙÔ-
Ú›· ÙÔ˘ ¶¤ÂÚ, ÙË˜ ™fiÏ‚Â˚Á Î·È ÙË˜ fl˙Â, Â›Ó·È ÙfiÛÔ ıÚ˘ÏÈÎ‹ ÛÙËÓ ·ÁÎfi-
ÛÌÈ· ÏÔÁÔÙÂ¯Ó›·, fiÛÔ Î·È Ô ÕÌÏÂÙ ‹ ∏ ∞Ï›ÎË ÛÙË ¯ÒÚ· ÙˆÓ ı·˘Ì¿ÙˆÓ.
√ ¶¤ÂÚ °Î˘ÓÙ ÌÂ ÙÈ˜ ·ÓÙÈı¤ÛÂÈ˜ ÙÔ˘, ÙÔ˘˜ ÔÏ˘¿ÚÈıÌÔ˘˜ ‹Úˆ¤˜ ÙÔ˘,
ÙÔÓ Â˘ÚËÌ·ÙÈÎfi Ê·ÓÙ·ÛÙÈÎfi ÎfiÛÌÔ ÙÔ˘, Î·È Ù· Û¯Â‰fiÓ ·Ó˘¤Ú‚ÏËÙ·
ÂÌfi‰È· ÁÈ· ÙË ÌÂÙ·ÊÔÚ¿ ÙÔ˘ ÛÙË ıÂ·ÙÚÈÎ‹ ÛÎËÓ‹ –130 ¯ÚfiÓÈ· ÌÂÙ¿
ÙËÓ ÚÒÙË ·ÚÔ˘Û›·Û‹ ÙÔ˘– ·ÔÙÂÏÂ› ·ÎfiÌ· Î·È Û‹ÌÂÚ· ÌÈ· È‰È·›ÙÂÚË
ÚfiÎÏËÛË ÁÈ· ÙÔ˘˜ Î·ÏÏÈÙ¤¯ÓÂ˜ ÙÔ˘ ıÂ¿ÙÚÔ˘. √ ¶¤ÙÂÚ ∑¿ÓÙÂÎ, ¤¯Ô-
ÓÙ·˜ ÛÎËÓÔıÂÙ‹ÛÂÈ ¿Ú· ÔÏÏ¤˜ ÊÔÚ¤˜ ¤ÚÁ· ÙÔ˘ ™·›ÍËÚ Î·È ÙÔ˘
ÿ„ÂÓ, Î·È ¤¯ÔÓÙ·˜ ÎÂÚ‰›ÛÂÈ ÙÔÓ Ù›ÙÏÔ ÙË˜ ·˘ıÂÓÙ›·˜ fiÛÔÓ ·ÊÔÚ¿ Ù·
¤ÚÁ· ÙÔ˘ ‰Â‡ÙÂÚÔ˘, ÙÔÏÌ¿ ÁÈ· ÚÒÙË ÊÔÚ¿ Ó· ·Û¯ÔÏËıÂ› ÌÂ ÙÔ «ÈÂÚfi
Ù¤Ú·˜», ¶¤ÂÚ °Î˘ÓÙ. ∏ ·Ú¿ÛÙ·ÛË ·ÚÔ˘ÛÈ¿ÛÙËÎÂ ÁÈ· ÚÒÙË ÊÔÚ¿
ÙÔÓ ∞Ú›ÏÈÔ ÙÔ˘ 2004, ÛÙÔ Berliner Ensemble.

Peer Gynt, le fils unique de la veuve Aase, vit avec sa mère dans la
misère. Bien connu dans le village pour ses récits d’aventures mirobo-
lantes, il raconte que monté sur un renne il a atteint le point le plus dan-

gereux de la montagne et que là il a rencontré le diable, les trolls et d’autres
personnages fantastiques que la plupart connaissent uniquement par les
livres de contes. Le jeune annonce qu’il réalisera des entreprises encore plus
extraordinaires. Au cours d’un mariage il enlève la riche épouse et après l’avoir
séduite et abandonnée, il est contraint de fuir dans la forêt. Les seules à lui
rester fidèles sont sa mère et une jeune fille appelée Solveig qui est amoureuse
de lui. A la mort d’Aase, Peer abandonne sa patrie et il devient un homme
d’affaires riches et célèbre en Amérique. Au large des côtes de l’Afrique du
Nord, il se retrouve parmi les pirates, il s’enfonce dans le désert, il rencontre
les pensionnaires d’un asile de fous, il se fait passer pour un prophète, il rêve
d’irriguer le désert et il résout les énigmes du Sphinx… Peer Gynt est l’œuvre
nationale de la Norvège, une authentique comédie populaire. L’histoire de
Peer, Solveig et Aase est également l’un des grands mythes de la littérature
mondiale, au même titre qu’Hamlet ou Alice au pays des merveilles. Avec ses
contradictions, ses innombrables personnages, la galerie infinie de figures
bouffonnes, la variété inépuisable d’idées de mise en scène, 130 ans après
sa première représentation Peer Gynt représente un défi bien particulier pour
tous ceux qui veulent le mettre en scène. Après avoir monté de nombreux
classiques de Shakespeare et d’Ibsen lui-même, Peter Zadek possède une
familiarité incontestable avec le grand dramaturge scandinave. Le metteur en
scène allemand affronte pour la première fois le « monstrueux » Peer Gynt
dans ce spectacle qui a débuté en avril 2004 au Berliner Ensemble.

Peer Gynt, einziger Sohn der verarmten Witwe Aase, ist in seinem
Dorf bekannt als Geschichtenerzähler. Er soll auf einem Rentier
über den gefährlichsten Grat im Gebirge geritten sein, mit dem

Teufel, Bergtrollen und weiteren wundersamen Figuren verkehren, die
andere nur aus Märchen kennen, und  er kündigt an, daß noch Großes
aus ihm werden wird. Von einer Dorfhochzeit entführt er die reiche Braut,
verstößt sie wieder und wird dafür als Geächteter in den Wald gejagt. Nur
seine Mutter und das Mädchen Solveig, das sich in Peer verliebt hat, hal-
ten noch zu ihm. Nach Aases Tod verläßt er seine Heimat. Er wird durch
Geschäfte in Amerika reich und berühmt.
Vor der Küste Nordafrikas gerät er unter Räuber, Affen und Insassen einer
Irrenanstalt, gibt sich als Prophet aus, träumt von einer
Wüstenbewässerung und löst für sich  das Geheimnis der Sphinx ... „Peer
Gynt“ ist das norwegische Nationalstück, ein echtes Volksstück. Die
Geschichte von Peer, Solveig und Aase ist so legendär in der Weltliteratur
wie „Hamlet“ oder „Alice im Wunderland“. 
Mit seinen Widersprüchen, seiner Unzahl von handelnden Personen,
einer fast endlosen Galerie von skurrilen Figuren und beinahe unerfüllba-
ren Vorgaben für die Ausstattung ist „Peer Gynt“ – noch 130 Jahre nach
seiner Uraufführung – eine besondere Herausforderung für die
Theaterpraxis. Peter Zadek, dessen zahlreiche Inszenierungen von
Stücken Shakespeares und Ibsens eine Kennerschaft im Umgang mit
Ibsen-Werken erwarten lassen, wagte sich das erste Mal an das Monster
„Peer Gynt“. Premiere war im April 2004 im Berliner Ensemble.
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The Berliner Ensemble was founded by Bertolt Brecht and
Helene Weigel in 1949, following the greatly acclaimed
production of Brecht’s Mother Courage. After Brecht’s

return from exile, the company first worked at Wolfgang
Langhoff’s Deutsches Theater. Eventually, in 1954, it was
given its own home at the Theater am Schiffbauerdamm, a
theatre with a lavish neo-Baroque interior which had survived
the war without much damage, and which had housed the long
run of Brecht’s famous Three-Penny Opera in 1928. It was
there that Brecht directed his plays The Caucasian Chalk
Circle and, together with Erich Engel, The Life of Galileo. His
students Benno Besson, Egon Monk, Peter Palitzsch and
Manfred Wekwerth were given the opportunity to direct plays
by Brecht, which had not yet been staged. The stage designers
Caspar Neher and Karl von Appen, the composers Paul Dessau
and Hanns Eisler, and the dramaturge Elisabeth Hauptmann
were among Brecht’s closest collaborators. After Brecht’s
death in 1956, Helene Weigel continued as the company’s
artistic manager. Young directors including Manfred Karge and
Matthias Langhoff started their careers with the Berliner
Ensemble. The company made its mark with such productions
as The Resistible Rise of Arturo Ui with Ekkehard Schall as Ui,
and with Helene Weigel’s memorable performances in Coriolan
and The Mother. When Ruth Berghaus became artistic
director, there was a chance for political and artistic renewal.
She directed Cement by Heiner Müller, much of whose work
was banned from the theatre in the German Democratic
Republic. Young directors including B.K. Tragelehn and Einar
Schleef and the stage designer Andreas Reinhardt questioned
the traditions of Brechtian theatre. The political establishment
did not accept the challenge of Berghaus’s more experimental
ways, and Manfred Wekwerth replaced her as artistic director
in 1977. Nevertheless, new drama did find its way onto the
stage. Writers including Volker Braun and Georg Seidel, and
Horst Sagert’s production of scenes from Urfaust, brought new
life to a repertoire otherwise handicapped by restrictive official
policies. In 1992, under the new artistic management of
Matthias Langhoff, Fritz Marquardt, Heiner Müller, Peter
Palitzsch, and Peter Zadek, the Berliner Ensemble changed
from state-owned theatre into a private limited company
subsidised by the city government. Heiner Müller’s production
of Brecht’s play The Resitible Rise of Arturo Ui, with Martin
Wuttke playing the title role, became one of the most
successful in the history of the Berliner Ensemble. In

TÔ Berliner Ensemble È‰Ú‡ıËÎÂ ·fi ÙÔÓ ª¤ÚÙÔÏÙ ªÚÂ¯Ù
Î·È ÙËÓ ŒÏÂÓ μ¿ÈÁÎÂÏ ÙÔ 1949, ÌÂÙ¿ ÙË ıÂÚÌ‹ ˘Ô‰Ô¯‹ Ô˘
ÁÓÒÚÈÛÂ Ë ·Ú¿ÛÙ·ÛË ÙÔ˘ ¤ÚÁÔ˘ ÙÔ˘ ªÚÂ¯Ù, ª¿Ó·
∫Ô˘Ú¿ÁÈÔ. ªÂÙ¿ ÙËÓ ÂÈÛÙÚÔÊ‹ ÙÔ˘ ‰Ú·Ì·ÙÔ˘ÚÁÔ‡ ·fi ÙËÓ
ÂÍÔÚ›·, Ô ı›·ÛÔ˜ ÂÚÁ¿ÛÙËÎÂ ·Ú¯ÈÎ¿ ÛÙÔ Deutsches Theater
ÙÔ˘ μfiÏÊÁÎ·ÓÁÎ  §¿ÓÁ¯ÔÊ. ΔÔ 1954, ÙÔ˘ ·Ú·¯ˆÚ‹ıËÎÂ ÙÂÏÈ-
Î¿ ÌÈ· ‰ÈÎ‹ ÙÔ˘ ÛÙ¤ÁË ÛÙÔ Theater am Schiffbauerdamm, ¤Ó·
ı¤·ÙÚÔ ÌÂ ÔÏ˘ÙÂÏÂ›˜ ÓÂÔÌ·ÚfiÎ ÂÛˆÙÂÚÈÎÔ‡˜ ¯ÒÚÔ˘˜, Ô˘
Î·Ù¿ÊÂÚÂ Ó· ÂÈ˙‹ÛÂÈ ·fi ÙÔÓ fiÏÂÌÔ ¯ˆÚ›˜ ÌÂÁ¿ÏÂ˜ ˙ËÌÈ¤˜.
ΔÔ ›‰ÈÔ ı¤·ÙÚÔ, ¿ÏÏˆÛÙÂ, Â›¯Â ÊÈÏÔÍÂÓ‹ÛÂÈ ÙËÓ ÔÏÔÎÏËÚˆÌ¤-
ÓË ÂÎ‰Ô¯‹ ÙË˜ ÂÚ›ÊËÌË˜ ŸÂÚ·˜ ÙË˜ ¶ÂÓÙ¿Ú·˜ ÙÔ˘ ªÚÂ¯Ù
ÙÔ 1928.
∂ÎÂ› Ô ªÚÂ¯Ù ÛÎËÓÔı¤ÙËÛÂ Ù· ¤ÚÁ· √ ∫‡ÎÏÔ˜ ÌÂ ÙËÓ
∫ÈÌˆÏ›· Î·È, Ì·˙› ÌÂ ÙÔÓ ŒÚÈ¯ ŒÁÎÂÏ, ∏ ˙ˆ‹ ÙÔ˘ °·ÏÈÏ·›Ô˘,
ÂÓÒ ÔÈ Ì·ıËÙ¤˜ ÙÔ˘ ªÂÓfi ªÂÛfiÓ, ŒÁÎÔÓ ªÔÓÎ, ¶¤ÙÂÚ
¶¿ÏÈÙ˜ Î·È  ª¿ÓÊÚÂÓÙ °Ô˘¤ÎÁÔ˘ÂÚı Â›¯·Ó ÙËÓ Â˘Î·ÈÚ›· Ó·
ÛÎËÓÔıÂÙ‹ÛÔ˘Ó ¿·È¯Ù· ·ÎfiÌ· ¤ÚÁ· ÙÔ˘ ªÚÂ¯Ù. ∞Ó¿ÌÂÛ·
ÛÙÔ˘˜ ÛÙÂÓfiÙÂÚÔ˘˜ Û˘ÓÂÚÁ¿ÙÂ˜ ÙÔ˘ ªÚÂ¯Ù ‹Ù·Ó ÔÈ ÛÎËÓÔ-
ÁÚ¿ÊÔÈ ∫¿Û·Ú ¡¤¯ÂÚ Î·È ∫·ÚÏ ÊÔÓ ÕÂÓ, ÔÈ Û˘Óı¤ÙÂ˜ ¶ˆÏ 
¡ÙÂÛ¿Ô˘ Î·È Ã·Ó˜ ÕÈÛÏÂÚ Î·È Ë ‰Ú·Ì·ÙÔÏfiÁÔ˜ ∂Ï›˙·ÌÂı
Ã¿Ô˘ÙÌ·Ó.
ªÂÙ¿ ÙÔÓ ı¿Ó·ÙÔ ÙÔ˘, ÙÔ 1956, Ë ŒÏÂÓ μ¿ÈÁÎÂÏ ·Ó¤Ï·‚Â ÙËÓ
Î·ÏÏÈÙÂ¯ÓÈÎ‹ ‰ÈÂ‡ı˘ÓÛË ÙÔ˘ ıÈ¿ÛÔ˘. ¡¤ÔÈ ÛÎËÓÔı¤ÙÂ˜, fiˆ˜
Ô ª¿ÓÊÚÂÓÙ ∫¿ÚÁÎÂ Î·È Ô ª·ÙÙ›·˜ §¿ÓÁ¯ÔÊ ÍÂÎ›ÓËÛ·Ó ÙËÓ
ÛÙ·‰ÈÔ‰ÚÔÌ›· ÙÔ˘˜ ÛÙÔ Berliner Ensemble. √ ı›·ÛÔ˜ Î·Ù¤ÎÙË-
ÛÂ ÙËÓ ÂÈÙ˘¯›· ÌÂ ·Ú·ÛÙ¿ÛÂÈ˜, fiˆ˜ ∏ ÕÓÔ‰Ô˜ ÙÔ˘
∞ÚıÔ‡ÚÔ˘ √‡È ÌÂ ÙÔÓ ŒÎ¯·ÚÓÙ ™·Ï ÛÙÔÓ ÚfiÏÔ ÙÔ˘ √‡È, Î·È ÙÈ˜
·ÏËÛÌfiÓËÙÂ˜ ÂÌÊ·Ó›ÛÂÈ˜ ÙË˜ ŒÏÂÓ μ¿ÈÁÎÂÏ ÛÙÔÓ ∫ÔÚÈÔÏ·Ófi
Î·È ÛÙË ª¿Ó· ∫Ô˘Ú¿ÁÈÔ.
ŸÙ·Ó ÙËÓ Î·ÏÏÈÙÂ¯ÓÈÎ‹ ‰ÈÂ‡ı˘ÓÛË ·Ó¤Ï·‚Â Ë ƒÔ˘ı
ªÂÚÁÎ¯¿Ô˘˜ ‰fiıËÎÂ Ë Â˘Î·ÈÚ›· ÁÈ· ÌÈ· ÔÏÈÙÈÎ‹ Î·È Î·ÏÏÈÙÂ-
¯ÓÈÎ‹ ·Ó·Ó¤ˆÛË. ∏ ›‰È· ÛÎËÓÔı¤ÙËÛÂ ÙÔ ΔÛÈÌ¤ÓÙÔ ÙÔ˘ Ã¿ÈÓÂÚ
ª‡ÏÏÂÚ, ÙÔ˘ ÔÔ›Ô˘ ÔÏÏ¿ ¤ÚÁ· Â›¯·Ó ··ÁÔÚÂ˘ÙÂ› ÛÙË
°ÂÚÌ·Ó›· Ù· ÚÔËÁÔ‡ÌÂÓ· ¯ÚfiÓÈ·. ¡Â·ÚÔ› ÛÎËÓÔı¤ÙÂ˜ fiˆ˜
Ô μ.∫.ΔÚ¿ÁÎÂÏÂÓ Î·È Ô ÕÈÓ·Ú ™ÏÈÊ, Î·ıÒ˜ Î·È Ô ÛÎËÓÔÁÚ¿ÊÔ˜
∞ÓÙÚ¤· ƒ¿ÈÓ¯·ÚÓÙ ·ÌÊÈÛ‚‹ÙËÛ·Ó ÙÈ˜ ·Ú·‰fiÛÂÈ˜ ÙÔ˘ ıÂ¿-
ÙÚÔ˘ ÙÔ˘ ªÚÂ¯Ù. ΔÔ ÔÏÈÙÈÎfi Î·ÙÂÛÙËÌ¤ÓÔ ‰ÂÓ ·Ô‰¤¯ÙËÎÂ
ÙËÓ ÚfiÎÏËÛË ÙˆÓ ÈÔ ÂÈÚ·Ì·ÙÈÎÒÓ ÌÂıfi‰ˆÓ ÙË˜
ª·ÚÁÎ¯¤Ô˘˜ Î·È, ÙÔ 1977, ÛÙË ı¤ÛË ÙÔ˘ Î·ÏÏÈÙÂ¯ÓÈÎÔ‡ ‰ÈÂ˘-
ı˘ÓÙ‹ ÙÔÔıÂÙ‹ıËÎÂ Ô ª¿ÓÊÚÂÓÙ °Ô˘¤ÎÁÔ˘ÂÚı. øÛÙfiÛÔ, ÙÔ
Ó¤Ô ı¤·ÙÚÔ Í·Ó·‚Ú‹ÎÂ ÙÔÓ ‰ÚfiÌÔ ÙÔ˘. ∏ ·ÚÔ˘Û›·ÛË ¤ÚÁˆÓ
Û˘ÁÁÚ·Ê¤ˆÓ, fiˆ˜ ÔÈ ºfiÏÎÂÚ ªÚ¿Ô˘Ó Î·È °Î¤ÔÚÁÎ ™¿ÈÓÙÂÏ,
Î·ıÒ˜ Î·È Ë ·Ú·ÁˆÁ‹ ÙÔ˘ ÃÔÚÛÙ ™¿ÁÎÂÚÙ ÛÎËÓÒÓ ÙÔ˘
Urfaust, ÚÔÛ¤‰ˆÛ·Ó Ó¤· ˙ˆ‹ ÛÂ ¤Ó· ÚÂÂÚÙfiÚÈÔ Ô˘ Î·Ù¿

Berliner Ensemble
ªÂÚÏ›ÓÂÚ ∞ÓÛ¿ÌÏ
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Le Berliner Ensemble a été fondé par Bertolt Brecht et
Helene Weigel en 1949, juste après la parution de la pièce
de Brecht intitulée «Mère Courage», pièce qui fut fortement

applaudie en son temps. Dès le retour de l’exile de Brecht, la
troupe a tout d’abord travaillé au Wolfgang Langhoff’s Deutches
Theater. Par hasard, en 1954, la troupe est entrée en possession
de son propre théâtre, le Theater am Schiffbauerdamm. 
C’était un théâtre avec un décor néo-Baroque assez extrava-
guant, qui n’a presque pas souffert de la guerre, et qui avait
accueilli les nombreuses représentations de la fameuse pièce de
Brecht Three-Penny Opera en 1928. Ce fut là, que Brecht diri-
gea la mise en scène de ses pièces The Caucasian Chalk Circle
et, en collaboration avec Eric Engel, celle de la The Life of
Galileo. Ses étudiants Benno Benson, Egon Monk, Peter
Palitzsch et Maren Wekwerth ont eu la chance de diriger des
mises en scène des pièces de Brecht, qui jusque là ne furent
pas encore jouées. Les créateurs de décors scéniques Caspar
Neher et Karl von Appen, les compositeurs Paul Dessau et Hans
Eisler et la dramaturge Elisabeth Hauptmann ont été parmi les
collaborateurs de Brecht les plus proches. Après la mort de
Brecht en 1956, Helene Weigel a continué de travailler en tant
que directeur artistique de la troupe. Des jeunes directeurs,
parmi lesquels on compte Manfred Karge et Matthias Langhoff
ont débutés leurs carrières au Berliner Ensemble. 
C’est avec des mises en scène des pièces comme The Resistible
Rise of Arturo Ui avec Ekkehard Schall dans le rôle de Ui, et avec
la fameuse performance de Helene Weigel dans les pièces
Coriolan et The Mother, que la troupe a réussi à créer son pro-
pre style. Quand Ruth Berghaus est devenu directeur artistique,
ce fut une chance pour le renouveau politique et artistique. Elle
a dirigé la mise en scène de Cement de Heiner Müller, auteur
dont une grande partie du travail était bannie dans la
République Démocratique Allemande. Des jeunes directeurs, y
compris B.K. Tragelehn et Einar Scheleef et le créateur de des-
ign scénique Andreas Reinhart questionnaient les traditions du
théâtre de Brecht. Les institutions politiques officielles de la RDA
n’acceptaient pas le défi des recherches expérimentales de
Berghaus, et ce fut Manfred Wekwert qui en 1977 la remplaça
dans la fonction de directeur artistique. Malgré tout le nouvel art
dramatique trouva son chemin vers la scène. Des écrivains
comme Volker Braun et Georg Seidel, et la conception de certai-
nes scènes du Urfaust par Horst Sagert, donna une nouvelle vie
au répertoire par ailleurs handicapé par la politique officielle res-
trictive. En 1992, sous la nouvelle direction artistique de

Das Berliner Ensemble ist von Bertolt Brecht und Helene
Weigel nach der sehr erfolgreichen und hochgelobten
Produktion von Brechts „Mutter Courage“ im Jahre

1949 gegründet worden. Nach der Rückkehr Brechts aus dem
Exil arbeitete das Ensemble zunächst im Deutschen Theater
von Wolfgang Langhoff. 1954 erhielt es sein eigenes Theater
im Theater am Schiffbauerdamm, einem Theater mit einer
prunkvollen neobarocken Einrichtung, die den Krieg ohne viel
Schaden überstanden hatte und in dem 1928 lange die
berühmte „Dreigroschenoper“ von Brecht aufgeführt worden
war. Dort führte Brecht seine Stücke „Der Kaukasische
Kreidekreis“ und gemeinsam mit Erich Engel „Das Leben des
Galileo“ auf. Seine Schüler Benno Besson, Egon Monk, Peter
Palitzsch und Manfred Wekwerth erhielten die Gelegenheit,
bei Erstaufführungen von Brechts Stücken Regie zu führen.
Die Bühnenbildner Caspar Neher und Karl von Appen, die
Komponisten Paul Dessau und Hanns Eisler und die
Dramaturgin Elisabeth Hauptmann gehörten zu Brechts eng-
sten Mitarbeitern. Nach Brechts Tod im Jahre 1956 setzte
Helene Weigel seine Arbeit als Intendantin des Ensembles
fort. Junge Regisseure wie Manfred Karge und Matthias
Langhoff begannen ihre Karriere am Berliner Ensemble. 
Die Truppe machte sich ihren Namen mit Aufführungen wie
„Der aufhaltsame Aufstieg des Arturo Ui“ mit Ekkehard Schall
in der Rolle des Ui und mit Helene Weigels bemerkenswerten
Darbietungen in „Coriolan“ und „Die Mutter“. Als Ruth
Berghaus Intendantin wurde, gab es eine Chance der politi-
schen und künstlerischen Erneuerung. Sie führte „Zement“
von Heiner Müller auf, dessen Werk zum Großteil von den
Bühnen der DDR verbannt worden war. Junge Regisseure wie
B.K. Tragelehn und Einar Schleef sowie der Bühnenbildner
Andreas Reinhardt stellten die Traditionen des Brechtschen
Theaters in Frage. Die politische Führung akzeptierte die
Herausforderung der experimentellen Wege von Ruth Berghaus
nicht und Manfred Wekwerth ersetzte sie 1977 als Intendant.
Dennoch fand neues Theater den Weg auf diese Bühne.
Schriftsteller wie Volker Braun und Georg Seidel und Horst
Sagerts Aufführung von Szenen aus dem „Urfaust“ brachten
neues Leben in ein Repertoire, das ansonsten durch die ein-
schränkende offizielle Politik behindert war. 1992 wandelte
sich das Berliner Ensemble von einem staatseigenen Theater
zu einer privaten Gesellschaft mit beschränkter Haftung mit
Subventionen vom Berliner Senat unter der Intendanz von
Matthias Langhoff, Fritz Marquardt, Heiner Müller, Peter
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September 1999 Claus Peymann became artistic director of
the Berliner Ensemble. On January 8, 2000 the Berliner
Ensemble was – after a substantial renovation – reopened with
the first performance of George Tabori’s Brecht-Akte. In 2001
the performance of Shakespeare’s Richard II., directed by
Claus Peymann, was invited to the 38. Berliner Theatertreffen
and was awarded the Friedrich-Luft-Preis. As it has been in
the past, the Berliner Ensemble of today is regarded as one of
the first houses in the country, putting the focus of attention
on contemporary theatre as well as directing classics with a
modern point of view. In addition to the plays by Shakespeare,
Brecht, Schiller, Lessing, Beckett, Ibsen et al., world
premieres of important German-speaking playwrights like
Elfriede Jelinek, Botho Strauß and Peter Handke are an
important part of the schedule. Apart from Claus Peymann and
George Tabori directors like Peter Zadek, Luc Bondy, Robert
Wilson, Thomas Langhoff, Günter Krämer and Philip
Tiedemann are frequently invited to work at the Berliner
Ensemble.

Ù· ¿ÏÏ·, Â›¯Â Á›ÓÂÈ ‰‡ÛÎ·ÌÙÔ ÂÍ·ÈÙ›·˜ ÙË˜ Â›ÛËÌË˜ Û˘ÓÙË-
ÚËÙÈÎ‹˜ ÔÏÈÙÈÎ‹˜.
ΔÔ 1992, ÌÂ ÙË Ó¤· Î·ÏÏÈÙÂ¯ÓÈÎ‹ ‰ÈÂ‡ı˘ÓÛË ÙˆÓ ª·ÙÙ›·˜
§¿ÓÁ¯ÔÊ, ºÚÈÙ˜ ª¿ÚÎ·ÚÓÙ, Ã¿ÈÓÂÚ ª‡ÏÏÂÚ, ¶¤ÙÂÚ ¶¿ÏÈÙ˜ Î·È
¶¤ÙÂÚ ∑¿ÓÙÂÎ, ÙÔ Berliner Ensemble ÌÂÙ·‚Ï‹ıËÎÂ ·fi ÎÚ·ÙÈ-
Îfi ı¤·ÙÚÔ ÛÂ È‰ÈˆÙÈÎ‹ ÂÙ·ÈÚÂ›· ÂÚÈÔÚÈÛÌ¤ÓË˜ Â˘ı‡ÓË˜ ÂÈ¯Ô-
ÚËÁÔ‡ÌÂÓË˜ ·fi ÙÈ˜ ·Ú¯¤˜ ÙË˜ fiÏË˜. ∏ ·Ú·ÁˆÁ‹ ÙÔ˘
Ã¿ÈÓÂÚ ª‡ÏÏÂÚ ÙÔ˘ ¤ÚÁÔ˘ ∏ ÕÓÔ‰Ô˜ ÙÔ˘ ∞ÚıÔ‡ÚÔ˘ √‡È ÙÔ˘
ªÚÂ¯Ù, ÌÂ ÙÔÓ ª¿ÚÙÈÓ μÔ‡ÙÎÂ ÛÙÔÓ ÔÌÒÓ˘ÌÔ ÚfiÏÔ, ‹Ù·Ó Ì›·
·fi ÙÈ˜ ÈÔ ÂÈÙ˘¯ËÌ¤ÓÂ˜ ÛÙËÓ ÈÛÙÔÚ›· ÙÔ˘ Berliner Ensemble.
ΔÔÓ ™ÂÙ¤Ì‚ÚÈÔ ÙÔ˘ 1999, ÙËÓ Î·ÏÏÈÙÂ¯ÓÈÎ‹ ‰ÈÂ‡ı˘ÓÛË ÙÔ˘
Berliner Ensemble ·Ó¤Ï·‚Â Ô ∫Ï¿Ô˘˜ ¶¤ÈÌ·Ó, ÂÓÒ ÛÙÈ˜ 8
π·ÓÔ˘·Ú›Ô˘ ÙÔ˘ 2000, ÙÔ Berliner Ensemble ¿ÓÔÈÍÂ Î·È ¿ÏÈ ÙÈ˜
fiÚÙÂ˜ ÙÔ˘ ÛÙÔ ÎÔÈÓfi –ÌÂÙ¿ ·fi ÌÈ· ÚÈ˙ÈÎ‹ ·Ó·Î·›ÓÈÛË– ÌÂ ÙËÓ
ÚÂÌÈ¤Ú· ÙÔ˘ ¤ÚÁÔ˘ ÙÔ˘ Δ˙ˆÚÙ˙ Δ·ÌfiÚÈ Brecht-Akte. ΔÔ
2001, Ë ·Ú¿ÛÙ·ÛË ÙÔ˘ ƒÈ¯¿Ú‰Ô˘  μ’ ÙÔ˘ ™·›ÍËÚ, ÛÂ ÛÎËÓÔ-
ıÂÛ›· ÙÔ˘ ∫Ï¿Ô˘˜ ¶¤ÈÌ·Ó, ÚÔÛÎÏ‹ıËÎÂ ÛÙÔ 38Ô Berliner
Theatertreffen Î·È ÙÈÌ‹ıËÎÂ ÌÂ ÙÔ ‚Ú·‚Â›Ô Friedrich-Luft-Preis.
Ÿˆ˜ Î·È ÛÙÔ ·ÚÂÏıfiÓ, ÙÔ Berliner Ensemble ıÂˆÚÂ›Ù·È
Û‹ÌÂÚ· ¤Ó· ·fi Ù· ÛËÌ·ÓÙÈÎfiÙÂÚ· ı¤·ÙÚ· ÙË˜ °ÂÚÌ·Ó›·˜,
‰›ÓÔÓÙ·˜ ¤ÌÊ·ÛË ÙfiÛÔ ÛÙÔ Û‡Á¯ÚÔÓÔ ı¤·ÙÚÔ, fiÛÔ Î·È ÛÙÔ
·Ó¤‚·ÛÌ· ÎÏ·ÛÈÎÒÓ ¤ÚÁˆÓ ÌÂ Û‡Á¯ÚÔÓË ÔÙÈÎ‹. ŒÙÛÈ, ÂÎÙfi˜
·fi ÙÈ˜ ·Ú·ÛÙ¿ÛÂÈ˜ ¤ÚÁˆÓ ÙˆÓ ™·›ÍËÚ, MÚÂ¯Ù, ™›ÏÏÂÚ,
§¤ÛÛÈÁÎ, ª¤ÎÂÙ, ÿ„ÂÓ Î. ¿., ÛËÌ·ÓÙÈÎfi Ì¤ÚÔ˜ ÙÔ˘ ÚÂÂÚÙÔÚ›-
Ô˘ ÙÔ˘ Î·Ù·Ï·Ì‚¿ÓÔ˘Ó ·ÁÎfiÛÌÈÂ˜ ÚÂÌÈ¤ÚÂ˜ ¤ÚÁˆÓ ÁÂÚÌ·-
ÓfiÊˆÓˆÓ Û˘ÁÁÚ·Ê¤ˆÓ, fiˆ˜ ÔÈ ∂ÏÊÚ›ÓÙÂ °È¤ÏÈÓÂÎ, ªfiÙÔ
™ÙÚ¿Ô˘˜ Î·È ¶¤ÙÂÚ Ã¿ÓÙÎÂ. ¢›Ï· ÛÙÔÓ ∫Ï¿Ô˘˜ ¶¤ÈÌ·Ó Î·È
ÙÔÓ Δ˙ˆÚÙ˙ Δ·ÌfiÚÈ, ÛÎËÓÔı¤ÙÂ˜ fiˆ˜ Ô ¶¤ÙÂÚ ∑¿ÓÙÂÎ, Ô §˘Î
ªÔÓÙ› Ô ƒfiÌÂÚÙ °Ô˘›ÏÛÔÓ, Ô ΔfiÌ·˜ §¿ÓÁ¯ÔÊ, Ô °Î‡ÓÙÂÚ
∫Ú¤ÌÂÚ Î·È Ô º›ÏÈ Δ›ÓÙÂÚÌ·Ó ÚÔÛÎ·ÏÔ‡ÓÙ·È Û˘¯Ó¿ Ó· ÛÎË-
ÓÔıÂÙ‹ÛÔ˘Ó ÛÙÔ Berliner Ensemble.
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Matthias Langhoff, Fritz Marquardt, Heiner Müller, Peter
Pailtzsch et Peter Zadek le Berliner Ensemble a cessé d’être un
théâtre d’Etat, pour devenir une société aux responsabilités limi-
tées subventionnée par la Mairie de la ville. La mise en scène de
Heiner Müller de la pièce de Brecht The Resistible Rise of Arturo
Ui, avec Martin Wüttke dans le rôle principal, est devenue un
des plus grands succès dans l’histoire du Berliner Ensemble.
En Septembre 1999 Claus Peymann est devenu directeur artis-
tique du Berliner Ensemble. Le 8 Janvier 2000, après une consi-
dérable rénovation le Berliner Ensemble a ré ouvert ses portes
avec la première de la pièce de George Tabori Brect-Akte. 
En 2001 on invita la troupe à jouer la pièce de Shakespeare
Richard II, sous la direction de Claus Peymann au Berliner
Theatertreffen où elle a reçu le prix Friedrich-Luff-Preis. Comme
c’est déjà arrivé dans le passé, le Berliner Ensemble d’au-
jourd’hui est regardé comme un des premiers théâtres du Pays,
qui met l’accent sur le théâtre contemporain de même que sur
la mise en scène des classiques avec l’utilisation des méthodes
modernes. En plus des pièces de Shakespeare, Brecht, Schiller,
Lessing, Beckett, Ibsen, et autres classiques, des premières
mondiales des auteurs germanophones comme Elfriede Jelinek,
Botho Straub et Peter Handke font partie du répertoire. Mise à
part Claus Peymann et George Tabori, des directeurs comme
Peter Zadek, Luc Bondy, Robert Wilson, Thomas Langhoff,
Günter Krämer et Philip Tiedemann sont souvent invités pour tra-
vailler au Berliner Ensemble. 

Palitzsch und Peter Zadek. Heiner Müllers Aufführung von
Brechts Stück „Der aufhaltsame Aufstieg des Arturo Ui“ mit
Martin Wuttke in der Hauptrolle wurde das erfolgreichste
Stück in der Geschichte des Berliner Ensembles. Im
September 1999 wurde Claus Peymann Intendant des
Berliner Ensembles. Am 8. Januar 2000 wurde das Berliner
Ensemble - nach einer gründlichen Renovierung - mit der
Erstaufführung von George Taboris „Brecht-Akte“ wieder eröff-
net. Im Jahr 2001 wurde die Inszenierung von Shakespeares
„Richard II.“ unter der Regie von Claus Peymann zum 38.
Berliner Theatertreffen eingeladen und erhielt den Friedrich-
Luft-Preis. Wie in der Vergangenheit ist das Berliner Ensemble
heute als eines der ersten Häuser im Lande angesehen, das
seine Aufmerksamkeit auf zeitgenössisches Theater richtet
und Klassiker aus einer modernen Perspektive aufführt.
Zusätzlich zu Stücken von Shakespeare, Brecht, Schiller,
Lessing, Beckett, Ibsen und anderen sind Weltpremieren wich-
tiger deutschsprachiger Stückeschreiber wie Elfriede Jelinek,
Botho Strauß und Peter Handke ein wichtiger Teil des
Spielplans. Abgesehen von Claus Peymann und George Tabori
werden Regisseure wie Peter Zadek, Luc Bondy, Robert
Wilson, Thomas Langhoff, Günter Krämer und Philip
Tiedemann oft zur Arbeit am Berliner Ensemble eingeladen.
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Alvis Hermanis has been the artistic director of the New
Riga Theatre since 1997. At present he is one of the
most interesting and creatively innovative stage

directors in Latvia. He received the prestigious Young Directors
Project award for his production of The Inspector
General/Revizor at the Salzburg theatre festival (2003). Alvis
Hermanis graduated from the Department of Theatrical Arts of
the State Conservatoire in 1988. Since 1993 he has been
making stage productions at the New Riga Theatre. 
His productions are characterized by playing around with
different theatrical styles and aesthetics. Drawing on cultural
icons of the East and the West, he creates original
combinations using images and symbols from different
cultural and historical periods. Along with plays staged in the
classical psychological style, such as Alexei Arbuzov’s My Poor
Marat (1997) or Long Life (2003), he has used marionette
theatre in The Story of Kaspar Hauser (2003) and combined
various media and vantage points in By Gorky (2004). 
Of late Hermanis has been exploring the immediate realities of
our daily life, using real people and their life stories and
transforming them: by the actors’ fantasy they evolve into
expressive prototypes of Latvian society in Latvian Stories
(2004) and Latvian Love (2006). On frequent occasions
Hermanis is an actor in his own productions. He has
successfully participated also in productions by other stage
directors. 
In 2004, he was nominated as the best actor of the year for
the part of Jean in Mara Kimele’s production of Miss Julie. 
For several of his productions Hermanis has also created the
stage design and written the text. He has played several parts
in films as well. Over the years Hermanis’ attitude to the role
of actors in his plays has changed. The actors of the New Riga
Theatre are often co-authors of his plays. Hermanis’
performances have been seen at the main international
festivals: such as the Edinburgh Festival (2006),
KunstenFestival des Arts (Brussels, Belgium, 2004, 2007),
Wiener Festwochen (Vienna, Austria, 2005, 2007) and many
others.

√
ÕÏ‚È˜ ÃÂÚÌ¿ÓÈ˜ Â›Ó·È K·ÏÏÈÙÂ¯ÓÈÎfi˜ ¢ÈÂ˘ı˘ÓÙ‹˜
ÙÔ˘ New Riga Theatre ·fi ÙÔ 1997. ¶ÚfiÎÂÈÙ·È ÁÈ·
¤Ó·Ó ·fi ÙÔ˘˜ ÈÔ ÂÓ‰È·Ê¤ÚÔÓÙÂ˜, ‰ËÌÈÔ˘ÚÁÈÎÔ‡˜

Î·È Î·ÈÓÔÙfiÌÔ˘˜ ÛÎËÓÔı¤ÙÂ˜ ÛÙË §ÂÙÔÓ›·. Œ¯ÂÈ ÙÈÌËıÂ› ÌÂ
ÙÔ ·Ó·ÁÓˆÚÈÛÌ¤ÓÔ ‚Ú·‚Â›Ô Young Directors Project ÁÈ·
ÙÔ ·Ó¤‚·ÛÌ· ÙÔ˘ ∂ÈıÂˆÚËÙ‹ ÛÙÔ ÊÂÛÙÈ‚¿Ï ÙÔ˘
Z¿ÏÙÛÌÔ˘ÚÁÎ, ÙÔ 2003.
√ ÕÏ‚È˜ ÃÂÚÌ¿ÓÈ˜ ·ÔÊÔ›ÙËÛÂ ·fi ÙÔ ΔÌ‹Ì· £Â·ÙÚÈÎ‹˜
Δ¤¯ÓË˜ ÙÔ˘ ∫Ú·ÙÈÎÔ‡ ø‰Â›Ô˘ ÙÔ 1988. ∞fi ÙÔ 1993 ÛÎËÓÔıÂ-
ÙÂ› ·Ú·ÛÙ¿ÛÂÈ˜ ÛÙÔ ¡ew Riga Theatre. √È ·Ú·ÛÙ¿ÛÂÈ˜ ÙÔ˘
ÃÂÚÌ¿ÓÈ˜ ¯·Ú·ÎÙËÚ›˙ÔÓÙ·È ·fi ÙËÓ ÚfiÛÌÈÍË ‰È·ÊÔÚÂÙÈÎÒÓ
ıÂ·ÙÚÈÎÒÓ ÛÙ˘Ï Î·È ·ÈÛıËÙÈÎÒÓ, ÔÏÈÙÈÛÌÈÎÒÓ ÂÈÎfiÓˆÓ ·fi ÙËÓ
∞Ó·ÙÔÏ‹ Î·È ÙË ¢‡ÛË. √ ÃÂÚÌ¿ÓÈ˜ ¤¯ÂÈ ÛÎËÓÔıÂÙ‹ÛÂÈ ·Ú·-
ÛÙ¿ÛÂÈ˜ ÛÂ ÎÏ·ÛÈÎfi ‡ÊÔ˜, ·ÎÔÏÔ˘ıÒÓÙ·˜ ÙÈ˜ ÂÈÙ·Á¤˜ ÙÔ˘
„˘¯ÔÏÔÁÈÎÔ‡ ıÂ¿ÙÚÔ˘ (My Poor Marat, 1997 ÙÔ˘ ∞.
∞ÚÌÔ‡˙ÔÊ Î·È Long Life, 2003), Î·È ¤¯ÂÈ Â›ÛË˜ ÂÈÚ·Ì·ÙÈ-
ÛÙÂ› ÌÂ ÙË ¯Ú‹ÛË ÛÙÔÈ¯Â›ˆÓ ÎÔ˘ÎÏÔıÂ¿ÙÚÔ˘ (Δhe Story of
Kaspar Hauser, 2003), ÔÏ˘Ì¤ÛˆÓ, Î·ıÒ˜ Î·È ‰È·ÊÔÚÂÙÈÎÒÓ
Ù‡ˆÓ ÛÎËÓÒÓ (μy Gorky, 2004). ΔÂÏÂ˘Ù·›·, Ô ÕÏ‚È˜ ÃÂÚÌ¿ÓÈ˜
·Û¯ÔÏÂ›Ù·È ÌÂ ÙËÓ ·Ó¿‰ÂÈÍË Ù˘¯ÒÓ ÙË˜ Ú·ÁÌ·ÙÈÎfiÙËÙ·˜ Î·È
ÙË˜ Î·ıËÌÂÚÈÓ‹˜ Ì·˜ ˙ˆ‹˜: ÔÈ ·ÏËıÈÓ¤˜ ÈÛÙÔÚ›Â˜ Î·ıËÌÂÚÈ-
ÓÒÓ ·ÓıÚÒˆÓ ·ÔÙÂÏÔ‡Ó ÙË Ì·ÁÈ¿ Ô˘ ÂÂÍÂÚÁ¿˙ÔÓÙ·È
Â˘Ê¿ÓÙ·ÛÙ· ÔÈ ËıÔÔÈÔ› ÁÈ· ÙË ‰ËÌÈÔ˘ÚÁ›· ·Ú·ÛÙ¿ÛÂˆÓ Ô˘
Û˘ÓÈÛÙÔ‡Ó ÙÂÏÈÎ¿ ÂÎÊÚ·ÛÙÈÎ¿ ·Ú¯¤Ù˘· ÙË˜ ÎÔÈÓˆÓ›·˜ ÙË˜
§ÂÙÔÓ›·˜ (Latvian Stories, 2004 Î·È Latvian Love, 2006).
™Â ÔÚÈÛÌ¤ÓÂ˜ ·fi ÙÈ˜ ·Ú·ÛÙ¿ÛÂÈ˜ ÙÔ˘, Ô ÃÂÚÌ¿ÓÈ˜ ÂÌÊ·Ó›˙Â-
Ù·È Î·È ˆ˜ ËıÔÔÈfi˜. Œ¯ÂÈ ·Û¯ÔÏËıÂ› ÌÂ ÙËÓ ˘ÔÎÚÈÙÈÎ‹ ÌÂ
ÌÂÁ¿ÏË ÂÈÙ˘¯›· Î·È ¤¯ÂÈ Â›ÛË˜ Û˘ÓÂÚÁ·ÛÙÂ› ˆ˜ ËıÔÔÈfi˜ ÛÂ
¤ÚÁ· Ô˘ ‰ÂÓ ¤¯ÂÈ ÛÎËÓÔıÂÙ‹ÛÂÈ Ô ›‰ÈÔ˜. ΔÔ 2004 ‹Ù·Ó ˘Ô-
„‹ÊÈÔ˜ ÁÈ· ÙËÓ ÙÈÌËÙÈÎ‹ ‰È¿ÎÚÈÛË ÙÔ˘ Î·Ï‡ÙÂÚÔ˘ ËıÔÔÈÔ‡
ÙË˜ ¯ÚÔÓÈ¿˜ ÁÈ· ÙËÓ ÂÚÌËÓÂ›· ÙÔ˘ ÛÙÔÓ ÚfiÏÔ ÙÔ˘ Jean ÛÙÔ
¤ÚÁÔ ªÈ˜ Δ˙Ô‡ÏÈ· (ÛÎËÓÔıÂÛ›·: ª¿Ú· ∫›ÌÂÏÂ). ™˘ÌÌÂÙÂ›¯Â
Â›ÛË˜, ˆ˜ ËıÔÔÈfi˜ ÛÂ ‰È¿ÊÔÚÂ˜ ÎÈÓËÌ·ÙÔÁÚ·ÊÈÎ¤˜ Ù·È-
Ó›Â˜. √ ÙÚfiÔ˜ ÌÂ ÙÔÓ ÔÔ›Ô Ô ÃÂÚÌ¿ÓÈ˜ ·ÓÙÈÌÂÙˆ›˙ÂÈ ÙÔ˘˜
ËıÔÔÈÔ‡˜ ÛÙÈ˜ ·Ú·ÛÙ¿ÛÂÈ˜ ÙÔ˘ ¤¯ÂÈ ·ÏÏ¿ÍÂÈ ÌÂ Ù· ¯ÚfiÓÈ·.
√È ËıÔÔÈÔ› ÙÔ˘ New Riga Theatre Â›Ó·È Û˘¯Ó¿ Û˘Ó‰ËÌÈÔ˘Ú-
ÁÔ› ÙÔ˘ ÎÂÈÌ¤ÓÔ˘ ÙË˜ ·Ú¿ÛÙ·ÛË˜. ™Â ·ÚÎÂÙ¤˜ ·Ú·ÁˆÁ¤˜
ÙÔ˘, Ô ›‰ÈÔ˜ ¤¯ÂÈ Û˘Óı¤ÛÂÈ ÙÔ ÎÂ›ÌÂÓÔ Î·È ¤¯ÂÈ ÂÈÌÂÏËıÂ› ÙË
ÛÎËÓÔÁÚ·Ê›·.
√È ·Ú·ÛÙ¿ÛÂÈ˜ ÙÔ˘ ÃÂÚÌ¿ÓÈ˜ ¤¯Ô˘Ó Û˘ÌÌÂÙ¿Û¯ÂÈ ÛÂ ÌÂÁ¿-
Ï· ‰ÈÂıÓ‹ ÊÂÛÙÈ‚¿Ï, fiˆ˜ ÙÔ ºÂÛÙÈ‚¿Ï ÙÔ˘ ∂‰ÈÌ‚Ô‡ÚÁÔ˘,
ÙÔ  KunstenFestival des Arts (μÚ˘Í¤ÏÏÂ˜, μ¤ÏÁÈÔ, 2004,
2007), ÙÔ Wiener Festwochen (μÈ¤ÓÓË, ∞˘ÛÙÚ›·, 2005, 2007)
Î·È ÔÏÏ¿ ¿ÏÏ·.

Alvis Hermanis biography
ÕÏ‚È˜ ÃÂÚÌ¿ÓÈ˜ ‚ÈÔÁÚ·Ê›·
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Alvis Hermanis est le directeur artistique du Nouveau
Théâtre de Riga depuis 1997. À l’heure actuelle il est l’un
des plus intéressants metteurs en scène de théâtre en

Lettonie et l’un des plus innovateurs au niveau créatif. Le presti-
gieux prix Young Directors Project lui a été décerné pour sa mise
en scène de L’inspecteur général au Festival de Théâtre de
Salzbourg (2003). Alvis Hermanis a étudié au Département des
Arts du Théâtre du Conservatoire d’État où il obtient son diplôme
en 1988. Ses premières mises en scènes au Nouveau Théâtre
de Riga remontent à 1993. Celles-ci se caractérisent par un jeu
autour de différents styles et esthétiques du théâtre. 
À partir des icônes culturelles de l’Est et de l’Ouest, il crée des
mélanges originaux à l’aide d’images et de symboles apparte-
nant à différentes périodes culturelles et historiques. 
À côté des pièces montées dans le style psychologique classique
comme My Poor Marat (1997) d’Alexeï Arbuzov ou Long Life
(2003), il a utilisé le théâtre des marionnettes dans The Story of
Kaspar Hauser (2003) et il a associé différents médias et points
de vue dans By Gorky (2004). Dernièrement Hermanis a exploré
la réalité immédiate de nos vies quotidiennes en se basant sur
des personnes réelles et sur le récit de leurs vies et en les trans-
formant: grâce à l’imagination des acteurs elles se développent
en des prototypes représentatifs de la société lettone dans
Latvian Stories (2004) et Latvian Love (2006). 
Hermanis est également un acteur et il a fréquemment joué
dans ses propres mises en scène. Il a également participé avec
succès aux pièces d’autres metteurs en scène. En 2004 il a reçu
une nomination comme meilleur acteur de l’année pour le rôle
de Jean dans Mademoiselle Julie dans la mise en scène de Mara
Kimele. Hermanis a en outre créé la scénographie et écrit les
textes de plusieurs de ses mises en scène.
Il a également joué à plusieurs reprises au cinéma. Au fur et à
mesure, l’attitude d’Hermanis envers le rôle des acteurs dans
ses pièces a évolué. Les acteurs du Nouveau Théâtre de Riga
sont souvent les co-auteurs de ses pièces. 
Les performances d’Hermanis ont été présentées aux principaux
festivals internationaux comme le Festival d’Édimbourg (2006),
le KunstenFestivaldesArts (Bruxelles, Belgique, 2004 et 2007),
le Wiener Festwochen (Vienne, Autriche, 2005 et 2007) et de
nombreux autres. 

Seit 1997 ist Alvis Hermanis künstlerischer Leiter des
Neuen Theaters Riga. Hermanis zählt heute zu den inter-
essantesten und innovativsten Theaterregisseuren in

Lettland. Für die Inszenierung des „Revisors“ von Gogol bekam
er 2003 beim Theater Festival in Salzburg den begehrten Young
Directors Project -Preis. 1988 macht Alvis Hermanis seinen
Abschluss am Lettischen Staatskonservatorium (Abteilung
Theater). Seit 1993 inszeniert er Bühnenstücke am Neuen
Theater Riga, deren Besonderheit vor allem in einem ständi-
gen Experimentieren mit verschiedenen Theatertechniken und
ästhetischen Konzepten liegt. Typische Kulturphänomene aus
Ost und West lässt er in originellen Kombinationen zusammen-
schmelzen und schafft so ein Miteinander von Symbolen und
Bildern aus verschiedenen kulturellen und historischen
Kontexten. Stücke im klassischen Stil wie Alexei Arbuzov’s
„My Poor Marat“ (1997) oder „Long Life“ (2003) gehen bei
ihm einher mit Marionettentheater wie in „The Story of Kaspar
Hauser“ (2003) oder das Zusammenspiel verschiedener
Medien und Perspektiven wie in „By Gorky“ (2004). In neue-
ster Zeit beschäftigt sich Hermanis mit dem ganz normalen
Alltag; er nimmt die Lebensgeschichten einfacher Leute zum
Anlass um sie dann mit Hilfe der Vorstellungskraft seiner
Schauspieler zu ausdruckstarken Prototypen der lettischen
Gesellschaft werden zu lassen. Beispiele dafür finden wir in
„Latvian Stories“ (2004) und „Latvian Love“ (2006). 
Oft steht Hermanis selbst mit auf der Bühne, sei es in seinen
eigenen Produktionen sei es in anderen Stücken. 2004 erhielt
er eine Nominierung als bester Schauspieler für die Rolle des
Jean in Mara Kimeles „Miss Julie“. Außerdem ist er bei seinen
Inszenierungen oft auch als Bühnenbildner und Autor am
Werk. Auch in Filmen hat er bereits einige Rollen gespielt. Mit
den Jahren hat Hermanis seine Einstellung über die Rolle von
Schauspielern geändert: Am Neuen Theater Riga schreibt er
seine Stücke oft zusammen mit seinen Schauspielern.
Hermanis’ Inszenierungen waren bei den bedeutendsten inter-
nationalen Festivals zu sehen, so zum Beispiel beim
Edinburgher Festival (2006), beim KunstenFestival des Arts
(Brüssel, 2004, 2007), bei den Wiener Festwochen (Wien,
2005, 2007) und vielen anderen. 
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The Sound of Silence 
by Alvis Hermanis 

with 

Baiba Broka and  Kaspars Znotins 

open rehearsals from the new production for the Berliner Festspiele

The Sound of Silence 
ÙÔ˘ ÕÏ‚È˜ ÃÂÚÌ¿ÓÈ˜

ÌÂ ÙÔ˘˜ 
Baiba Broka and  Kaspars Znotins 

∞ÓÔÈ¯Ù‹ Úfi‚· ·fi ÙË Ó¤· ·Ú·ÁˆÁ‹ Ô˘ ı· ·ÚÔ˘ÛÈ·ÛÙÂ› ÛÙÔ Berliner Festspiele
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A Production of the Schauspielhaus Zürich

Technical Director Dirk Wauschkuhn / 2nd Technical Director Peter Krottenthaler / Technical Assistant Natascha Nouak / Technical Director’s Secretary Anja Hartmann / 
Technical Construction Maya Harrison / Head of Stage Machinery Ralf Kranzmann, Angelo Rosenfelder / Stage Machinery Daniel Lötscher / Head of Lighting Design Peter Bandl 
/ Lighting Patrick Hunka / Head of Sound and Video Department Jens Zimmer / Sound and Video Markus Keller, Joaquin Rivas / Head of Make Up Workshop Erich Müller / Make 
Up Artists Judith Janser Ruckstuhl, Erich Müller, Alexandra Scherrer / Head of Ladies’ Tailoring Iris Caspar Stoytschev / Head of Gentlemen’s Tailoring Andres Eggimann, Anita 
Lang / Costume Conditioning Brigitta White / Head of Dressers’ Department Beatrice Kürsteiner / Wardrobe Esther Elsässer / Head of Prop Department René Kümpel / Props 
Randolf Matthies, Dagmar Renfer / Head of Painters’ Workshop Thomas Unseld / Painters Raphael Bühlmann, Annette Erismann, Hans Keller, Ursina Klemenz, Oskar 
Rindlisbacher, Christine Rippmann, Thomas Unseld / Head of Carpenters’ Workshop Ivano Tiziani / Head of Metalwork Guido Brunner / Head of Upholstery Workshop Roland 
Oberholzer

First performance: March 22nd 2007, Schauspielhaus Zürich, Schiffbau Halle 2

Running time: about 2 hours 30 minutes, including one intermission
Performed in German with simultaneous translation in Greek and English

with     Gundars Āboliņš
     Juris Baratinskis
     Oliver Stokowski

Director     Alvis Hermanis
Concept     Alvis Hermanis
Design of Set and Costumes   Monika Pormale
Lighting Design    Ginster Eheberg
Dramaturg     Andreas Erdmann
Assistant Dramaturg   Seraina Zünd
Translation    Linda Gaile
Assistant Director    Julia Heinrichs
Assistant Set Designer   Katrin Seibert
Assistant Costume Designer   Victoria Behr
Trainee Assistant Director   Julia Engelmayer  
Trainee Assistant Set Designer  Nicole Hoesli
Prompter     Rita von Horváth
Stage Manager    Ulrich Anklin

Fathers  (Väter)
by Alvis Hermanis
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Πατέρες (Väter)
του Alvis Hermanis

Μία παραγωγή του Schauspielhaus Zürich

Τεχνικός διευθυντής Dirk Wauschkuhn / Δεύτερος τεχνικός διευθυντής Peter Krottenthaler / Βοηθός τεχνικών Natascha Nouak / Γραμματέας τεχνικού 
διευθυντή Anja Hartmann / Τεχνικές κατασκευές Maya Harrison / Προϊστάμενοι μηχανικών σκηνής Ralf Kranzmann, Angelo Rosenfelder / Μηχανικός 
σκηνής Daniel Lötscher / Προϊστάμενος φωτισμού Peter Bandl / Φωτισμός Patrick Hunka / Προϊστάμενος τομέα ήχου και βίντεο Jens Zimmer / Ήχος και 
βίντεο Markus Keller, Joaquin Rivas / Προστάμενος εργαστηρίου μακιγιάζ Erich Müller / Μακιγιάζ Judith Janser Ruckstuhl, Erich Müller, Alexandra Scherrer 
/ Προϊσταμένη ραφείου γυναικείων ενδυμάτων Iris Caspar Stoytschev / Προϊστάμενοι ραφείου ανδρικών ενδυμάτων Andres Eggimann, Anita Lang / 
Επιμέλεια ενδυμάτων Brigitta White / Προϊσταμένη βεστιαρίου Beatrice Kürsteiner / Βεστιάριο Esther Elsässer / Προϊστάμενος φροντιστηρίου René Kümpel 
/ Φροντιστές Randolf Matthies, Dagmar Renfer / Προϊστάμενος εργαστηρίου ζωγραφικής/βαφών Thomas Unseld / Ζωγράφοι/βαφείς Raphael Bühlmann, 
Annette Erismann, Hans Keller, Ursina Klemenz, Oskar Rindlisbacher, Christine Rippmann, Thomas Unseld / Προϊστάμενος εργαστηρίου ξυλουργικής Ivano 
Tiziani / Προϊστάμενος μεταλλουργικών εργασιών Guido Brunner / Προϊστάμενος εργαστηρίου επενδύσεων επίπλωσης Roland Oberholzer 

Πρεμιέρα: 22 Μαρτίου 2007, στο Schauspielhaus Zürich, οδός Schiffbau Halle 2

Διάρκεια παράστασης: περίπου 2 ώρες και 30 λεπτά, με ένα διάλειμμα

Η παράσταση θα δοθεί στη γερμανική γλώσσα με ελληνικούς και αγλικούς υπέρτιτλους

με τους      Gundars Āboliņš
      Juris Baratinskis
      Oliver Stokowski

Σκηνοθέτης     Alvis Hermanis
Εμπνευστής     Alvis Hermanis
Σκηνογράφος - ενδυματολόγος   Monika Pormale
Σχεδιασμός φωτισμού    Ginster Eheberg
Θεατρικός συγγραφέας    Andreas Erdmann
Βοηθός θεατρικού συγγραφέα   Seraina Zünd
Μετάφραση     Linda Gaile
Βοηθός σκηνοθέτη     Julia Heinrichs
Βοηθός σκηνογράφου    Katrin Seibert
Βοηθός ενδυματολόγου    Victoria Behr
Ασκούμενη βοηθός σκηνοθέτη   Julia Engelmayer  
Ασκούμενη βοηθός σκηνογράφου   Nicole Hoesli
Υποβολέας     Rita von Horváth
Υπεύθυνος σκηνής     Ulrich Anklin
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At the beginning of the 20th century the Russian theatre
theoretician Nikolai Evreinov asserted that mimicry is a
basic human instinct. Mimicry enables children to get in

touch with their environment and to form their own
personality. In «Väter/Fathers» three actors tell about their
fathers. They tell their stories from a double perspective: both
as sons and as actors. They explore the relationship between
instinct and theatre, life and art, mimicry and opposition. Was
it protest against their fathers or imitation of their fathers
which influenced them most? What happens when they enact
their own fathers on stage? One Latvian, one Russian and one
German investigate their own true stories and the stories of
their fathers. They explore what is familiar and what is unique.
Alvis Hermanis, director and deviser of the “Fathers-Project”,
says: “I have two sons, my father is still alive, and I believe the
relationship between a father and his son is one of the most
mysterious things in the world.”

™
ÙËÓ ·Ú¯‹ ÙÔ˘ 20Ô˘ ·ÈÒÓ·, Ô ƒÒÛÔ˜ ıÂˆÚËÙÈÎfi˜ ÙÔ˘
ıÂ¿ÙÚÔ˘ ¡ÈÎÔÏ¿È ∂‚Ú¤ÈÓˆÊ ‰È·‚Â‚·›ˆÓÂ fiÙÈ Ë Ì›ÌË-
ÛË ·ÔÙÂÏÂ› ‚·ÛÈÎfi ¤ÓÛÙÈÎÙÔ ÙÔ˘ ·ÓıÚÒÔ˘. ∏ Ì›ÌË-

ÛË ‰›ÓÂÈ ÛÙ· ·È‰È¿ ÙË ‰˘Ó·ÙfiÙËÙ· Ó· ¤ÚıÔ˘Ó ÛÂ Â·Ê‹ ÌÂ
ÙÔ ÂÚÈ‚¿ÏÏÔÓ ÙÔ˘˜ Î·È Ó· ‰È·ÌÔÚÊÒÛÔ˘Ó ÙËÓ È‰È·›ÙÂÚË
ÚÔÛˆÈÎfiÙËÙ¿ ÙÔ˘˜.
™ÙÔ˘˜ ¶·Ù¤ÚÂ˜, ÙÚÂÈ˜ ËıÔÔÈÔ› ÌÈÏÔ‡Ó Ô Î·ı¤Ó·˜ ÁÈ· ÙÔÓ
·Ù¤Ú· ÙÔ˘. ¢ÈËÁÔ‡ÓÙ·È ÙÈ˜ ÈÛÙÔÚ›Â˜ ÙÔ˘˜ ÌÂ ‰ÈÏ‹ È‰ÈfiÙË-
Ù·: ˆ˜ ÁÈÔÈ Î·È ˆ˜ ËıÔÔÈÔ›. ∂ÍÂÚÂ˘ÓÔ‡Ó ÙË Û¯¤ÛË ÌÂÙ·Í‡
ÂÓÛÙ›ÎÙÔ˘ Î·È ıÂ¿ÙÚÔ˘, ˙ˆ‹˜ Î·È Ù¤¯ÓË˜, Ì›ÌËÛË˜ Î·È ‰È·-
ÊÔÚÔÔ›ËÛË˜. ΔÈ ¿ÛÎËÛÂ ÌÂÁ·Ï‡ÙÂÚË Â›‰Ú·ÛË: Ô ÌÈÌËÙÈ-
ÛÌfi˜ ‹ Ë ·ÓÙ›‰Ú·ÛË ÛÙÔ˘˜ ·Ù¤ÚÂ˜ ÙÔ˘˜; ŒÓ·˜ §ÂÙÔÓfi˜,
¤Ó·˜ ƒÒÛÔ˜ Î·È ¤Ó·˜ °ÂÚÌ·Ófi˜ ÂÍÂÚÂ˘ÓÔ‡Ó ÙÈ˜ ÚÔÛˆÈ-
Î¤˜ ÙÔ˘˜ ·ÏËıÈÓ¤˜ ÈÛÙÔÚ›Â˜ Î·È ÙÈ˜ ÈÛÙÔÚ›Â˜ ÙˆÓ ·ÙÂÚ¿‰ˆÓ
ÙÔ˘˜. ∞Ó·˙ËÙÔ‡Ó ÙÈ Â›Ó·È ÔÈÎÂ›Ô Î·È ÌÔÓ·‰ÈÎfi.
√ ÕÏ‚È˜ ÃÂÚÌ¿ÓÈ˜, ÛÎËÓÔı¤ÙË˜ Î·È ÂÌÓÂ˘ÛÙ‹˜ ÙË˜ ·Ú¿-
ÛÙ·ÛË˜ ¶·Ù¤ÚÂ˜, ‰ËÏÒÓÂÈ: «Œ¯ˆ ‰‡Ô ÁÈÔ˘˜, Ô ·Ù¤Ú·˜ ÌÔ˘
˙ÂÈ ·ÎfiÌ· Î·È ÈÛÙÂ‡ˆ fiÙÈ Ë Û¯¤ÛË ÌÂÙ·Í‡ ·Ù¤Ú· Î·È ÁÈÔ˘
Â›Ó·È ·fi Ù· ÈÔ Ì˘ÛÙËÚÈÒ‰Ë Ú¿ÁÌ·Ù· ÛÙÔÓ ÎfiÛÌÔ».

Au début du 20ème siècle le théoricien russe de théâtre
Nikolaï Evreinov affirmait que l’imitation est un instinct
humain de base. L’imitation permet aux enfants d’entrer

en contact avec leur environnement et de former leur personna-
lité. Dans «Väter/Fathers» trois acteurs parlent de leurs pères. Ils
racontent leurs histoires à partir d’une double perspective: à la
fois en tant que fils et en tant qu’acteurs. Ils explorent la relation
entre instinct et théâtre, vie et art, imitation et opposition. Est-ce
que cela a été l’opposition envers leurs pères ou l’imitation de
ceux-ci qui les a influencés le plus? Que se passe-t-il quand ils
représentent leurs pères sur scène? Un letton, un russe et un
allemand analysent leurs propres histoires personnelles et les
histoires de leurs pères. Ils explorent ce qui est familier et ce qui
est unique. Alvis Hermanis, le metteur en scène et l’auteur du
“Projet Pères”, explique: «J’ai deux fils, mon père est encore en
vie, et je pense que le rapport entre père et fils est l’une des cho-
ses les plus mystérieuses du monde.»

Zu Beginn des 20. Jahrhunderts wies der russische
Theatertheoretiker Nikolaj Jewreinow nach, dass der
Nachahmungstrieb einer der grundlegenden Instinkte

des Menschen ist – für das Überleben ebenso notwendig wie
Essen oder Schlafen. Durch Nachahmung werden wir fähig,
mit der Umwelt in Kontakt zu treten und eine eigene
Persönlichkeit zu formen.
In «Väter» erzählen drei Schauspieler von ihren Vätern. Sie
erinnern sich als Söhne und erzählen als Schauspieler. Sie
erkunden die Zusammenhänge von Theater und Instinkt,
Kunst und Leben, Nachahmung und Widerstand. Hat der
Protest gegen die Väter oder deren Nachahmung ihr Leben
mehr geprägt? Was passiert, wenn sie als Schauspieler ihre
eigenen Väter spielen? Zwei Letten und ein Deutscher recher-
chieren ihre eigene und die Geschichte ihrer Väter, entdecke
das vergleichbare wie das Unvergleichliche. Alvis Hermanis,
Regisseur und Erfinder des Projektes, sagt über sich selbst:
«Ich habe zwei Söhne, mein Vater lebt noch, und ich bin mir
sicher, die Beziehung zwischen einem Sohn und seinem Vater
ist eines der geheimnisvollsten Dinge dieser Welt.» 
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Schauspielhaus Zürich
™·Ô˘ÛÈÏ¯¿Ô˘˜ ÙË˜ ∑˘Ú›¯Ë˜

Since its foundation in 1938 the “Schauspielhaus Zürich”
has ever been regarded as one of the most renowned
theatres in the German-speaking countries and in all

Europe. Not only have many great plays seen their first
performances here and famous directors and actors worked at
this place, but the “Schauspielhaus” also frequently made
theatrical history. Today, the “Schauspielhaus” plays a decisive
role as both, a cultural ambassador and as a major tourist
attraction for the cosmopolitan city of Zurich and its
international flair. In the years 2002, 2003, and 2004 up to
three productions per season have been invited to the famous
“Berliner Theatertreffen”, a festival awarding the best
theatrical productions in the German-speaking theatre.
Furthermore numerous guest performances across Europe, from
Helsinki to Rome, from Paris to Warsaw, have contributed to
the worldwide reputation of the “Schauspielhaus Zürich”.

∞
fi ÙËÓ ›‰Ú˘Û‹ ÙÔ˘, ÙÔ 1938, ÙÔ ™·Ô˘ÛÈÏ¯¿Ô˘˜ ÙË˜
∑˘Ú›¯Ë˜ ·¤ÎÙËÛÂ ÌÂÁ¿ÏË Ê‹ÌË ÙfiÛÔ ÛÙÈ˜ ÁÂÚÌ·Ófi-
ÊˆÓÂ˜ ¯ÒÚÂ˜ fiÛÔ Î·È ÛÂ ÔÏfiÎÏËÚË ÙËÓ ∂˘ÚÒË. ∏

ÚÔÛÊÔÚ¿ ÙÔ˘ ™·Ô˘ÛÈÏ¯¿Ô˘˜ ÛÙËÓ ·ÁÎfiÛÌÈ· ıÂ·ÙÚÈÎ‹
ÎÔÈÓfiÙËÙ· Â›Ó·È ÌÂÁ¿ÏË, Î·ıÒ˜ ÚfiÎÂÈÙ·È ÁÈ· ¤Ó·Ó ÈÛÙÔÚÈÎfi
ı›·ÛÔ Ô˘ ¤¯ÂÈ Û˘Ì‚¿ÏÂÈ ÛÙËÓ ·Ó¿‰ÂÈÍË Ó¤ˆÓ ıÂ·ÙÚÈÎÒÓ
Û˘ÁÁÚ·Ê¤ˆÓ Î·È ¤¯ÂÈ ÊÈÏÔÍÂÓ‹ÛÂÈ ÛÔ˘‰·›Ô˘˜ ÛÎËÓÔı¤ÙÂ˜
Î·È ËıÔÔÈÔ‡˜. ™‹ÌÂÚ·, ÙÔ ™·Ô˘ÛÈÏ¯¿Ô˘˜ ·›˙ÂÈ Î·ıÔÚÈÛÙÈ-
Îfi ÚfiÏÔ ÙfiÛÔ ˆ˜ ÊÔÚ¤·˜ ÔÏÈÙÈÛÌÔ‡, fiÛÔ Î·È ˆ˜ fiÏÔ˜
¤ÏÍË˜ ÙÔ˘ÚÈÛÌÔ‡ ÛÙËÓ ÎÔÛÌÔÔÏ›ÙÈÎË ∑˘Ú›¯Ë. ΔÚÂÈ˜ ÙÔ˘Ï¿-
¯ÈÛÙÔÓ ·Ú·ÁˆÁ¤˜ ÙÔ˘ ·ÚÔ˘ÛÈ¿˙ÔÓÙ·Ó Î¿ıÂ ¯ÚfiÓÔ, ·fi ÙÔ
2002 ˆ˜ ÙÔ 2004, ÛÙÔ ÂÚ›ÊËÌÔ ÊÂÛÙÈ‚¿Ï Berliner
Theatertreffen, ÙÔ ÔÔ›Ô ‚Ú·‚Â‡ÂÈ ÙÈ˜ Î·Ï‡ÙÂÚÂ˜ ·Ú·ÁˆÁ¤˜
ÙÔ˘ ÁÂÚÌ·ÓfiÊˆÓÔ˘ ıÂ¿ÙÚÔ˘. ¶·Ú·ÛÙ¿ÛÂÈ˜ ÙÔ˘ ıÈ¿ÛÔ˘
¤¯Ô˘Ó Ù·ÍÈ‰¤„ÂÈ ÛÂ fiÏË ÙËÓ ∂˘ÚÒË, ·fi ÙÔ ∂ÏÛ›ÓÎÈ ˆ˜ ÙË
ƒÒÌË Î·È ·fi ÙÔ ¶·Ú›ÛÈ ˆ˜ ÙË μ·ÚÛÔ‚›·, Û˘Ì‚¿ÏÏÔÓÙ·˜
¤ÙÛÈ ÛÙË ‰ËÌÈÔ˘ÚÁ›· ÙË˜ ·ÁÎfiÛÌÈ·˜ Ê‹ÌË˜ ÙÔ˘
™·Ô˘ÛÈÏ¯¿Ô˘˜ ÙË˜ ∑˘Ú›¯Ë˜.
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Depuis sa fondation en 1938, le «Schauspielhaus Zürich» a
toujours été considéré en tant que un des théâtres les plus
renommés des Pays germanophones et de toute l’Europe.

Non seulement beaucoup de pièces théâtrales ont eu leurs
Premières sur sa scène, et des fameux directeurs de mise en
scène et comédiens ont travaillé là-bas, mais «Schauspielhaus» a
souvent construit l’histoire théâtrale. Aujourd’hui, le
«Schauspielhaus» joue un rôle décisif en tant que ambassadeur
culturel et en tant que attraction touristique majeure de la ville
cosmopolitaine de Zürich et de la foire internationale qui se
déroule dans cette ville. Dans les années 2002, 2003 et 2004,
jusqu’à trois productions théâtrales étaient invitées au fameux
«Berliner Theatertreffen», un festival délivrant des prix aux meil-
leures productions théâtrales du théâtre germanophone. Plus
que ça, des nombreuses performances réalisées par des invités
de toute l’Europe; de Helsinki à Rome, de Paris à Varsovie, ont
contribué à la réputation mondiale de «Schauspielhaus Zürich».

Seit seiner Gründung 1938 gehört das Schauspielhaus
Zürich zu den bedeutendsten Sprechtheatern im
deutschsprachigen Raum und darüber hinaus. Nicht nur

wurden hier bedeutende Theaterstücke uraufgeführt und haben
namhafte Künstler an diesem Ort gearbeitet, sondern das
Schauspielhaus hat auch immer wieder Theatergeschichte
geschrieben. Für die weltoffene Stadt Zürich und ihre interna-
tionale Ausstrahlung spielt das Schauspielhaus heute eine ganz
wesentliche Rolle als Kulturbotschafter und Tourismusmagnet.
So wurden in den Jahren 2002, 2003 und 2004 bis zu drei
Produktionen zum renommierten Berliner Theatertreffen einge-
laden. Daneben tragen zahlreiche Gastspiele in den europäi-
schen Grossstädten von Helsinki bis Rom, von Paris bis
Warschau den Namen des Zürcher Schauspielhauses in die
Welt.
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Cast:

Actors:    Guna Zariņa, Baiba Broka, Kaspars Znotiņš, 
   Ģirts Krūmiņš, Vilis Daudziņš
Director:   Alvis Hermanis

Set and costume 
designer:   Monika Pormale
Sound:    Gatis Builis
Lighting:   Oskars Plataiskalns
Stage manager:   Zane Pīrāga

First  performance:  December 9th  2003

Awards: 

Grand Prix, International Theatre Festival BITEF’39, 2005
Golden Laurel Wreath for Best Overall Acting, International Theatre Festival MESS’45, 2005
Audience Affinity Prize, International festival “Baltic House” 2006.
Included in the Edinburgh International Festival (2006) main programme.

Running time: 1hour 40 minutes, no intermission

Long Life (GARĀ DZĪVE)

by Alvis Hermanis
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Ηθοποιοί: Guna Zariņa, Baiba Broka, Kaspars Znotiņš, 
 Ģirts Krūmiņš, Vilis Daudziņš
Σκηνοθεσία: Alvis Hermanis
Σκηνικά - Κοστούμια: Monika Pormale
Ήχος: Gatis Builis
Φωτισμοί: Oskars Plataiskalns
Οδηγός σκηνής: Zane Pīrāga

Πρώτη παράσταση: 9 Δεκεμβρίου 2003

Βραβεία:
Βραβείο Grand PRIX, στην 39η διοργάνωση του διεθνούς φεστιβάλ BITEF, 
το 2005. Χρυσό Δάφνινο Στεφάνι Καλύτερης Ερμηνείας Θιάσου, στην 45η διοργάνωση 
του διεθνούς φεστιβάλ MESS, το 2005. Βραβείο Καλύτερης Υποδοχής από το κοινό, 
στο Διεθνές φεστιβάλ Baltic House το 2006.
Συμμετοχή στο  κυρίως πρόγραμμα του Διεθνούς Φεστιβάλ του Εδιμβούργου, το 2006.

Διάρκεια παράστασης: 1 ώρα και 40 λεπτά, χωρίς διάλειμμα

Μια ολόκληρη ζωή... (GARĀ DZĪVE)

 του Alvis Hermanis
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Long Life
MÈ· ÔÏfiÎÏËÚË ˙ˆ‹...

Long Life is about one day in the lives of elderly retired
people living in a communal flat in Riga, and the things
around them.The theme of this play is old age – one of

the most unpopular issues nowadays. Since the beginning of
the 90s our society has discriminated against the elderly
population, isolated and placed them in the condition of an
anthropological experiment that resembles a reality show with
no clear rules of the game – whether the winner is the one who
dies first or last. Our performance provides a unique
opportunity to become a witness of this “zoological garden”.
There is no script for the production of  Long Life. Hundreds
of sketches have been created by the actors themselves,
performed to each other and afterwards edited. As keener
observers might have noticed, in the elderly people’s world
things are endowed with a soul. Therefore to reveal this soul,
the actors have challenged their dialogues through material
things that have been the lifelong partners of elderly people.
The authentic props for this performance have been collected
from different people; they still carry the life story and soul of
these people.

Δ
Ô ı¤Ì· ÙË˜ ·Ú¿ÛÙ·ÛË˜ Â›Ó·È Ë ÙÚ›ÙË ËÏÈÎ›·, ¤Ó·
·fi Ù· ÈÔ ·Ú·ÁÎˆÓÈÛÌ¤Ó· ı¤Ì·Ù· ÙË˜ ÂÔ¯‹˜
Ì·˜. ∞fi ÙÈ˜ ·Ú¯¤˜ ÙË˜ ‰ÂÎ·ÂÙ›·˜ ÙÔ˘ ’90 Ë ÎÔÈÓˆÓ›·

Ì·˜ ·ÔÌfiÓˆÛÂ Ù· ËÏÈÎÈˆÌ¤Ó· ¿ÙÔÌ· Î·È Ù· ·ÓÙÈÌÂÙÒÈÛÂ ˆ˜
·ÓÙÈÎÂ›ÌÂÓ· ÂÈÚ·Ì·ÙÈÛÌÒÓ ·ÓıÚˆÔÏÔÁÈÎÔ‡ ÂÓ‰È·Ê¤ÚÔÓÙÔ˜.

¤Ó· Â›‰Ô˜ reality show ÌÂ ·Û·ÊÂ›˜ Î·ÓfiÓÂ˜, fiÔ˘ Â›Ó·È ·‰È¿-
ÊÔÚÔ ÙÔ ·Ó Ô ÓÈÎËÙ‹˜ ı· Âı¿ÓÂÈ Î·È fiÙÂ. ∏ ·Ú¿ÛÙ·ÛË ‰›ÓÂÈ
ÌÈ· ÌÔÓ·‰ÈÎ‹ Â˘Î·ÈÚ›· ÛÙÔÓ ıÂ·Ù‹ Ó· Á›ÓÂÈ Ì¿ÚÙ˘Ú·˜ ·˘ÙÔ‡
ÙÔ˘ «˙ˆÔÏÔÁÈÎÔ‡ Î‹Ô˘». ¢Â ‚·Û›˙ÂÙ·È ÛÂ Î¿ÔÈÔ ‹‰Ë ˘¿Ú-
¯ÔÓ ıÂ·ÙÚÈÎfi ÎÂ›ÌÂÓÔ. ∞ÓÙ›ıÂÙ·, ÙÔ «ÎÂ›ÌÂÓÔ» ÙË˜ ·Ú¿ÛÙ·-
ÛË˜ ÚÔ¤Î˘„Â ·fi ·˘ÙÔÛ¯Â‰È·ÛÌÔ‡˜ ÙˆÓ ËıÔÔÈÒÓ, ÙÔ˘˜
ÔÔ›Ô˘˜ ÛÙË Û˘Ó¤¯ÂÈ· ÂÂÍÂÚÁ¿ÛÙËÎ·Ó Î·È Î·Ù¤ÁÚ·„·Ó.
Ÿˆ˜ ı· ‰È¤ÎÚÈÓÂ ¤Ó· ÂÍ·ÛÎËÌ¤ÓÔ Ì¿ÙÈ, ÔÈ ËÏÈÎÈˆÌ¤ÓÔÈ
¿ÓıÚˆÔÈ ‰¤ÓÔÓÙ·È Û˘Ó‹ıˆ˜ ÌÂ ¿„˘¯· ·ÓÙÈÎÂ›ÌÂÓ·, ÛÙ·
ÔÔ›· ‰›ÓÔ˘Ó ¤Ó· ÎÔÌÌ¿ÙÈ ÙË˜ „˘¯‹˜ ÙÔ˘˜. °È· ·˘ÙfiÓ ·ÎÚÈ‚Ò˜
ÙÔ ÏfiÁÔ, ÔÈ ËıÔÔÈÔ› ¯ÚËÛÈÌÔÔ›ËÛ·Ó Î¿ÔÈ· ·ÓÙÈÎÂ›ÌÂÓ·
ÛÙÔ˘˜ ·˘ÙÔÛ¯Â‰È·ÛÌÔ‡˜ ÙÔ˘˜, Ô˘ ·ÔÙÂÏÔ‡Û·Ó Ú·ÁÌ·ÙÈ-
ÎÔ‡˜ Û˘ÓÙÚfiÊÔ˘˜ ˙ˆ‹˜ ËÏÈÎÈˆÌ¤ÓˆÓ ·ÓıÚÒˆÓ. Δ· ·ÓÙÈÎÂ›-
ÌÂÓ· ·˘Ù¿ ÚÔ¤Ú¯ÔÓÙ·È ·fi ËÏÈÎÈˆÌ¤ÓÔ˘˜ ·ÓıÚÒÔ˘˜ Î·È
·ÔÙÂÏÔ‡Ó Ì¤ÚÔ˜ ÙË˜ ÈÛÙÔÚ›·˜ ÙÔ˘˜ ·ÏÏ¿ Î·È ÙË˜ ›‰È·˜ ÙË˜
„˘¯‹˜ ÙÔ˘˜. ∏ ·Ú¿ÛÙ·ÛË Long Life ˙ˆÓÙ·ÓÂ‡ÂÈ Â› ÛÎËÓ‹˜
ÌÈ· Ì¤Ú· ·fi ÙË ˙ˆ‹ ÙÚÈÒÓ Û˘ÓÙ·ÍÈÔ‡¯ˆÓ Ô˘ ˙Ô˘Ó ÛÂ ¤Ó·
‰È·Ì¤ÚÈÛÌ· ÛÙË ƒ›Á·, ·Ó¿ÌÂÛ· ÛÂ ·ÓÙÈÎÂ›ÌÂÓ· Ô˘ ÙÔ˘˜
Û˘ÓÙÚfiÊÂ˘·Ó ÌÈ· ÔÏfiÎÏËÚË ˙ˆ‹.

Long Life raconte un jour de la vie des ces personnes âgées
à la retraite qui vivent dans un appartement commun à
Riga, et les choses qui les entourent. Le thème de cette

pièce est la vieillesse qui est l’une des questions les plus impo-
pulaires de nos jours. Depuis le début des années 90 notre
société a discriminé les personnes âgées, elle les a isolées et pla-
cées dans une condition d’expérience anthropologique qui res-
semble à la télé réalité avec des règles du jeu floues, à savoir si
le gagnant est celui qui meurt en premier ou en dernier. Notre
spectacle offre une opportunité unique de devenir un témoin de
ce «jardin zoologique».
Il n’y a pas de pièce pour la production de Long Life. Des cen-
taines de sketches ont été créés par les acteurs eux-mêmes,
joués les uns aux autres et ensuite élaborés. Comme les obser-
vateurs les plus attentifs peuvent l’avoir remarqué, dans le
monde des personnes âgées les choses sont dotées d’une âme.
Par conséquent pour révéler cette âme, les acteurs ont stimulé
leurs dialogues à l’aide d’objets matériels ayant accompagné les
personnes âgées toute une vie. Les accessoires authentiques de
ce spectacle proviennent de différentes personnes; ils portent
encore l’histoire et l’âme de ces êtres.

Das Sujet dieses Stückes ist das Alter - eines der unpopulärsten
Themen heutzutage. Seit Anfang der neunziger Jahre hat unsere
Gesellschaft die ältere Bevölkerung diskriminiert, isoliert und sie in
die Lage eines anthropologischen Experiments gesetzt, das einer
Reality Show mit unklaren Spielregeln ähnelt - ob nämlich der
Gewinner derjenige ist, der zuerst oder derjenige, der zuletzt stirbt.
Unsere Aufführung bietet eine einzigartige Gelegenheit, Zeuge die-
ses „Zoologischen Gartens“ zu werden. Es gibt kein festes Stück
für die Produktion von „Langes Leben“. Hunderte von Sketchen
sind von den Schauspielern selbst geschaffen worden, sie haben
sie sich gegenseitig vorgespielt und danach editiert. Wie aufmer-
ksamere Beobachter vielleicht bemerkt haben, besitzen die Dinge
in der Welt älterer Leute eine Seele. Um diese Seele aufzudecken,
haben die Schauspieler ihre Dialoge mit materiellen Dingen herau-
sgefordert, die lebenslange Partner der älteren Leute gewesen sind.
Die authentischen Stützen für diese Performance sind von ver-
schiedenen Leuten eingesammelt worden; sie enthalten immer
noch die Lebensgeschichte und die Seele dieser Menschen.
„Langes Leben“ dreht sich um einen Tag im Leben älterer Rentner,
die in einer kommunalen Wohnung in Riga wohnen und um die
Dinge um sie herum.
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Alvis Hermanis
ÕÏ‚È˜ ÃÂÚÌ¿ÓÈ˜

It is common for the theatre to have one, or sometimes two
or three focusses of attention. We have at least five. If there
is a single focus of attention then inevitably it becomes

didactic because it manipulates the spectators. When there
are many focuses and none of them privileged, the spectator
enters a radically different situation and starts editing for
himself.  It is only logical that each of them has a different
reading of the play, because each of them is editing the play
in an unforeseeable sequence. Those who like to say that it is
merely an experiment and not a play are too used to plots, to
the idea that theatre has to tell stories; but stories can be
different. For example, Long Life is a very boring piece in the
same way Marcel Proust’s works and symphonic music are
boring. It is a finished play with a very specific dramaturgy;
but that dramaturgy is slightly different.

™
˘Ó‹ıˆ˜ Î¿ıÂ ıÂ·ÙÚÈÎ‹ ·Ú¿ÛÙ·ÛË ‰›ÓÂÈ ÙË ‰˘Ó·Ùfi-
ÙËÙ· ÛÙÔ ıÂ·Ù‹ Ó· ÂÛÙÈ¿ÛÂÈ ÙËÓ ÚÔÛÔ¯‹ ÙÔ˘ ÛÂ
¤Ó·Ó, ‰‡Ô ‹ Î·È ÙÚÂÈ˜ Î¿ÔÈÂ˜ ÊÔÚ¤˜ ¿ÍÔÓÂ˜Ø ÂÌÂ›˜

ÚÔÛÊ¤ÚÔ˘ÌÂ ÙÔ˘Ï¿¯ÈÛÙÔÓ ¤ÓÙÂ. ∞Ó ˘¿Ú¯ÂÈ Ì›· ÌfiÓÔ
ÔÙÈÎ‹ ÁˆÓ›·, ÙfiÙÂ ·Ó·fiÊÂ˘ÎÙ· Ë ·Ú¿ÛÙ·ÛË Á›ÓÂÙ·È
‰È‰·ÎÙÈÎ‹, ¯ÂÈÚ·ÁˆÁÂ› ÙÔ˘˜ ıÂ·Ù¤˜. ŸÙ·Ó ‰›ÓÔÓÙ·È ÔÏÏÔ›
¿ÍÔÓÂ˜ ¯ˆÚ›˜ Î¿ÔÈÔ˜ Ó· Â›Ó·È ‰ÂÛÌÂ˘ÙÈÎfi˜, ÙfiÙÂ Ô ıÂ·Ù‹˜
·Ê‹ÓÂÙ·È ÂÏÂ‡ıÂÚÔ˜ Ó· Û˘Óı¤ÛÂÈ ÙÔ ‰ÈÎfi ÙÔ˘ «ÎÂ›ÌÂÓÔ».
ŒÙÛÈ, Ô Î·ı¤Ó·˜ ¤¯ÂÈ ÙË ‰˘Ó·ÙfiÙËÙ· ÌÈ·˜ ‰È·ÊÔÚÂÙÈÎ‹˜
·Ó¿ÁÓˆÛË˜, Î·ıÒ˜ ·Ó·Û˘Óı¤ÙÂÈ ÙË ‰ÈÎ‹ ÙÔ˘ ÂÎ‰Ô¯‹ ÙÔ˘
¤ÚÁÔ˘. ŸÛÔÈ ˘ÔÛÙËÚ›˙Ô˘Ó ÌÂ Â˘ÎÔÏ›·, fiÙÈ Ë ·Ú¿ÛÙ·ÛË
·˘Ù‹ ·ÔÙÂÏÂ› ·ÏÒ˜ ¤Ó·Ó ÂÈÚ·Ì·ÙÈÛÌfi, Â›Ó·È ÂÌÊ·ÓÒ˜
Û˘ÓËıÈÛÌ¤ÓÔÈ ÛÙ· ÎÏ·ÛÈÎ¿ Î·ÏÔÊÙÈ·ÁÌ¤Ó· ¤ÚÁ·, Î·ıÒ˜
ıÂˆÚÔ‡Ó fiÙÈ ÙÔ ı¤·ÙÚÔ Ú¤ÂÈ Ó· ·ÊËÁÂ›Ù·È ÈÛÙÔÚ›Â˜.
øÛÙfiÛÔ, Î·ÓÂ›˜ ‰ÂÓ Ì·˜ ‰ÂÛÌÂ‡ÂÈ Ó· ÙÈ˜ ·ÊËÁËıÔ‡ÌÂ ÌÂ
ÙÔÓ ›‰ÈÔ ¿ÓÙ· ÙÚfiÔ. °È· ·Ú¿‰ÂÈÁÌ·, Ë ·Ú¿ÛÙ·Û‹ Ì·˜
ÌÔÚÂ› Ó· Ê·›ÓÂÙ·È ‚·ÚÂÙ‹, fiˆ˜ Î·È Ù· ¤ÚÁ· ÙÔ˘ ª·Û¤Ï
¶ÚÔ˘ÛÙ ‹ Ë Û˘ÌÊˆÓÈÎ‹ ÌÔ˘ÛÈÎ‹. ¶ÚfiÎÂÈÙ·È, fiÌˆ˜, ÁÈ· ¤Ó·
ÔÏÔÎÏËÚˆÌ¤ÓÔ ¤ÁÔ ÌÂ Û˘ÁÎÂÎÚÈÌ¤ÓË ÏÔÎ‹, ÌfiÓÔ Ô˘ Ë
ÏÔÎ‹ ·˘Ù‹ ·ÎÔÏÔ˘ıÂ› ÂÏ·ÊÚÒ˜ ‰È·ÊÔÚÂÙÈÎÔ‡˜ Î·ÓfiÓÂ˜
·fi fi,ÙÈ Û˘ÓËı›˙ÂÙ·È.

Il est courant au théâtre d’avoir un, ou parfois deux ou trois
centres d’attention, nous en avons au moins cinq. S’il y a un
seul centre d’attention, inévitablement il devient alors didacti-

que car il manipule les spectateurs. Quand il y a de nombreux
centres et qu’aucun d’entre eux n’est privilégié, le spectateur
entre dans une situation radicalement différente et il commence
à élaborer tout seul. Il est logique que chacun d’eux fasse une
lecture différente de la pièce car chacun d’eux élabore la pièce
dans une séquence qui ne peut être prévue. Ceux qui aiment
dire qu’il s’agit simplement d’une expérimentation et non d’une
pièce sont trop habitués aux intrigues, à l’idée que le théâtre doit
raconter des histoires mais les histoires peuvent être différentes.
Par exemple, Long Life est une pièce très ennuyeuse de même
que les écrits de Marcel Proust et la musique symphonique sont
ennuyeux. C’est une pièce finie avec une dramaturgie très spé-
cifique mais cette dramaturgie est légèrement différente.

Gewöhnlicherweise hat das Theater einen, oder man-
chmal zwei oder drei Brennpunkte der Aufmerksamkeit,
wir haben mindestens fünf. Wenn es [in einem Stück]

einen einzelnen Brennpunkt der Aufmerksamkeit gibt, wird es
in unausweichlicher Weise didaktisch, weil es die Zuschauer
manipuliert. Gibt es hingegen mehrere Brennpunkte und kei-
ner von ihnen wird privilegiert, gelangt der Zuschauer in eine
radikal andere Situation und fängt selbst mit dem Editieren
an. Es ist nur logisch, dass jeder Zuschauer eine andere Lesart
des Stückes hat, den jeder von ihnen editiert das Stück in
einer unvorhersehbaren Sequenz. Diejenigen, die gerne sagen,
dass es bloß ein Experiment und kein Stück sei, sind zu sehr
an Plots gewöhnt, an die Idee, das Theater Geschichten erzä-
hlen soll, doch Geschichten können anders sein. Zum Beispiel
ist „Langes Leben“ ein sehr langweiliges Stück, so wie die
Werke von Marcel Proust und symphonische Musik langweilig
sind. Es ist ein fertiges Stück mit einer sehr spezifischen
Dramaturgie, doch diese Dramaturgie ist ein bisschen anders.
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The New Riga Theatre is a professional repertory theatre
that provides innovative art corresponding to the
requirements of the independently-thinking

contemporary spectator both in its content and form. The
artistic principles of the NRT are simple: high professional,
ethic and aesthetic quality. 
The theatre has an intelligent and attractive repertory of high
quality focussed on a modern, educated and socially active
audience. In the era of mass - production and stress the NRT
wants to affirm humanism, vitality and emotions and search
for the way back to harmony and simplicity! Although the New
Riga Theatre is a state-owned repertory theatre it has also
retained the spirit and manner of work of a theatre studio
consistently keeping to the values of non-commercial art. 
The New Riga Theatre repertory is focused upon the study of
theatre technology and not on the box-office incomes. The
rehearsal period often lasts more than a year; productions are
not made only for the large hall (470 seats) but also on other
stages, also outside the theatre.

Δ
Ô New Riga Theatre (¡¤Ô £¤·ÙÚÔ ÙË˜ ƒ›Á·˜, ¡£ƒ)
Â›Ó·È ¤Ó· Â·ÁÁÂÏÌ·ÙÈÎfi ı¤·ÙÚÔ ÚÂÂÚÙÔÚ›Ô˘ Ô˘
·ÓÂ‚¿˙ÂÈ ÂÈÚ·Ì·ÙÈÎ¤˜ Î·È Î·ÈÓÔÙfiÌÂ˜ ·Ú·ÛÙ¿ÛÂÈ˜,

ÔÈ ÔÔ›Â˜, ÙfiÛÔ fiÛÔÓ ·ÊÔÚ¿ ÙÔ ÂÚÈÂ¯fiÌÂÓÔ fiÛÔ Î·È ˆ˜
ÚÔ˜ ÙË ÌÔÚÊ‹ ÙÔ˘˜, ·Â˘ı‡ÓÔÓÙ·È ÛÙÔÓ Û‡Á¯ÚÔÓÔ,
ÂÏÂ‡ıÂÚ· ÛÎÂÙfiÌÂÓÔ ıÂ·Ù‹. √ Â·ÁÁÂÏÌ·ÙÈÛÌfi˜ Î·È Ë
˘„ËÏ‹ ËıÈÎ‹ Î·È ·ÈÛıËÙÈÎ‹ ÔÈfiÙËÙ· ·ÔÙÂÏÔ‡Ó ÙÈ˜ Î·ÏÏÈ-
ÙÂ¯ÓÈÎ¤˜ ·Ú¯¤˜ ÙÔ˘ ¡£ƒ. ΔÔ ÚÂÂÚÙfiÚÈÔ ÙÔ˘ ıÈ¿ÛÔ˘
·Â˘ı‡ÓÂÙ·È ÛÂ ¤Ó· Û‡Á¯ÚÔÓÔ, Î·ÏÏÈÂÚÁËÌ¤ÓÔ Î·È ÎÔÈÓˆ-
ÓÈÎ¿ Â˘·ÈÛıËÙÔÔÈËÌ¤ÓÔ ÎÔÈÓfi.
™ÙËÓ ÂÔ¯‹ ÙË˜ Ì·˙ÈÎ‹˜ ·Ú·ÁˆÁ‹˜ Î·È ÙÔ˘ ¿Á¯Ô˘˜, ÙÔ
¡£ƒ ÛÙÔ¯Â‡ÂÈ ÛÙËÓ ·Ó¿‰ÂÈÍË ÙË˜ ·ÓıÚˆÈ¿˜, ÙË˜ ˙ˆÓÙ¿-
ÓÈ·˜ Î·È ÙÔ˘ Û˘Ó·ÈÛı‹Ì·ÙÔ˜ Î·È ·Ó·˙ËÙ¿ ÙËÓ ÂÈÛÙÚÔÊ‹
ÛÙËÓ ·ÏfiÙËÙ· Î·È ÙËÓ ·ÚÌÔÓ›·.
∞Ó Î·È ÙÔ ¡£ƒ Â›Ó·È ¤Ó· ÎÚ·ÙÈÎfi ı¤·ÙÚÔ ÚÂÂÚÙÔÚ›Ô˘,
¤¯ÂÈ ‰È·ÙËÚ‹ÛÂÈ ÙÔ ÓÂ‡Ì· Î·È ÙÔÓ ÙÚfiÔ ÂÚÁ·Û›·˜ ÂÓfi˜
ıÂ·ÙÚÈÎÔ‡ ÂÚÁ·ÛÙËÚ›Ô˘ Î·È ·Ú·Ì¤ÓÂÈ ÈÛÙfi ÛÙÈ˜ ·Í›Â˜
ÙË˜ ÌË ÂÌÔÚÈÎ‹˜ Ù¤¯ÓË˜. ΔÔ ÚÂÂÚÙfiÚÈÔ ÙÔ˘ ¡£ƒ ‚·Û›-
˙ÂÙ·È ÛÙË ÌÂÏ¤ÙË ÙË˜ ÙÂ¯ÓÔÏÔÁ›·˜ ÙÔ˘ ıÂ¿ÙÚÔ˘ Î·È fi¯È
ÛÙÈ˜ ÂÈÛÚ¿ÍÂÈ˜ ÙÔ˘ Ù·ÌÂ›Ô˘. √È Úfi‚Â˜ Û˘¯Ó¿ ‰È·ÚÎÔ‡Ó
¿Óˆ ·fi ¤Ó· ¯ÚfiÓÔ. ∏ ÚÔÂÙÔÈÌ·Û›· ÙˆÓ ·Ú·ÛÙ¿ÛÂˆÓ
Â›Ó·È Ù¤ÙÔÈ·, ÒÛÙÂ Ó· ÌÔÚÔ‡Ó Ó· ·ÓÂ‚·›ÓÔ˘Ó, fi¯È ÌfiÓÔ
ÛÙË ÌÂÁ¿ÏË ·›ıÔ˘Û· (470 ı¤ÛÂÈ˜) ÙÔ˘ ıÂ¿ÙÚÔ˘, ·ÏÏ¿ Î·È
ÛÂ ¿ÏÏÂ˜ ÛÎËÓ¤˜ ‹ Î·È ÛÂ ÂÍˆÙÂÚÈÎÔ‡˜, ÌË ıÂ·ÙÚÈÎÔ‡˜
¯ÒÚÔ˘˜.

The New Riga Theatre
¡¤Ô £¤·ÙÚÔ ÙË˜ ƒ›Á·˜
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Le Nouveau Théâtre de Riga est théâtre de répertoire profes-
sionnel qui emmène à la lumière du jour un Art innovateur
qui correspond dans son contenu et sa forme aux exigen-

ces du spectateur contemporain possédant une façon indépen-
dante de penser. Les principes artistiques du NTR son simples:
une haute qualité professionnelle, éthique et artistique. 
Le Théâtre possède un répertoire intelligent et attractif d’une
grande qualité et qui est concentré sur les besoins d’un specta-
teur moderne, éduqué et socialement actif. A l’époque des
«mass shows» et du stress le TNR a comme ambition d’affirmer
des valeurs humanistes, la vitalité, les émotions et la recherche
du chemin du retour vers l’harmonie et la simplicité!
De même le Nouveau Théâtre de Riga est un théâtre de réper-
toire géré par l’Etat, il a conservé l’esprit et la manière de travail-
ler d’un atelier de théâtre en conservant en continuité les valeurs
de l’art non - commercial. Le répertoire du Théâtre National de
Riga est braqué sur l’étude de la technologie théâtrale et non sur
les entrées de caisse. La période des répétitions dure souvent
plus d’une année; les mises en scène sont conçues non seule-
ment pour les grandes salles comme celle du TNR (470 places),
mais pour d’autres scènes aussi, y compris en dehors des murs
du théâtre.

Das Neue Rigaer Theater ist ein professionelles
Repertoiretheater, das innovative Kunst darstellt, die
den Ansprüchen des unabhängig denkenden zeitgenös-

sischen Zuschauers sowohl hinsichtlich des Inhalts als auch
der Form genügt. Die künstlerischen Prinzipien des NRT sind
einfach: hohe professionelle, ethische und ästhetische
Qualität. Das Theater hat ein intelligentes und attraktives
Repertorium von hoher Qualität, das auf ein modernes, gebil-
detes und gesellschaftlich aktives Publikum ausgerichtet ist.
In einer Ära der Massenproduktion und des Stress möchte das
NRT Humanismus, Vitalität und Gefühle behaupten und nach
einem Weg zurück zur Harmonie und Einfachheit suchen!
Obwohl das Neue Rigaer Theater ein staatseigenes
Repertoriumtheater ist, hat es auch den Geist und die
Arbeitsweise eines Theaterstudios behalten, das konsequent
zu den Werten nicht-kommerzieller Kunst hält. Das
Repertorium des Neuen Rigaer Theater ist auf das Studium
der Theatertechnologie fokussiert und nicht auf die
Einnahmen aus dem Box-Office. Die Probenperiode dauert
öfter mehr als ein Jahr; die Produktionen werden nicht nur für
die große Halle (470 Sitze) gemacht, sondern auch für ande-
re Bühnen, auch außerhalb des Theaters.

kostant.qxd  4/15/07  9:59 PM  Page 89



Programme
¶ÚfiÁÚ·ÌÌ·

©
 M

A
R

TI
N

 K
A

U
FH

O
LD

kostant.qxd  4/15/07  9:59 PM  Page 90



9th Europe Prize New Theatrical Realities  Biljana Srbljanović
Μπιλιάνα Σερμπλιάνοβιτς 9ο Ευρωπαϊκό Βραβείο Νέες Θεατρικές Πραγματικότητες
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Biljana Srbljanović was born in Belgrade in 1970. After
having completed her studies of dramaturgy and
theatrical topics at the Academy of Dramatic Arts of

Belgrade, she is posted as Professor in the same Academy, in
1997. In 1995 she writes her first play, Belgrader Trilogie (The
Belgrade Trilogy), that has been played for the first time on the
stage of the Belgrade National Theatre, in 1997, and the next
year, with the same staging, at the Bonn Biennale. 
Next plays, Familiengeschichten. Belgrad (Family Stories.
Belgrade - 1997), Der Sturz (The Fall) and Supermarket. Soap
Opera (both of them written in 1999) confirmed the
playwright’s international success. During NATO air strikes in
the Yugoslavian sky in 1999, Biljana Srbljanović publishes
essays and critical articles about the current situation, which
makes her gain the international community interest. 
Another of her most recent plays, God Save America, written
during her stay in New-York in her quality of visiting Professor,
opened in Belgrade in 2003, as her latest work, Heuschrecken
(Grasshoppers), staged at the Belgrade National Theatre in
2005 and presented with the same production at the
Wiesbaden Biennale as a part of “Neue Stücke aus Europa
2006” project. Biljana’s plays have been translated in several
languages and performed in more then hundred theatres all
over the world. Biljana Srbljanović lives and works in Paris and
in Belgrade.

H
ªÈÏÈ¿Ó· ™ÂÚÌÏÈ¿ÓÔ‚ÈÙ˜ ÁÂÓÓ‹ıËÎÂ ÙÔ 1970 ÛÙÔ
μÂÏÈÁÚ¿‰È Î·È ÛÔ‡‰·ÛÂ ıÂ·ÙÚÔÏÔÁ›· Î·È ‰Ú·Ì·ÙÔ-
ÏÔÁ›· ÛÙËÓ ∞Î·‰ËÌ›· ¢Ú·Ì·ÙÈÎÒÓ ΔÂ¯ÓÒÓ ÙÔ˘

μÂÏÈÁÚ·‰›Ô˘, fiÔ˘ Î·È ‰È‰¿ÛÎÂÈ ·fi ÙÔ 1997. ΔÔ ÚÒÙÔ ÙË˜
¤ÚÁÔ, Beogradska trilogija [∏ ÙÚÈÏÔÁ›· ÙÔ˘ μÂÏÈÁÚ·‰›Ô˘],
Ô˘ ÁÚ¿ÊÙËÎÂ ÙÔ 1995 Î·È ¤Î·ÓÂ ·ÁÎfiÛÌÈ· ÚÂÌÈ¤Ú· ÙÔ
1997 ÛÙÔ °ÈÔ˘ÁÎÔÛÏ·‚ÈÎfi ¢Ú·Ì·ÙÈÎfi £¤·ÙÚÔ ÙÔ˘
μÂÏÈÁÚ·‰›Ô˘, ·ÚÔ˘ÛÈ¿ÛÙËÎÂ ÙËÓ ÂfiÌÂÓË ¯ÚÔÓÈ¿ ÛÙËÓ
ªÈÂÓ¿ÏÂ ÙË˜ μfiÓÓË˜. ŒÙÛÈ ·Ó·ÁÓˆÚ›ÛÙËÎÂ ‰ÈÂıÓÒ˜ ÙÔ
¤ÚÁÔ ÙË˜. ∂ÈÙ˘¯›· ÛËÌÂ›ˆÛ·Ó Î·È Ù· ÂfiÌÂÓ· ¤ÚÁ· ÙË˜:
Porodi_ne  price [√ÈÎÔÁÂÓÂÈ·Î¤˜ ÈÛÙÔÚ›Â˜] (1997), Pad [∏
ÙÒÛË] Î·È Supermarket [™Ô‡ÂÚ-Ì¿ÚÎÂÙ] (1999). ∫·Ù¿ ÙË
‰È¿ÚÎÂÈ· ÙË˜ ·ÂÚÔÔÚÈÎ‹˜ Â›ıÂÛË˜ ÙÔ˘ ¡∞Δ√ ÛÙË
°ÈÔ˘ÁÎÔÛÏ·‚›·, ÙÔ 1999, ‰ËÌÔÛ›Â˘ÛÂ ÌÈ· ÛÂÈÚ¿ ¯ÚÔÓÈÎÒÓ
Î·È ‰ÔÎÈÌ›ˆÓ Ô˘ ¯¿ÚË ÛÙÔÓ Î·Ù·ÁÁÂÏÙÈÎfi ÙÔ˘˜ ¯·Ú·ÎÙ‹Ú·
Â›¯·Ó ·ÓÙ›ÎÙ˘Ô ·ÁÎÔÛÌ›ˆ˜. ΔËÓ ÂÚ›Ô‰Ô Ô˘ ‰›‰·ÛÎÂ ÛÙË
¡¤· ÀfiÚÎË ˆ˜ ÂÈÛÎ¤ÙÚÈ· Î·ıËÁ‹ÙÚÈ·, ¿ÓÙÏËÛÂ ˘ÏÈÎfi ÁÈ·
ÙÔ ¤ÚÁÔ God save America, ÙÔ ÔÔ›Ô ¤Î·ÓÂ ·ÁÎfiÛÌÈ· ÚÂ-
ÌÈ¤Ú· ÙÔ 2003, ÛÙÔ μÂÏÈÁÚ¿‰È. ΔÔ ÈÔ ÚfiÛÊ·ÙÔ ıÂ·ÙÚÈÎfi
¤ÚÁÔ ÙË˜ ªÈÏÈ¿Ó· ™ÂÚÌÏÈ¿ÓÔ‚ÈÙ˜, Skakavci [∞ÎÚ›‰Â˜],
¤Î·ÓÂ ·ÁÎfiÛÌÈ· ÚÂÌÈ¤Ú· ÛÙÔ °ÈÔ˘ÁÎÔÛÏ·‚ÈÎfi ¢Ú·Ì·ÙÈÎfi
£¤·ÙÚÔ ÙÔ˘ μÂÏÈÁÚ·‰›Ô˘, ÙÔ 2005. ΔÔ ›‰ÈÔ ¤ÚÁÔ ·ÚÔ˘ÛÈ¿-
ÛÙËÎÂ Î·È ÛÙË ªÈÂÓ¿ÏÂ £Â¿ÙÚÔ˘ ÙÔ˘ μÈÛÌ¿ÓÙÂÓ, ÛÙËÓ
Î·ÙËÁÔÚ›· «¡¤· ıÂ·ÙÚÈÎ¿ ¤ÚÁ· ·fi ÙËÓ ∂˘ÚÒË, 2006». Δ·
¤ÚÁ· ÙË˜ ¤¯Ô˘Ó ÌÂÙ·ÊÚ·ÛÙÂ› ÛÂ ‰È¿ÊÔÚÂ˜ ÁÏÒÛÛÂ˜ Î·È
¤¯Ô˘Ó ·ÚÔ˘ÛÈ·ÛÙÂ› ·fi ÂÚÈÛÛfiÙÂÚÔ˘˜ ·fi 100 ıÈ¿ÛÔ˘˜
ÛÂ fiÏÔ ÙÔÓ ÎfiÛÌÔ. ∏ ªÈÏÈ¿Ó· ™ÂÚÌÏÈ¿ÓÔ‚ÈÙ˜ ˙ÂÈ ÛÙÔ
¶·Ú›ÛÈ Î·È ÛÙÔ μÂÏÈÁÚ¿‰È.

Biljana Srbljanović biography
¶ªÈÏÈ¿Ó· ™ÂÚÌÏÈ¿ÓÔ‚ÈÙ˜ ‚ÈÔÁÚ·Ê›·
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Biljana Srbljanović est née à Belgrade en 1970. Après des
études de dramaturgie et disciplines théâtrales à
l’Académie d’art dramatique de sa ville natale, elle obtient

en 1997 un poste de professeur dans cette même académie. En
1995 elle écrit sa première pièce, Belgrader Trilogie (Trilogie de
Belgrade), jouée pour la première fois au Théâtre National de
Belgrade en 1997 et l’année suivante, dans la même mise en
scène, à la Biennale de Bonn. Les pièces qui suivent,
Familiengeschichten. Belgrad (Histoires de famille. Belgrade en
1997), Der Sturz (La chute) et Supermarket. Soap Opera (toutes
les deux en 1999) confirment le succès international obtenu par
la dramaturge. Durant les attaques aériennes de l’OTAN sur la
Yougoslavie en 1999, Biljana Srbljanović publie des articles et
des essais critiques sur la situation qui attirent l’attention inter-
nationale. Une autre de ses pièces plus récentes, God Save
America, écrite au cours de son séjour à New York comme pro-
fesseur invité, est jouée en première mondiale à Belgrade en
2003, tout comme le dernier travail de l’auteur, Heuschrecken
(Sauterelles), monté au Théâtre National de Belgrade en 2005 et
présenté dans la même mise en scène à la Biennale de
Wiesbaden dans le cadre du projet “Neue Stücke aus Europa
2006”. Ses pièces ont été traduites dans de nombreuses lan-
gues et jouées dans plus de cent théâtres dans le monde entier.
Biljana Srbljanović vit entre Paris et Belgrade.

Biljana Srbljanović geboren 1970 in Belgrad, studierte
Dramaturgie und Theaterwissenschaft an der Akademie
der Dramatischen Künste in Belgrad, an der sie seit

1997 als Lehrbeauftragte tätig ist. Ihr 1995 geschriebenes
und 1997 am Jugoslawischen Drama Theater Belgrad uraufge-
führtes Debüt-Stück „Belgrader Trilogie“ wurde im Jahr darauf
in dieser Inszenierung bei der Bonner Biennale gezeigt – damit
begann Biljana Srbljanovićs internationaler Erfolg, der sich
mit den Stücken „Familiengeschichten. Belgrad“ (1997),
„Der Sturz “ und „Supermarket. Soap Opera“ (beide 1999)
fortsetzte. Während der Nato-Luftangriffe auf Jugoslawien
1999 veröffentlichte sie kritische Situationsberichte und
Essays, die international stark beachtet wurden. Im Rahmen
einer Gastdozentur in New York entstand ihr Stück „God save
America“, das 2003 in Belgrad uraufgeführt wurde.
„Heuschrecken“, Biljana Srbljanovićs jüngstes Stück, wurde
2005 am Jugoslawischen Drama Theater in Belgrad uraufge-
führt. Diese Inszenierung war bei der Wiesbadener
Theaterbiennale „Neue Stücke aus Europa 2006“ zu sehen.
Ihre Stücke sind in viele Sprachen übersetzt und an mehr als
100 Theatern in der ganzen Welt aufgeführt worden.
Biljana Srbljanović lebt in Paris und Belgrad.
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Reading of extracts
from Biljana Srbljanović’ s works 

with André Wilms and Nikitas Tsakiroglou

Ανάγνωση αποσπασμάτων
·fi ¤ÚÁ· ÙË˜ Biljana Srbljanović 

ÌÂ ÙÔ˘˜ André Wilms Î·È ¡ÈÎ‹Ù· ΔÛ·Î›ÚÔÁÏÔ˘
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Director    Dejan Mijač

Set Design    Juraj Fabri 
Costume    Design Lana Cvijanović
Composer    Isidora Žebeljan

Choreographer  Miloš Paunović
Stage Sound Designer  Zoran Jerković

Creative Video Team
Leader   Boris Miljković
Director of Photography Milan Tvrdišić
Computer Animation Branko Citlik
Photography   Kristina Miljković

CAST

Nadežda, 35   Isidora Minić
Milan, 35    Boris Isaković
Dada, 36    Aleksandra Janković 
Fredi, 41    Svetozar Cvetković
Alegra, 10   Maša Dakić

Žana, 50    Jasmina Avramović 
Maksim (Maks) 55 Voja Brajović 

Mr Ignjatović, 75, 
Academician, Milan's 
father   Miodrag Radovanović 
Mr Jović, 80, nobody, 
Fredi's and Dada's father Rade Marković 
Mr Simić, 77, nobody, 
nobody cares for him Nikola Simić 
Mrs Petrović, 78, 
Žana's mother Renata Ulmanski 

A Production of the The Yugoslav Drama Theatre 

First performance: April 26th 2005, Yugoslav 
Drama Theatre, Belgrade
Running time: about 2 hours 5 minutes without 
intermission

Performed in Serbian with surtitles in Greek
and English

Locusts  (SKAKAVCI)
by Biljana Srbljanović
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Σκηνοθεσία: Dejan Mijač

Σκηνικά: Juraj Fabri
Κοστούμια: Lana Cvijanović
Μουσική: Isidora Žebeljan

Χορογραφίες: Miloš Paunović
Ήχος: Zoran Jerković

Ομάδα δημιουργίας βίντεο
Υπεύθυνος: Boris Miljković
Διεύθυνση φωτογραφίας: Milan Tvrdišić
Computer Animation: Branko Citlik
Φωτογραφία: Kristina Miljković

ΔΙΑΝΟΜΗ

Ναντέζντα, 35 ετών Isidora Minić
Μίλαν, 35 ετών Boris Isaković
Ντάντα, 36 ετών Aleksandra Janković
Φρέντι, 41 ετών Svetozar Cvetković
Αλέγκρα, 10 ετών Maša Dakić

Ζάνα, 50 ετών Jasmina Avramović
Μάξιμ (Μαξ) 55 ετών Voja Brajović

Κος Ιγκνιάτοβιτς, 75, ακαδημαϊκός, πατέρας του Μίλαν Miodrag Radovanović
Κος Γιόβιτς, 80, άσημος, πατέρας των Φρέντι και Ντάντα Rade Marković
Κος Σίμιτς, 77, άσημος, κανείς δεν του δίνει σημασία Nikola Simić
Κα Πέτροβιτς, 78, μητέρα της Ζάνα   Renata Ulmanski

Μία παραγωγή του Yugoslav Drama Theatre

Πρώτη Παράσταση: 26 Απριλίου 2005, Yugoslav Drama Theatre, Βελιγράδι.
Διάρκεια παράστασης: περίπου 2 ώρες και 5 λεπτά, χωρίς διάλειμμα

Η παράσταση θα δοθεί στη σερβική γλώσσα με ελληνικούς και αγγλικούς υπέρτιτλους.

∞∫ƒI¢∂™
ÙË˜ ªÈÏÈ¿Ó· ™ÂÚÌÏÈ¿ÓÔ‚ÈÙ˜
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From my personal experience, I know that old age comes
unexpectedly. One day at one moment I stopped on the
stairs.  I didn't manage to run up. Since that moment, I

have never managed to run up those stairs. In that same
moment, I realized that I can't do all the things that I want to
do. That was an event with double effect – direct and
indirect...
That means that it is not a process. Old age is a condition: it
can be latent, and it can have its manifestation. In this play
this phenomenon is the main idea. This phenomenon marks
our epoch. It is common for all generations. In this play all the
people are old, but the author, paradoxically, states that the
youngest are the oldest ones, which means that they have lost,
more than others, vital impulses.
And old age is not only that helplessness, but also an
uncomfortable feeling that follows the awareness of that
helplessness. People can be old when they are young. There
are young people who are actually old. In the natural order of
things, old age is preparation for the end: it can last a very long
time, and, so to speak, it can be without an end...
The best way to see the performance, in my opinion, is similar
to the moments when we are travelling  in some vehicle and
along the road we see some scenes. We choose some
impressions quickly, superficially and unselectively. Quickly
because we don't have time, we are rushing into the next
scene. We keep on moving, memories are accruing, we don't
forget what we have seen and it mixes with the things that we
are going to see. The approach I propose doesn’t want us to
reach conclusions, to rationalize something, to come to a
certain standpoint according to which we will look at given
problems. It just racks up one sensation after another and we
are supposed, on the basis of those sensations, to awaken our
experiences, and above all to see what is our situation: are we
alive, do we respond to things that we have seen? This
performance asks its viewers to engage in an introspective
process, to remember themselves in relation to  those
situations.

∞
fi ÚÔÛˆÈÎ‹ ÂÌÂÈÚ›· ÁÓˆÚ›˙ˆ fiÙÈ Ù· ÁËÚ·ÙÂÈ¿
¤Ú¯ÔÓÙ·È ·ÚfiÛÌÂÓ·. ªÈ· Ì¤Ú· Í·ÊÓÈÎ¿ ÛÙ·Ì¿ÙËÛ·
ÌÚÔÛÙ¿ ÛÙ· ÛÎ·ÏÈ¿. ¢ÂÓ Î·Ù¿ÊÂÚ· Ó· Ù· ·Ó¤‚ˆ.

∞fi ÂÎÂ›ÓË ÙË ÛÙÈÁÌ‹, ÔÙ¤ ‰ÂÓ Í·Ó·Î·Ù¿ÊÂÚ· Ó· ·Ó¤‚ˆ
·˘Ù¿ Ù· ÛÎ·ÏÈ¿. ΔfiÙÂ Î·Ù¿Ï·‚· fiÙÈ ‰ÂÓ ı· ÌÔÚÒ È· Ó·
Î¿Óˆ fiÏ· fiÛ· ı¤Ïˆ. ∞˘Ùfi ÙÔ ÁÂÁÔÓfi˜ ÌÂ ÂËÚ¤·ÛÂ ‚·ıÈ¿,
¿ÌÂÛ· Î·È ¤ÌÌÂÛ·…
∞˘Ùfi ÛËÌ·›ÓÂÈ fiÙÈ Ù· ÁËÚ·ÙÂÈ¿ ‰ÂÓ Â›Ó·È Ì›· ‰È·‰ÈÎ·Û›·,
·ÏÏ¿ Ì›· Î·Ù¿ÛÙ·ÛË: ÌÔÚÂ› Ó· ˘¿Ú¯Ô˘Ó ÛÂ Ï·Óı¿ÓÔ˘Û·
ÌÔÚÊ‹ Î·È Î¿ÔÈ· ÛÙÈÁÌ‹ Ó· ÂÎ‰ËÏˆıÔ‡Ó. ∞˘Ùfi ÙÔ Ê·ÈÓfiÌÂ-
ÓÔ, Ô˘ ÛËÌ·‰Â‡ÂÈ ÙËÓ ÂÔ¯‹ Ì·˜ Î·È Â›Ó·È ÎÔÈÓfi ÁÈ· fiÏÂ˜
ÙÈ˜ ÁÂÓÈ¤˜, ·ÔÙÂÏÂ› ÙËÓ ÎÂÓÙÚÈÎ‹ È‰¤· ÙÔ˘ Û˘ÁÎÂÎÚÈÌ¤ÓÔ˘
ıÂ·ÙÚÈÎÔ‡ ¤ÚÁÔ˘. ™ÙËÓ ·Ú¿ÛÙ·ÛË ·˘Ù‹ fiÏÔÈ ÔÈ ‹ÚˆÂ˜
Â›Ó·È ËÏÈÎÈˆÌ¤ÓÔÈ. fiÌˆ˜, Î·Ù¿ ·Ú¿‰ÔÍÔ ÙÚfiÔ, Ë Û˘ÁÁÚ·-
Ê¤·˜ ˘Ô‰ËÏÒÓÂÈ fiÙÈ ÔÈ ÓÂfiÙÂÚÔÈ Â›Ó·È Î·È ÔÈ ÁËÚ·ÈfiÙÂÚÔÈ,
Ú¿ÁÌ· Ô˘ ÛËÌ·›ÓÂÈ fiÙÈ ¤¯Ô˘Ó ¯¿ÛÂÈ ÙÈ˜ ˙ˆÙÈÎ¤˜ ÙÔ˘˜
·ÚÔÚÌ‹ÛÂÈ˜ ÂÚÈÛÛfiÙÂÚÔ ·fi ÙÔ˘˜ ËÏÈÎÈˆÌ¤ÓÔ˘˜.
Δ· ÁËÚ·ÙÂÈ¿ ‰Â ¯·Ú·ÎÙËÚ›˙ÔÓÙ·È ÌfiÓÔ ·fi ·‰˘Ó·Ì›·, ·ÏÏ¿
Î·È ·fi ÙÔ ÂÓÔ¯ÏËÙÈÎfi Û˘Ó·›ÛıËÌ· Ô˘ ·ÔÚÚ¤ÂÈ ·fi ÙË
Û˘ÓÂÈ‰ËÙÔÔ›ËÛË ·˘Ù‹˜ ÙË˜ ·‰˘Ó·Ì›·˜. √È ¿ÓıÚˆÔÈ ÌÔ-
ÚÂ› Ó· Â›Ó·È Á¤ÚÔÈ Î·È ÛÙ· ÓÈ¿Ù· ÙÔ˘˜. À¿Ú¯Ô˘Ó Ó¤ÔÈ Ô˘
ÛÙËÓ Ô˘Û›· Â›Ó·È Á¤ÚÔÈ. ™ÙË Ê˘ÛÈÎ‹ Ù¿ÍË ÙˆÓ Ú·ÁÌ¿ÙˆÓ, Ù·
ÁËÚ·ÙÂÈ¿ Â›Ó·È Ë ÚÔÂÙÔÈÌ·Û›· ÁÈ· ÙÔ Ù¤ÏÔ˜: ÌÔÚÂ› Ó·
‰È·ÚÎ¤ÛÔ˘Ó ¿Ú· ÔÏ‡ ‹, ÁÈ· Ó· ÙÔ Ô‡ÌÂ ÎÈ ¤ÙÛÈ, ÌÔÚÂ› Ó·
ÌËÓ ÙÂÏÂÈÒÛÔ˘Ó ÔÙ¤.
∫·Ù¿ ÙË ÁÓÒÌË ÌÔ˘, Ô Î·Ï‡ÙÂÚÔ˜ ÙÚfiÔ˜ ÁÈ· Ó· ·Ú·ÎÔ-
ÏÔ˘ı‹ÛÔ˘ÌÂ ÙËÓ ·Ú¿ÛÙ·ÛË Â›Ó·È Ó· ÙË ‰Ô‡ÌÂ ÌÂ ÙËÓ ›‰È·
ÔÙÈÎ‹ Ô˘ ·Ú·ÙËÚÔ‡ÌÂ ÙÈ˜ ‰È¿ÊÔÚÂ˜ ÛÎËÓ¤˜ Î·Ù¿ Ì‹ÎÔ˜
ÙË˜ ‰È·‰ÚÔÌ‹˜ fiÙ·Ó Ù·ÍÈ‰Â‡Ô˘ÌÂ. ª·˜ ÂÓÙ˘ÒÓÔÓÙ·È Ú¿Á-
Ì·Ù· ÁÚ‹ÁÔÚ·, ÂÈÊ·ÓÂÈ·Î¿ Î·È ·Û˘ÓÂ›‰ËÙ·, ÂÂÈ‰‹ ÏfiÁˆ
¤ÏÏÂÈ„Ë˜ ¯ÚfiÓÔ˘, ÛÂ‡‰Ô˘ÌÂ ÛÙËÓ ÂfiÌÂÓË ÂÈÎfiÓ·.
™˘ÓÂ¯›˙Ô˘ÌÂ Ó· ÚÔ¯ˆÚÔ‡ÌÂ, ÔÈ ÌÓ‹ÌÂ˜ ÏËı·›ÓÔ˘Ó, ¯ˆÚ›˜
Ó· ÍÂ¯Ó¿ÌÂ fiÛ· ¤¯Ô˘ÌÂ ‰ÂÈ. Ù· Û˘Ó‰˘¿˙Ô˘ÌÂ ÌÂ fiÛ· Úfi-
ÎÂÈÙ·È Ó· ‰Ô‡ÌÂ. ∏ ÚÔÛ¤ÁÁÈÛË Ô˘ ÚÔÙÂ›Óˆ ‰ÂÓ ÛÙÔ¯Â‡ÂÈ
Ó· Î·Ù·Ï‹ÍÔ˘ÌÂ ÛÂ Û˘ÌÂÚ¿ÛÌ·Ù· Ô‡ÙÂ Ó· ÂÎÏÔÁÈÎÂ‡ÛÔ˘-
ÌÂ Ô,ÙÈ‰‹ÔÙÂ Î·È Ó· ·ÓÙÈÌÂÙˆ›ÛÔ˘ÌÂ Ù· ˘¿Ú¯ÔÓÙ· ÚÔ-
‚Ï‹Ì·Ù· ·fi ÌÈ· Û˘ÁÎÂÎÚÈÌ¤ÓË ÔÙÈÎ‹. ∞ÏÒ˜ ÛÙÔÈ‚¿˙ÂÈ Ù·
Û˘Ó·ÈÛı‹Ì·Ù· ÙÔ ¤Ó· ¿Óˆ ÛÙÔ ¿ÏÏÔ Î·È, ÌÂ ‚¿ÛË ·˘Ù¿ Ù·
Û˘Ó·ÈÛı‹Ì·Ù·, Î·ÏÔ‡Ì·ÛÙÂ Ó· ˙ˆÓÙ·Ó¤„Ô˘ÌÂ Ù· ‚ÈÒÌ·Ù¿
Ì·˜ Î·È ¿Óˆ ·’ fiÏ· Ó· ‰Ô‡ÌÂ ÛÂ ÔÈ· Î·Ù¿ÛÙ·ÛË ‚ÚÈÛÎfi-
Ì·ÛÙÂ: Â›Ì·ÛÙÂ ˙ˆÓÙ·ÓÔ›; ∂ÈÎÔÈÓˆÓÔ‡ÌÂ ÌÂ Ù· Ú¿ÁÌ·Ù·
Ô˘ ¤¯Ô˘ÌÂ ‰ÂÈ; ∏ ·Ú¿ÛÙ·ÛË ·˘Ù‹ ˙ËÙ¿ ·fi ÙÔ˘˜ ıÂ·Ù¤˜
ÙË˜ Ó· ÌÔ˘Ó ÛÂ ÌÈ· ‰È·‰ÈÎ·Û›· ÂÓ‰ÔÛÎfiËÛË˜, Ó· ı˘ÌË-
ıÔ‡Ó ÙÔÓ Â·˘Ùfi ÙÔ˘˜ Î·È fiÛ· ¤¯Ô˘Ó ˙‹ÛÂÈ.

Locusts
∞ÎÚ›‰Â˜
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De mon expérience personnelle je sais que la vieillesse
arrive sans crier gare. Un jour, à un moment donné je me
suis arrêté de gravir un escalier. Je n’arrivais plus à le

monter d’un coup. Depuis, je ne suis jamais arrivé à monter cet
escalier d’un coup. A ce moment même j’ai eu la compréhen-
sion, que je ne peux plus faire toutes les choses que j’ai envie de
faire. Ce fut un événement à double résultat; - direct et indi-
rect… Ca veut dire que ce n’est pas un processus. Etre vieux est
une condition: ça peut être latent, et ça peut avoir ses manifes-
tations concrètes. Dans cette pièce ce phénomène constitue
l’idée principale. Ce phénomène marque notre époque. C’est un
point commun pour toutes les générations. Dans cette pièce tout
le monde est vieux, mais l’auteur, paradoxalement, affirme que
c’est les plus jeunes qui sont les plus vieux, ce qui veut dire
qu’ils ont perdu, plus que les autres, les pulsions vitales.
L’âge avancé ce n’est pas seulement l’impuissance, mais aussi
un désagréable sentiment qui vient après la prise de conscience
de cette impuissance. Les gens peuvent être vieux, même
quand ils sont jeunes. Il y a, par les temps qui courent, des jeu-
nes qui sont vieux. Dans l’ordre naturel des choses, l’âge
avancé, c’est la préparation pour la fin; ça peut durer très long-
temps, et, pour ainsi dire, ça peut être sans fin aucune…
La meilleure façon de voire le jeu, dans mon opinion, est pareille
aux moments quand on voyage à bord de quelque véhicule et
que le long de la route on voit différentes scènes. On choisit
quelques impressions, très vite, sans choisir vraiment et d’une
façon superficielle. Très vite; - parce que on n’a pas le temps, on
se rue dans la scène suivante. On continue le mouvement, les
souvenirs affluent, et sans oublier les choses qu’on vient de voir,
on les mélange avec les choses qu’on va voir. L’approche que je
suis en train de proposer, n’a pas comme but de vous mener à
une conclusion, de rationaliser quelque chose, d’arriver à un
point de référence à partir duquel on considère un problème
donné. Ca ne fait que charrier une impression après une autre,
et  nous on est censés, sur la base de ces impressions, de réveil-
ler notre expérience, et par déçu toute chose considérer notre
situation; est-on vivant, réagit-on aux choses qu’on vient de voir?
Cette pièce demande à ceux qui la regardent de s’engager dans
un processus introspectif, de se souvenir de soi même en rela-
tion aux situations observées.

Aus meiner persönlichen Erfahrung weiß ich, dass das
Alter unerwartet kommt. Eines Tages habe ich an einem
bestimmten Moment auf einer Treppe inne gehalten. Ich

schaffte es nicht, die Treppe in einem Zug hoch zu laufen.
Seitdem habe ich es nie mehr geschafft, diese Treppen hoch
zu laufen. Im selben Moment sah ich ein, dass ich nicht alles
tun kann, was ich tun will. Es war ein Ereignis mit doppelter
Wirkung - einer direkten und einer indirekten... Das bedeutet,
dass es kein Prozess ist. Alt zu sein ist ein Zustand: er kann
latent sein und er kann sich konkret äußern. In diesem Stück
ist dieses Phänomen die Hauptidee. Dieses Phänomen kenn-
zeichnet unsere Epoche. Es ist allen Generationen gemein. In
diesem Stück sind alle Menschen alt, doch der Autor sagt
paradoxerweise, dass die jüngsten die ältesten sind, was
bedeutet, dass sie mehr als die anderen ihre vitalen Impulse
verloren haben.
Das Alter ist nicht nur diese Hilflosigkeit, sondern auch ein
unangenehmes Gefühl, das dem Bewusstsein dieser
Hilflosigkeit folgt. Leute können alt sein, auch wenn sie jung
sind. Es gibt derzeit junge Menschen, die tatsächlich alt sind.
In der natürlichen Ordnung der Dinge ist das Alter die
Vorbereitung auf das Ende: es kann sehr lange dauern und es
kann sozusagen endlos sein... 
Die beste Art, das Schauspiel zu sehen, ist meiner Meinung
nach ähnlich zu den Augenblicken, in denen wir in einem
Fahrzeug reisen und wir entlang der Straße einige Szenen
sehen. Wir wählen einige Eindrücke schnell, oberflächlich und
ohne eigentlich auszuwählen. Schnell, weil wir keine Zeit
haben, wir hasten zur nächsten Szene. Wir bewegen uns wei-
ter, Erinnerungen kommen auf, wir vergessen nicht, was wir
gesehen haben und es mischt sich mit den Dingen, die wir
sehen werden. Die Herangehensweise, die ich vorschlage, will
nicht, dass wir Schlüsse ziehen, dass wir etwas rationalisieren,
dass wir zu einem gewissen Standpunkt gelangen, von dem
aus wir ein bestimmtes Problem betrachten. 
Diese Herangehensweise stapelt lediglich einen Eindruck über
den anderen und wir sollten aufgrund dieser Eindrücke unse-
re Erfahrungen aufwecken und vor allem sehen, was unsere
Lage ist: Leben wir, reagieren wir auf Dinge, wie wir gesehen
haben? Dieses Stück verlangt von seinen Zuschauern, einen
introspektiven Prozess zu beginnen, sich ihrer selbst im
Verhältnis zu diesen betrachteten Situationen zu erinnern.

Dejan Mijač
Director

NÙ¤ÁÈ·Ó ª›ÁÈ·Ù˜
™ÎËÓÔı¤ÙË˜
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Dejan Mijač graduated from the Academy of Dramatic
Arts in Belgrade in 1957. He has worked as a
permanent director at the National Theatre in Tuzla

(1957-1961), and then at the Serbian National Theatre in
Novi Sad (1962-1974). Pokondirena tikva by Jovan Sterija
Popovi, directed by him in 1973, has become one of the
milestones of the contemporary Yugoslav theatre. He has
taught acting at the Drama Studio of the SNP (1964-1972)
and at the Academy of Arts in Novi Sad (1978-1980), and
(since 1974) directing at the Faculty of Dramatic Arts. 
Since 1976 he has directed at the Yugoslav Drama Theatre
(Maxim Gorky’s Vasa Zheleznova, Branislav  Nusic’s At Sea,
Ljubomir Simovi ’s Shopalovic Travelling Theatre, Jovan Sterija
Popović’s Patriots, Molière’s The Misanthrope…). 
He has also directed in all significant theatres of the former
and present Yugoslavia. He has introduced a number of
innovations into the contemporary interpretation of Jovan
Sterija Popović and Branislav Nusic. 
He has received, more than once, the highest professional and
public awards. He lives in Belgrade, as a retired university
professor and still an active director.

√
¡Ù¤ÁÈ·Ó ª›ÁÈ·Ù˜ ·ÔÊÔ›ÙËÛÂ ·fi ÙËÓ ∞Î·‰ËÌ›·
£Â·ÙÚÈÎÒÓ ΔÂ¯ÓÒÓ ÙÔ˘ μÂÏÈÁÚ·‰›Ô˘, ÙÔ 1957.
∂ÚÁ¿ÛÙËÎÂ ˆ˜ ÛÎËÓÔı¤ÙË˜ ÛÙÔ ∂ıÓÈÎfi £¤·ÙÚÔ

ÙË˜ ΔÔ‡˙Ï· (1957-1961) Î·È ¤ÂÈÙ· ÛÙÔ ™ÂÚ‚ÈÎfi ∂ıÓÈÎfi
£¤·ÙÚÔ ÙÔ˘ ¡fi‚È ™·ÓÙ (1962-1974). ΔÔ 1973 ÛÎËÓÔı¤ÙËÛÂ
ÙÔ ¤ÚÁÔ Pokondirena tikva ÙÔ˘ °Èfi‚·Ó ™Ù¤ÚÈÁÈ· ¶Ôfi‚ÈÙ˜,
ÙÔ ÔÔ›Ô ·ÔÙ¤ÏÂÛÂ ¤Ó· ·fi Ù· ÔÚfiÛËÌ· ÙÔ˘ Û‡Á¯ÚÔÓÔ˘
ÁÈÔ˘ÁÎÔÛÏ·‚ÈÎÔ‡ ıÂ¿ÙÚÔ˘. ¢›‰·ÍÂ ˘ÔÎÚÈÙÈÎ‹ ÛÙË ™¯ÔÏ‹
ÀÔÎÚÈÙÈÎ‹˜ ÙÔ˘ SNP (1964-1972) Î·È ÛÙËÓ ∞Î·‰ËÌ›·
ΔÂ¯ÓÒÓ ÙÔ˘ ¡fi‚È ™·ÓÙ (1978-1980) Î·È ·fi ÙÔ 1974, ‰È‰¿-
ÛÎÂÈ ÛÎËÓÔıÂÛ›· ÛÙË ™¯ÔÏ‹ £Â·ÙÚÈÎÒÓ ΔÂ¯ÓÒÓ. ∞fi ÙÔ
1976 ÛÎËÓÔıÂÙÂ› ÛÙÔ ∂ıÓÈÎfi £¤·ÙÚÔ ÙË˜ °ÈÔ˘ÁÎÔÛÏ·‚›·˜
(Vasa Zheleznova ÙÔ˘ ª·Í›Ì °ÎfiÚÎÈ, At Sea ÙÔ˘
ªÚ¿ÓÈÛÏ·‚ ¡Ô‡ÛÈÙ˜, Shopalovic Travelling Theatre ÙÔ˘
§ÈÔ‡ÌÔÌÈÚ ™›ÌÔ‚ÈÙ˜, Patriots ÙÔ˘ °Èfi‚·Ó ™Ù¤ÚÈÁÈ·
¶Ôfi‚ÈÙ˜, √ ÌÈÛ¿ÓıÚˆÔ˜ ÙÔ˘ ªÔÏÈ¤ÚÔ˘ Î.¿.) Œ¯ÂÈ, Â›-
ÛË˜, ÂÚÁ·ÛÙÂ› ˆ˜ ÛÎËÓÔı¤ÙË˜ ÌÂ fiÏ· Ù· ÛÔ˘‰·›· ı¤·ÙÚ·
ÙË˜ ÚÒËÓ Î·È Ó˘Ó °ÈÔ˘ÁÎÔÛÏ·‚›·˜. ªÂ ÙËÓ ÚˆÙÔÔÚÈ·Î‹
Ì·ÙÈ¿ ÙÔ˘ ·Ó·Ó¤ˆÛÂ ÙË Û‡Á¯ÚÔÓË ·Ó¿ÁÓˆÛË ÙˆÓ °Èfi‚·Ó
™Ù¤ÚÈÁÈ· ¶Ôfi‚ÈÙ˜ Î·È ªÚ¿ÓÈÛÏ·‚ ¡Ô‡ÛÈÙ˜.
Œ¯ÂÈ ‚Ú·‚Â˘ıÂ› Â·ÓÂÈÏËÌÌ¤Óˆ˜ ÌÂ Ù· ÈÔ ÛËÌ·ÓÙÈÎ¿ Â·Á-
ÁÂÏÌ·ÙÈÎ¿ Î·È ÎÚ·ÙÈÎ¿ ‚Ú·‚Â›·. ∑ÂÈ ÛÙÔ μÂÏÈÁÚ¿‰È ˆ˜
Û˘ÓÙ·ÍÈÔ‡¯Ô˜ Î·ıËÁËÙ‹˜ ·ÓÂÈÛÙËÌ›Ô˘ Î·È ·Ú·Ì¤ÓÂÈ
ÂÓÂÚÁfi˜ ˆ˜ ÛÎËÓÔı¤ÙË˜.

Dejan Mijač biography
¡Ù¤ÁÈ·Ó ª›ÁÈ·Ù˜ ‚ÈÔÁÚ·Ê›·
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Dejan Mijač est diplômé de L’Académie des Arts
Dramatiques de Belgrade en 1957. Il a travaillé en tant
que directeur permanent du Théâtre National de Tuzla

(1957-1961), et ensuite au Théâtre National Serbe à Novi Sad
(1962-1974). «Pokondirena tikva» de Jovan Sterija Popovic,
dont il dirigea la mise en scène en 1973, est devenue un des
jalons du théâtre Yougoslave contemporain. 
Il a enseigné le métier de comédien au sein du Studio
Dramatique du SNP (1964-1972) et au sein de l’Académie des
Arts de Novi Sad (1978-1980), et (depuis 1974) il a dirigé la
Section des Arts Dramatiques. A partir de 1976 il a dirigé  la
mise en scène au sein du Théâtre Dramatique Yougoslave
(«Vasa Zheleznova» de Maxime Gorki, «A la mer» de Branislav
Nusic, «Shopalovic Travelling Theatre» de Liubomir Simovic,
«Les Patriotes» de Jovan Sterija Popovic, «Le Misanthrope» de
Molière…). Il a de même dirigé des mises en scène dans touts
les théâtres d’importance dans l’ancienne et l’actuelle
Yougoslavie. Il a introduit nombre d’innovations dans l’interpré-
tation contemporaine de Jovan Sterija Popović, et de Branislav
Nusic. Plus d’une fois il a reçu les plus hautes distinctions pro-
fessionnelles et celles du public. Il habite Belgrade, en tant que
professeur d’université retraité et en tant que directeur de mise
en scène toujours active.  

Dejan Mijač hat 1957 an der Akademie Dramatischer
Künste in Belgrad sein Diplom erworben. Er hat als
Intendant am Nationaltheater von Tuzla (1957-1961)

und dann am Serbischen Nationaltheater in Novi Sad (1962-
1974) gearbeitet. Das Stück „Pokondirena tikva“ von Jovan
Sterija Popovic, das er 1973 aufführte, ist einer der
Meilensteine des zeitgenössischen jugoslawischen Theaters
geworden. Er hat Schauspielkunst am Dramatikstudio des
SNP (1964-1972) und an der Kunstakademie in Novi Sad
(1978-1980) und (seit 1974) Regie an der Fakultät
Dramatischer Künste unterrichtet. Seit 1976 hat er am
Jugoslawischen Dramatischen Theater Regie geführt („Vasa
Zheleznova“ von Maxim Gorki, „Auf dem Meer“ von Branislav
Nusic, „Shopalovic Travelling Theatre“ von Ljubomir Simovi,
„Patrioten“ von Jovan Sterija Popovi, „Der Misanthrop“ von
Molière…). Er hat ebenfalls in allen bedeutenden Theatern
des ehemaligen und jetzigen Jugoslawien Regie geführt. Er hat
eine Anzahl Innovationen in die zeitgenössische Interpretation
von Jovan Sterija Popović und Branislav Nusic eingeführt.
Er hat mehr als einmal die höchsten professionellen und
öffentlichen Anerkennungen erhalten. Er lebt in Belgrad als
emeritierter Universitätsprofessor und als noch aktiver
Regisseur.
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The Yugoslav Drama Theatre was founded in 1947 as the
representative theatre of the new Yugoslavia. Many
prominent actors from other cultural centres were asked

to participate in the making of a theatre. The famous director
Bojan Stupica was appointed the head of the theatre as the art
director. The repertoire orientation of the YDT was to the high
literary level: the classics, both national and foreign,
performed in new ways, and modern plays setting new
standards. This was to remain the YDT’s basic orientation up
to the present day. The best directors of ex-Yugoslav space
have been directing in YDP - before and now. YDP burnt in
1997. The renovated scene was openned in May 2003, with
the premiere of Jovan Sterija Popovi? Patriots, directed by
Dejan Mija. Hamlet was the fifteenth premiere under the new
roof. 
Other performances on the repertoire: Biljana Srbljanović
Locusts, Supermarket, The Belgrade Trilogy, Shakespeare The
Merchant of Venice, Hamlet, Chekhov Seagull, Bulgakov,
Molière, Jovanovi? Molière – One Life More, Marin Drzi The
Miser, Milena Markovi? The Tracks, Pavilions, Dejan Dukovski
Powder Keg, Uglje?a ?ajtinac Huddersfield, David Here Blue
Room, Neil LaBute Bash, Jovan Hristi Terrace, Leonid
Andreyev Dog Waltz, Ödön von Horvath Italian Night, Woody
Alen Death.

T
o °ÈÔ˘ÁÎÔÛÏ·‚ÈÎfi ¢Ú·Ì·ÙÈÎfi £¤·ÙÚÔ (°¢£) ÙÔ˘
μÂÏÈÁÚ·‰›Ô˘ È‰Ú‡ıËÎÂ ÙÔ 1947 ÌÂ ÛÙfi¯Ô ÙËÓ ÂÎÚÔ-
ÛÒËÛË ÙÔ˘ Ó¤Ô˘ ÁÈÔ˘ÁÎÔÛÏ·‚ÈÎÔ‡ ıÂ¿ÙÚÔ˘. ¶ÔÏÏÔ›

ÂÍ¤¯ÔÓÙÂ˜ ËıÔÔÈÔ› ·fi ¿ÏÏ· ÔÏÈÙÈÛÙÈÎ¿ Î¤ÓÙÚ· ÎÏ‹ıËÎ·Ó
Ó· Û˘ÌÌÂÙ¿Û¯Ô˘Ó ÛÙË ‰ËÌÈÔ˘ÚÁ›· ÙÔ˘.
√ ÁÓˆÛÙfi˜ ÛÎËÓÔı¤ÙË˜, ªfiÁÈ·Ó ™ÙÔ‡ÈÙÛ·, ÙÔÔıÂÙ‹ıË-
ÎÂ ÛÙË ı¤ÛË ÙÔ˘ Î·ÏÏÈÙÂ¯ÓÈÎÔ‡ ‰ÈÂ˘ı˘ÓÙ‹. √È ÂÈÏÔÁ¤˜ ÙÔ˘
ÚÂÂÚÙÔÚ›Ô˘ ÙÔ˘ °¢£ ˘‹ÚÍ·Ó ˘„ËÏÔ‡ ÂÈ¤‰Ô˘: ÎÏ·ÛÈÎ¿
¤ÚÁ·, ÙfiÛÔ ÁÈÔ˘ÁÎÔÛÏ·‚ÈÎ¿, fiÛÔ Î·È Í¤Ó·, Ô˘ ·Ó¤‚·ÈÓ·Ó
ÛÂ Ó¤Â˜ ÚÔÛÂÁÁ›ÛÂÈ˜ ·ÏÏ¿ Î·È Û‡Á¯ÚÔÓ· ¤ÚÁ· Ô˘ ı·
‰ËÌÈÔ˘ÚÁÔ‡Û·Ó Ó¤Â˜ ÚÔÔÙÈÎ¤˜ ÁÈ· ÙÔ ÁÈÔ˘ÁÎÔÛÏ·‚ÈÎfi
ı¤·ÙÚÔ. ÕÏÏˆÛÙÂ, ·ÎfiÌË Î·È Û‹ÌÂÚ· ÙÔ °¢£ ÂÍ·ÎÔÏÔ˘ıÂ›
Ó· ˘ËÚÂÙÂ› ÙÔ˘˜ ›‰ÈÔ˘˜ ÛÙfi¯Ô˘˜. 
√È ÛËÌ·ÓÙÈÎfiÙÂÚÔÈ ÛÎËÓÔı¤ÙÂ˜ ÙË˜ ÚÒËÓ °ÈÔ˘ÁÎÔÛÏ·‚›·˜
¤¯Ô˘Ó Û˘ÓÂÚÁ·ÛÙÂ› ÌÂ ÙÔ °¢£.
ΔÔ °¢£ Î¿ËÎÂ ÙÔ 1997. ΔÔ ·Ó·Î·ÈÓÈÛÌ¤ÓÔ ı¤·ÙÚÔ ÂÁÎ·ÈÓÈ¿-
ÛÙËÎÂ ÙÔÓ ª¿ÈÔ ÙÔ˘ 2003, ÌÂ ÙËÓ ÚÂÌÈ¤Ú· ÙÔ˘ ¤ÚÁÔ˘
Patriots ÙÔ˘ °Èfi‚·Ó ¶Ôfi‚ÈÙ˜, ÛÂ ÛÎËÓÔıÂÛ›· ¡Ù¤ÁÈ·Ó
ª›ÁÈ·Ù˜. √ ÕÌÏÂÙ ‹Ù·Ó ÙÔ ‰¤Î·ÙÔ ¤ÌÙÔ ¤ÚÁÔ Ô˘ ·ÚÔ˘-
ÛÈ¿ÛÙËÎÂ ÛÙË Ó¤· ÛÎËÓ‹. ªÂÙ·Í‡ ¿ÏÏˆÓ ·ÚÔ˘ÛÈ¿ÛÙËÎ·Ó
Ù· ¤ÚÁ·: Locusts, Supermarket, The Belgrade Trilogy ÙË˜
ªÈÏÈ¿Ó· ™ÂÚÌÏÈ¿ÓÔ‚ÈÙ˜, ŒÌÔÚÔ˜ ÙË˜ μÂÓÂÙ›·˜ Î·È
ÕÌÏÂÙ ÙÔ˘ ™·›ÍËÚ, °Ï¿ÚÔ˜ ÙÔ˘ ΔÛ¤¯ˆÊ, ªÔÏÈ¤ÚÔ˜ ÙÔ˘
ªÔ˘ÏÁÎ¿ÎˆÊ, Molière–One Life More ÙÔ˘ °ÈÔ‚¿ÓÔ‚ÈÙ˜,
The Miser ÙÔ˘  ª·Ú›Ó ¡Ù¤Ú˙ÈÙ˜, The Tracks Î·È Pavilions
ÙË˜  ªÈÏ¤Ó· ª¿ÚÎÔ‚ÈÙ˜, ¶˘ÚÈÙÈ‰·Ôı‹ÎË ÙÔ˘ ¡Ù¤ÁÈ·Ó
¡ÙÔ˘ÎfiÊÛÎÈ, Huddersfield ÙË˜ √˘ÏÈ¤˙· ™¿ÙÈÓ·Î, ªÏÂ
¢ˆÌ¿ÙÈÔ ÙÔ˘ ¡Ù¤È‚ÈÓÙ ŒÈÚ, Bash ÙÔ˘ ¡ËÏ §·ÌÔ‡Ù,
Terrace ÙÔ˘ °Èfi‚·Ó ÃÚ›ÛÙÈÙ˜, Dog Waltz ÙÔ˘ §ÂÔÓ›ÓÙ
∞ÓÙÚ¤ÁÈÂÊ, πÙ·ÏÈÎ‹ ¡‡¯Ù· ÙÔ˘ ÃfiÚ‚·Ù, £¿Ó·ÙÔ˜ ÙÔ˘ °Ô‡ÓÙÈ
ÕÏÏÂÓ.

The Yugoslav Drama Theatre
°ÈÔ˘ÁÎÔÛÏ·‚ÈÎfi ¢Ú·Ì·ÙÈÎfi £¤·ÙÚÔ ÙÔ˘ μÂÏÈÁÚ·‰›Ô˘ 
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Le Théâtre Dramatique Yougoslave a été fondé en 1947 en
tant que le théâtre représentative de la Yougoslavie.
Beaucoup de comédiens de valeur provenant d’autres cen-

tres culturels ont étés interpellés pour participer à la création de
ce théâtre. Le fameux directeur de mise en scène, Bojan Stupica
a été nommé à la tête du théâtre en tant que directeur artistique.
L’orientation du TDY visait un haut niveau littéraire: les classi-
ques, nationaux et étrangers, interprétés des nouvelles façons,
et des spectacles modernes qui ont établis des nouveaux stan-
darts. Cela reste la principale orientation du TDY jusqu’à nos
jours. Les meilleurs directeurs de mise en scène de l’espace ex-
Yougoslave, ont travaillé au sein du TDY, tant avant, qu’au-
jourd’hui. Le TDY a brûlé en 1997. La scène rénovée fut ouverte
en Mai 2003, avec la première des «Patriotes» de Jovan Sterija
Popovic, mis en scène par Dejan Mijac. «Hamlet» fut la quin-
zième première sous le nouveau toit. D’autres pièces du réper-
toire sont: «Locusts», «Supermarket», «Belgrade Trilogy» de
Biljana Srbljanovic, «Le Marchand de Venise», «Hamlet» de
Shakespeare, «La Mouette» de Tchekhov, des pièces de
Boulgakov, de Molière, de Jovanovic, «Une Vie en Plus» de
Molière, «La Misère» de Marin Drzic, «Les Camions» et
«Pavillons» de Milena Marcovik, «Powder Keg» de Dejan
Dukovski, «Huddersfield» de Ugljesa Sajtinac, «La Chambre
Bleue» de David Here, «Bash» de Neil LaBute, «Terrace»  de
Jovan Hristic, «Dog Waltz» de Leonid Andreyev, «La Nuit
Italiènne» de Ödön von Horvath, «La Mort» de Woody Alen.

Das Jugoslawische Dramatische Theater ist 1947 als das
repräsentative Theater des neuen Jugoslawiens gegrün-
det worden. Viele prominente Schauspieler von anderen

kulturellen Zentren wurden gebeten, zu der Entstehung eines
Theaters beizutragen. Der berühmte Regisseur Bojan Stupica
wurde zum Intendanten des Theaters ernannt. 
Die Repertoireorientierung des JDT stand seit Anbeginn auf
hohem literarischen Niveau: die Klassiker, sowohl jugoslawi-
sche als auch ausländische, in neuer Weise in Szene gesetzt
und moderne Stücke, die neue Standards setzten. Dies ist bis
zum heutigen Tag die Grundorientierung des JDT geblieben. 
Die besten Regisseure des ehemaligen Jugoslawiens haben im
JDT Regie geführt – zuvor und auch jetzt. Das JDT brannte
1997 nieder. Die renovierte Bühne wurde im Mai 2003 mit
der Premiere von Jovan Sterija Popovi?s „Patrioten“ unter der
Regie von Dejan Mijač wieder eröffnet. „Hamlet“ ist die 15.
Premiere unter dem neuen Dach gewesen. 
Andere Aufführungen im Repertoire: Biljana Srbljanovićs
„Heuschrecken“, „Supermarkt“, „Die Belgrader Trilogie“;
Shakespeares „Der Kaufmann von Venedig“, „Hamlet“;
Tschechows „Seemöwe“; Bulgakow, Molière und Jovanovi?s
„Molière – noch ein Leben“; Marin Drzi?s „Der Geizkragen“,
Milena Markovi?s „Die Gleise“, „Pavillons“; Dejan Dukovskis
„Pulverfass“; Uglje?a ?ajtinacs „Huddersfield“; David Heres
„Blaues Zimmer“; Neil LaButes „Bash“; Jovan Hristi?s
„Terrasse“; Leonid Andreyevs „Hundewalzer“, Ödön von
Horvaths „Italienische Nacht“;  Woody Allens „Tod“.
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Prizes: who needs them? 

In our success-driven world, awards have become one of the
most common expressions of “making it”, but they have
also come to epitomize the superficiality and transience of

success. Do the juries, boards and academies who select the
winners cater at times too obligingly to fashion, shallowness
and the temporary? In other words, hasn’t the very spirit of our
time devalued the traditional meaning of awards as recognition
for ground-breaking achievement? 
Yes, prizes still open doors and change lives. But do their
winners change the lives of their addressees - the audience?
Do juries mistake acts of pure speculation for strokes of
genius, spectacular but shallow tricks for innovation, causing
further estrangement between the audience and the art?
Literary awards given with great fanfare to totally unreadable
books have certainly had this effect. What’s the situation in
the theatre? And how does theatre stand in comparison with
the world of cinema, where awards (and their ceremonies)
have quite frequently served as an antidote to outrageous
political acts and tendencies? Some theatre awards have gone
counter to negative criticism, causing real reversals of a show’s
fortune. But don’t they more often cause swollen heads, in the
case of the young, and a feeling of being “untouchable”, in the
case of the more mature? Resting on old laurels, never getting
the laurels one deserves, or having to look to one’s laurels may
be equally challenging.

μÚ·‚Â›·: ¶ÔÈÔ˜ Ù· ¯ÚÂÈ¿˙ÂÙ·È;

™
ÙÔÓ ÛËÌÂÚÈÓfi ÎfiÛÌÔ, ÙÔÓ ·ÊÈÂÚˆÌ¤ÓÔ ÛÙÔ Î˘Ó‹ÁÈ
ÙË˜ ÂÈÙ˘¯›·˜, Ù· ‚Ú·‚Â›· ·ÔÙÂÏÔ‡Ó Ì›· ·fi ÙÈ˜ ÈÔ
Û˘ÓËıÈÛÌ¤ÓÂ˜ ÂÎÊÚ¿ÛÂÈ˜ ·Ó·ÁÓÒÚÈÛË˜ Ù·˘Ùfi¯ÚÔÓ·,

fiÌˆ˜, ·ÓÙ·Ó·ÎÏÔ‡Ó Î·È ÙÔÓ ÂÈÊ·ÓÂÈ·Îfi Î·È ÂÊ‹ÌÂÚÔ ¯·Ú·-
ÎÙ‹Ú· ÙË˜ ÂÈÙ˘¯›·˜. ª‹ˆ˜ ÔÈ ÂÈÙÚÔ¤˜, Ù· Û˘Ì‚Ô‡ÏÈ·
Î·È ÔÈ ·Î·‰ËÌ›Â˜ Ô˘ ÂÈÏ¤ÁÔ˘Ó ÙÔ˘˜ ÓÈÎËÙ¤˜, ˘ÔÎ‡ÙÔ˘Ó
ÔÏ‡ Â‡ÎÔÏ· ÌÂÚÈÎ¤˜ ÊÔÚ¤˜ ÛÙË Ìfi‰·, ÙÔ ÚË¯fi Î·È ÙÔ ÂÊ‹-
ÌÂÚÔ; ªÂ ¿ÏÏ· ÏfiÁÈ·, Ì‹ˆ˜ ÙÔ ÓÂ‡Ì· ÙˆÓ Î·ÈÚÒÓ Ì·˜
··Í›ˆÛÂ ÙÔ ·Ú·‰ÔÛÈ·Îfi ÓfiËÌ· ÙˆÓ ‚Ú·‚Â›ˆÓ, ˆ˜ Û‡Ì‚Ô-
ÏÔ ·Ó·ÁÓÒÚÈÛË˜ ÂÓfi˜ Î·ÈÓÔÙfiÌÔ˘ ÂÈÙÂ‡ÁÌ·ÙÔ˜;
¡·È, Ù· ‚Ú·‚Â›· Û˘ÓÂ¯›˙Ô˘Ó Ó· ·ÓÔ›ÁÔ˘Ó fiÚÙÂ˜ Î·È Ó·
·ÏÏ¿˙Ô˘Ó ˙ˆ¤˜. ∞ÏÏ¿˙Ô˘Ó, fiÌˆ˜, ÔÈ ÓÈÎËÙ¤˜ ÙÈ˜ ˙ˆ¤˜ ·˘ÙÒÓ
ÛÙÔ˘˜ ÔÔ›Ô˘˜ ·Â˘ı‡ÓÔÓÙ·È, ‰ËÏ·‰‹ ÙÔ˘ ÎÔÈÓÔ‡ ÙÔ˘˜;
ª‹ˆ˜ ÔÈ ÎÚÈÙÈÎ¤˜ ÂÈÙÚÔ¤˜ ÂÎÏ·Ì‚¿ÓÔ˘Ó ÓÂÊÂÏÒ‰ÂÈ˜
ÚÔÛ¿ıÂÈÂ˜ ˆ˜ ÂÎÏ¿Ì„ÂÈ˜ È‰ÈÔÊ˘›·˜ Î·È ıÂ·Ì·ÙÈÎ¿ ·ÏÏ¿
ÚË¯¿ Â˘Ú‹Ì·Ù· ˆ˜ Î·ÈÓÔÙÔÌ›Â˜, ÚÔÎ·ÏÒÓÙ·˜, Î·Ù’ ·˘ÙfiÓ
ÙÔÓ ÙÚfiÔ, ·ÎfiÌ· ÌÂÁ·Ï‡ÙÂÚË ·ÔÍ¤ÓˆÛË ·Ó¿ÌÂÛ· ÛÙÔ
ÎÔÈÓfi Î·È ÙËÓ Ù¤¯ÓË; Δ· ÏÔÁÔÙÂ¯ÓÈÎ¿ ‚Ú·‚Â›· Ô˘ ·ÔÓ¤ÌÔ-
ÓÙ·È ÌÂ ÂÎÎˆÊ·ÓÙÈÎ¤˜ Ù˘Ì·ÓÔÎÚÔ˘Û›Â˜ ÛÂ ‚È‚Ï›· Ô˘ ‰ÂÓ
‰È·‚¿˙ÔÓÙ·È, ¤¯Ô˘Ó ·Ó·ÌÊÈÛ‚‹ÙËÙ· ·˘Ùfi ÙÔ ·ÔÙ¤ÏÂÛÌ·.
∞ÏÏ¿, ÙÈ Û˘Ì‚·›ÓÂÈ ÌÂ ÙÔ ı¤·ÙÚÔ;
∫·È Ô‡ ‚Ú›ÛÎÂÙ·È ÙÔ ı¤·ÙÚÔ ÛÂ Û¯¤ÛË ÌÂ ÙÔÓ ÎfiÛÌÔ ÙÔ˘
ÎÈÓËÌ·ÙÔÁÚ¿ÊÔ˘, fiÔ˘ Ù· ‚Ú·‚Â›· (Î·È ÔÈ ÙÂÏÂÙ¤˜ ÙÔ˘˜)
ÔÏ‡ Û˘¯Ó¿ ÏÂÈÙÔ˘ÚÁÔ‡Ó ˆ˜ ·ÓÙ›‰ÔÙÔ ÛÂ ÂÍˆÊÚÂÓÈÎ¤˜ ÔÏÈ-
ÙÈÎ¤˜ Ú¿ÍÂÈ˜ Î·È Ù¿ÛÂÈ˜; ∫¿ÔÈ· ıÂ·ÙÚÈÎ¿ ‚Ú·‚Â›· ¤¯Ô˘Ó
·ÔÓÂÌËıÂ› ÛÂ ·Ú·ÛÙ¿ÛÂÈ˜ Ô˘ Â›¯·Ó ‰Â¯ÙÂ› ·ÚÓËÙÈÎ¤˜
ÎÚÈÙÈÎ¤˜, ·ÏÏ¿˙ÔÓÙ·˜, ¤ÙÛÈ, ÙËÓ Ù‡¯Ë ÙÔ˘˜. ª‹ˆ˜, fiÌˆ˜,
ÙÂÏÈÎ¿, Ù· ıÂ·ÙÚÈÎ¿ ‚Ú·‚Â›· «ÊÔ˘ÛÎÒÓÔ˘Ó» ÙÂÏÈÎ¿ Ù·
Ì˘·Ï¿ ÙˆÓ Ó¤ˆÓ Î·È ¯·Ú›˙Ô˘Ó ÛÙÔ˘˜ ˆÚÈÌfiÙÂÚÔ˘˜ ÙËÓ
·›ÛıËÛË fiÙÈ Â›Ó·È ¿ÙÚˆÙÔÈ;
∏ ÚfiÎÏËÛË ÁÈ· ¤Ó· ıÂ·ÙÚÈÎfi ‚Ú·‚Â›Ô ÌÔÚÂ› Ó· Â›Ó·È Ë
›‰È· Â›ÙÂ Î¿ÔÈÔ˜ Â·Ó··‡ÂÙ·È ÛÙÈ˜ ‰¿ÊÓÂ˜ ÙÔ˘, Â›ÙÂ ‰ÂÓ
·›ÚÓÂÈ ÔÙ¤ ÙÈ˜ ‰¿ÊÓÂ˜ Ô˘ ÙÔ˘ ·Í›˙Ô˘Ó Â›ÙÂ ·Ó·ÁÎ¿˙ÂÙ·È
Ó· ÎÔÈÙ¿ÂÈ ÙÈ˜ ‰¿ÊÓÂ˜ ÙˆÓ ¿ÏÏˆÓ.

Colloquium
Association Internationale des Critiques de Théâtre 

™˘ÌfiÛÈÔ
¢ÈÂıÓ‹˜ ŒÓˆÛË ∫ÚÈÙÈÎÒÓ £Â¿ÙÚÔ˘
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Qui a besoin des prix? 

Dans un monde mené par la gloire, les prix sont devenus
une des expressions les plus courantes de la «réussite»,
mais ils en sont aussi venus à représenter le caractère

superficiel et éphémère du succès. Est-ce que les jurys, les
conseils et les académies qui choisissent les gagnants se sou-
mettent parfois trop à la mode, à la superficialité et au provisoire? 
En d’autres mots, est-ce que notre époque n’a pas dévalorisé la
signification traditionnelle des prix en tant que reconnaissance
de réalisations exceptionnelles? Certes, les prix nous ouvrent tou-
jours des portes et transforment notre vie. Mais est-ce que les
gagnants changent aussi la vie de leur public? Est-ce que les
jurys confondent des gestes de pure spéculation avec des coups
de génie, des effets spectaculaires mais superficiels avec l’inno-
vation, suscitant encore plus de distance entre le public et l’art?
Des prix littéraires accordés avec grand bruit à des livres illisibles
ont certainement eu un tel effet. Mais qu’en est-il au théâtre?
Et comment le théâtre se compare-t-il au cinéma, où les prix (et
leurs cérémonies) ont souvent servi d’antidote à des tendances
et à des gestes politiques outranciers? Certains prix en théâtre
ont servi à contrer une critique défavorable, suscitant un effet
contraire sur le sort d’un spectacle. Mais la plupart du temps, ne
causent-ils pas un enflement de la tête, dans le cas des jeunes
artistes, et le sentiment de devenir «intouchable» dans le cas
des artistes plus âgés? Il peut être aussi difficile de se reposer sur
ses lauriers que de ne jamais recevoir les lauriers que l’on mérite
ou de devoir regarder ceux des autres.

Wer braucht eigentlich preisverleihungen?

In einer von Erfolg gesteuerten Welt wie dieser sind
Auszeichnungen meist zu einem Synonym dafür geworden,
dass er oder sie den Durchbruch geschafft hat. Gleichzeitig

stehen sie aber auch für die Oberflächlichkeit und
Vergänglichkeit des erlangten Ruhmes. Machen sich Jurys,
Gremien und Akademien nicht zu oft zu Sklaven von Mode,
schönem Schein und Schnelllebigkeit? Oder anders ausge-
drückt: muss man sich nicht fragen, ob unsere moderne
Vorstellung die ursprüngliche Idee eines zuerkannten Preises,
nämlich als Auszeichnung für außergewöhnliche Leistungen,
verkennt? Es stimmt schon, Preise öffnen Türen und verändern
das Leben ihrer Gewinner. Aber schaffen diese es auch, das
Leben derjenigen zu verändern, die sie ansprechen wollen,
nämlich ihr Publikum? Lassen sich Jurys bisweilen nicht von
purer Spekulation und blenderischen Tricks täuschen, die sie
für innovativ halten oder gar als Geniestreiche ansehen, und
tragen so zu einer immer größer werdenden Verfremdung zwi-
schen Publikum und Kunst bei? Wenn absolut unlesbare
Bücher mit großem Trara Literaturpreise absahnen, hat das
genau diese Wirkung. Wie sieht’s diesbezüglich eigentlich
beim Theater aus? Und wie verhält sich die Theater- zur
Kinowelt, in der Preise und Preisverleihungen nicht selten
dazu dienen, gegen unliebsame politische Gesten und
Tendenzen anzugehen? Sicherlich diente die ein oder andere
Theater-Auszeichnung dazu, negativer Kritik entgegenzuwir-
ken und dadurch den Erfolg des jeweiligen Stücks maßgeblich
zu beeinflussen. Aber kommt es nicht weitaus häufiger vor,
dass sie bei jungen Schauspielern zu Starallüren und bei älte-
ren gar zum „Mythos der Unnahbarkeit“ führen? Sich auf den
eigenen Lorbeeren auszuruhen, nie die bekommen, die man
eigentlich verdient hätte, oder die eines anderen bewundern
zu müssen ist wohl gleichermaßen als Herausforderung zu
sehen.

Ian Herbert
President International Association of Theatre Critics

ÿ·Ó Ã¤ÚÌÂÚÙ
¶ÚfiÂ‰ÚÔ˜ ÙË˜ ¢ÈÂıÓÔ‡˜ ŒÓˆÛË˜ ∫ÚÈÙÈÎÒÓ £Â¿ÙÚÔ˘
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The Europe Theatre Prize (60,000 Euros), a pilot
programme launched by the European Commission, was
inaugurated in 1986 under the auspices of the European

Community, as a prize to be awarded to personalities or
theatrical companies that “have contributed to the realisation
of cultural events that promote understanding and the
exchange of knowledge between peoples.” The Europe Theatre
Prize is recognised by The European Parliament and The
European Council as a “European cultural interest
organisation”. In keeping with these criteria, the first artist to
whom an international jury, led by Irene Papas, awarded the
Europe Theatre Prize in 1987 was Ariane Mnouchkine for her
work with the Théâtre du Soleil. The presentation of the award
to Mnouchkine proved to be a “thrilling and visionary coup de
théâtre”: at the prize-giving, broadcast via Eurovision from the
Greek Amphitheatre in Taormina, the director said she hoped
the barriers that still divided Europe into two separate blocs
would be eliminated, and that she intended to dedicate her
prize to artists in the “other” Europe, then under Communist
rule. At a time when it was becoming increasingly difficult to
produce committed theatre also in the West, the prize allowed
the Théâtre du Soleil to continue to pursue its activities and
research. That same year, the then European Commissioner of
Culture Carlo Ripa di Meana decided to award a special prize
to the Greek actress Melina Mercouri, who had been appointed
as her country’s Minister of Culture, for having succeeded in
combining her love of politics and her profound cultural
awareness in her public and artistic activities.
The next edition of the Europe Theatre Prize focused more
intensely and directly on the chosen artist and his way of
working. The prize was given to Peter Brook that year,
introducing a new section that has since become one of the
most characteristic and appreciated features of the Europe
Prize: an analysis and study of the work of the prize-winning
artist, which that year took the form of three unforgettable
days of meetings, consisting of a memorable improvised
dialogue between Peter Brook and Grotowski, a wealth of
personal accounts and testimonies, video screenings, and
demonstrations, open to the public, given by the eminent
director and some of his favourite actors. The stimulating
activities of those three days are documented in the book
entitled Gli anni di Peter Brook.
Since the second edition, the Europe Prize has been under the
patronage of the Council of Europe and UNESCO, and has
collaborated with the Association Internationale des Critiques
de Théâtre. The third edition saw the prize go to Giorgio

Δ
Ô ∂˘Úˆ·˚Îfi μÚ·‚Â›Ô £Â¿ÙÚÔ˘ (60.000 Â˘ÚÒ) ÍÂÎ›ÓËÛÂ
ˆ˜ ÈÏÔÙÈÎfi ÚfiÁÚ·ÌÌ· ÙË˜ ∂˘Úˆ·˚Î‹˜ ∂ÈÙÚÔ‹˜ ÙÔ
1986 ÌÂ ÙËÓ ˘ÔÛÙ‹ÚÈÍË ÙË˜ ∂˘Úˆ·˚Î‹˜ ∫ÔÈÓfiÙËÙ·˜,

ÌÂ ÛÎÔfi Ó· ‚Ú·‚Â‡ÛÂÈ ÚÔÛˆÈÎfiÙËÙÂ˜ ‹ ıÈ¿ÛÔ˘˜ Ô˘ «¤¯Ô˘Ó
Û˘Ì‚¿ÏÂÈ ÛÙËÓ Ú·ÁÌ·ÙÔÔ›ËÛË ÔÏÈÙÈÛÙÈÎÒÓ ÁÂÁÔÓfiÙˆÓ ÌÂ

Î·ıÔÚÈÛÙÈÎfi ÚfiÏÔ ÁÈ· ÙËÓ ·ÌÔÈ‚·›· Î·Ù·ÓfiËÛË ÌÂÙ·Í‡ ÙˆÓ Ï·ÒÓ».
∞Ó·ÁÓˆÚ›ÛÙËÎÂ ·fi ÙÔ ∂˘Úˆ·˚Îfi ∫ÔÈÓÔ‚Ô‡ÏÈÔ Î·È ÙÔ
∂˘Úˆ·˚Îfi ™˘Ì‚Ô‡ÏÈÔ ˆ˜ «ÔÚÁ·ÓÈÛÌfi˜ Â˘Úˆ·˚ÎÔ‡ ÔÏÈÙÈÛÙÈÎÔ‡
ÂÓ‰È·Ê¤ÚÔÓÙÔ˜». 
™‡ÌÊˆÓ· ÌÂ ·˘Ù¿ Ù· ÎÚÈÙ‹ÚÈ·, Ë ÚÒÙË Î·ÏÏÈÙ¤¯ÓË˜ Ô˘ ‚Ú·‚Â‡-
ÙËÎÂ ÙÔ 1987 ·fi ÙË ‰ÈÂıÓ‹ ÎÚÈÙÈÎ‹ ÂÈÙÚÔ‹, ÌÂ ÚfiÂ‰ÚÔ ÙËÓ
∂ÈÚ‹ÓË ¶·¿, ‹Ù·Ó Ë ∞ÚÈ¿Ó ªÓÔ˘ÛÎ›Ó, ÁÈ· ÙËÓ Î·ÏÏÈÙÂ¯ÓÈÎ‹ ÙË˜
ÚÔÛÊÔÚ¿ ÌÂ ÙËÓ ÔÌ¿‰· ÙË˜, ÙÔ £¤·ÙÚÔ ÙÔ˘ ◊ÏÈÔ˘. ∏ ·ÔÓÔÌ‹
ÙÔ˘ ‚Ú·‚Â›Ô˘ ÛÙËÓ ∞ÚÈ¿Ó ªÓÔ˘ÛÎ›Ó ‹Ù·Ó ¤Ó· ÁÂÁÔÓfi˜ ÂÍ·ÈÚÂÙÈÎ‹˜
ÛËÌ·Û›·˜, Û˘ÁÎÈÓËÙÈÎfi Î·È ÚÔÊËÙÈÎfi. ∫·Ù¿ ÙË ‰È¿ÚÎÂÈ· ÙË˜ ÙÂÏÂ-
Ù‹˜ ·ÔÓÔÌ‹˜, Ô˘ ÌÂÙ·‰fiıËÎÂ ÛÂ fiÏË ÙËÓ ∂˘ÚÒË ·fi ÙÔ
·Ú¯·›Ô ÂÏÏËÓÈÎfi ı¤·ÙÚÔ ÙË˜ Δ·ÔÚÌ›Ó·, Ë Î·ÏÏÈÙ¤¯ÓË˜ Â˘¯‹ıËÎÂ
Ó· ¤ÛÂÈ ÂÈÙ¤ÏÔ˘˜ ÙÔ ÙÔ›¯Ô˜ Ô˘ ¯ÒÚÈ˙Â ·ÎfiÌ· ÂÎÂ›ÓË ÙËÓ ÂÔ¯‹
Ù· ‰‡Ô ÌÏÔÎ ÙË˜ Â˘Úˆ·˚Î‹˜ ËÂ›ÚÔ˘ Î·È ‰‹ÏˆÛÂ fiÙÈ ·ÊÈÂÚÒÓÂÈ
ÙÔ ‚Ú·‚Â›Ô ÙË˜ ÛÙÔ˘˜ Î·ÏÏÈÙ¤¯ÓÂ˜ ÙË˜ ¿ÏÏË˜ ∂˘ÚÒË˜, ÙË˜ ·Ô-
Î·ÏÔ‡ÌÂÓË˜ ÙfiÙÂ ∞Ó·ÙÔÏÈÎ‹˜ ∂˘ÚÒË˜. ¶·Ú¿ÏÏËÏ·, ÌÂ ÙÔ ‰Â‰Ô-
Ì¤ÓÔ fiÙÈ ÙÔ ÛÙÚ·ÙÂ˘Ì¤ÓÔ ı¤·ÙÚÔ Û˘Ó·ÓÙ¿ ‰˘ÛÎÔÏ›Â˜ ·ÎfiÌ· Î·È
ÛÙË ¢‡ÛË, Ë ÔÈÎÔÓÔÌÈÎ‹ ÂÓ›Û¯˘ÛË Ô˘ Û˘Ófi‰Â˘Â ÙÔ ‚Ú·‚Â›Ô ̆ ‹Ú-
ÍÂ ÛËÌ·ÓÙÈÎ‹ ÁÈ· ÙÔ £¤·ÙÚÔ ÙÔ˘ ◊ÏÈÔ˘, ÒÛÙÂ Ó· Û˘ÓÂ¯›ÛÂÈ ÙÈ˜
‰Ú·ÛÙËÚÈfiÙËÙÂ˜ Î·È ÙË ıÂ·ÙÚÈÎ‹ ÙÔ˘ ·Ó·˙‹ÙËÛË.ΔËÓ ›‰È· ¯ÚÔÓÈ¿,
Ô ∫¿ÚÏÔ ƒ›· ÓÙÈ ªÂ¿Ó·, Ô ÙfiÙÂ Â›ÙÚÔÔ˜ ÔÏÈÙÈÛÌÔ‡ ÙË˜
∂˘Úˆ·˚Î‹˜ ∫ÔÈÓfiÙËÙ·˜, ·ÔÊ¿ÛÈÛÂ Ó· ÙÈÌ‹ÛÂÈ ÌÂ ¤Ó· ÂÈ‰ÈÎfi
‚Ú·‚Â›Ô ÙËÓ ∂ÏÏËÓ›‰· ËıÔÔÈfi ªÂÏ›Ó· ªÂÚÎÔ‡ÚË, ÙfiÙÂ
ÀÔ˘ÚÁfi ¶ÔÏÈÙÈÛÌÔ‡ ÙË˜ ∂ÏÏ¿‰·˜, ÁÈ· ÙËÓ ÈÎ·ÓfiÙËÙ¿ ÙË˜ Ó·
Û˘Ó‰˘¿˙ÂÈ ÙfiÛÔ ÛÙËÓ Î·ÏÏÈÙÂ¯ÓÈÎ‹ fiÛÔ Î·È ÛÙË ‰ËÌfiÛÈ· ˙ˆ‹
ÙË˜, ÙÔ ¿ıÔ˜ ÁÈ· ÙËÓ ÔÏÈÙÈÎ‹ ÌÂ ÌÈ· ‚·ıÈ¿ Â˘·ÈÛıËÛ›· ÛÂ
ı¤Ì·Ù· ÔÏÈÙÈÛÌÔ‡. 
™ÙËÓ ÂfiÌÂÓË ‰ÈÔÚÁ¿ÓˆÛË, ‰fiıËÎÂ ¤ÌÊ·ÛË ÛÙËÓ ÚÔÛˆÈÎfiÙËÙ·
ÙˆÓ ‚Ú·‚Â˘Ì¤ÓˆÓ ·ÏÏ¿ Î·È ÛÙÔ È‰È·›ÙÂÚÔ ‡ÊÔ˜ ÙÔ˘ Î·ÏÏÈÙÂ¯ÓÈÎÔ‡
ÙÔ˘˜ ¤ÚÁÔ˘. ΔÔ ‚Ú·‚Â›Ô Ô˘ ·ÔÓÂÌ‹ıËÎÂ ÛÙÔÓ ¶‹ÙÂÚ ªÚÔ˘Î
ÂÁÎ·ÈÓ›·ÛÂ ÌÈ· ÛÂÈÚ¿ ÂÎ‰ËÏÒÛÂˆÓ Ô˘, ·fi ÙËÓ ÚÒÙË ÛÙÈÁÌ‹,
ÂÓÛˆÌ·ÙÒıËÎ·Ó ÛÙÔ ∂˘Úˆ·˚Îfi μÚ·‚Â›Ô £Â¿ÙÚÔ˘ Î·È Â›¯·Ó
ÙÂÚ¿ÛÙÈ· ·‹¯ËÛË: Ô ÚÔ‚ÏËÌ·ÙÈÛÌfi˜ Î·È Ë ÌÂÏ¤ÙË ÙÔ˘ ¤ÚÁÔ˘
ÙˆÓ ‚Ú·‚Â˘Ì¤ÓˆÓ ÂÎÊÚ¿ÛÙËÎÂ ÂÎÂ›ÓË ÙË ¯ÚÔÓÈ¿ ÌÂ ÙË ÌÔÚÊ‹
Û˘ÌÔÛ›ˆÓ, Ô˘ ÎÚ¿ÙËÛ·Ó ÙÚÂÈ˜ Ì¤ÚÂ˜ Î·È ¤ÌÂÈÓ·Ó ·ÏËÛÌfiÓËÙ·.
∫ÂÓÙÚÈÎfi ˘Ú‹Ó· ÙˆÓ ÂÎ‰ËÏÒÛÂˆÓ ·ÔÙ¤ÏÂÛÂ Ë ·Í¤¯·ÛÙË Û˘˙‹-
ÙËÛË ÙÔ˘ ¶‹ÙÂÚ ªÚÔ˘Î ÌÂ ÙÔÓ °ÎÚÔÙfiÊÛÎÈ, Ë ÔÔ›· Ï·ÈÛÈÒıË-
ÎÂ ·fi ÌÈ· ÛÂÈÚ¿ ·ÚÂÌ‚¿ÛÂˆÓ Î·È ÔÌÈÏÈÒÓ, ÚÔ‚ÔÏ¤˜ ÔÙÈÎÔ·Ô˘-
ÛÙÈÎÔ‡ ˘ÏÈÎÔ‡ Î·È ‰ÈÂÓ¤ÚÁÂÈ· ÂÚÁ·ÛÙËÚ›ˆÓ ·ÓÔÈ¯ÙÒÓ ÛÙÔ ÎÔÈÓfi,
ÛÙ· ÔÔ›· Û˘ÌÌÂÙÂ›¯·Ó, ÂÎÙfi˜ ·fi ÙÔÓ ›‰ÈÔ ÙÔÓ ÛÎËÓÔı¤ÙË, ÌÂÚÈ-
ÎÔ› ·fi ÙÔ˘˜ ·Á·ËÌ¤ÓÔ˘˜ ÙÔ˘ ËıÔÔÈÔ‡˜. ™‹ÌÂÚ·, ˘ÏÈÎfi ·˘ÙÒÓ
ÙˆÓ ÂÎ‰ËÏÒÛÂˆÓ ÂÚÈÏ·Ì‚¿ÓÂÙ·È ÛÙÔ ‚È‚Ï›Ô: Les années de Peter
Brook. ŒÎÙÔÙÂ, ÙÔ ∂˘Úˆ·˚Îfi μÚ·‚Â›Ô £Â¿ÙÚÔ˘ ¤¯ÂÈ ÙËÓ ˘ÔÛÙ‹-
ÚÈÍË ÙÔ˘ ™˘Ì‚Ô˘Ï›Ô˘ ÙË˜ ∂˘ÚÒË˜ Î·È ÙË˜ √À¡∂™∫√ Î·È Û˘ÓÂÚ-
Á¿˙ÂÙ·È Â›ÛË˜ ÌÂ ÙË ¢ÈÂıÓ‹ ŒÓˆÛË ∫ÚÈÙÈÎÒÓ £Â¿ÙÚÔ˘.

History of the Europe Theatre Prize
ΔÔ πÛÙÔÚÈÎfi ÙÔ˘ ∂˘Úˆ·˚ÎÔ‡ μÚ·‚Â›Ô˘ £Â¿ÙÚÔ˘
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Le Prix Europe pour le Théâtre (60 000 euros), programme
pilote de la Commission Européenne, est né en 1986 avec le
soutien et le parrainage de la Communauté Européenne afin

de primer les personnalités ou institutions théâtrales qui ont
“contribué à la réalisation d’événements culturels déterminants
pour la compréhension entre les peuples”. Il a été reconnu par le
Parlement européen et le Conseil européen tel que «d’organisation
d’intérêt culturel européen». Conformément à ces critères, la pre-
mière artiste primée, en 1987, par le jury international présidé par
Irène Papas, fut Ariane Mnouchkine, pour son activité avec le
Théâtre du Soleil. Le prix conféré à Ariane Mnouchkine fut un véri-
table “coup de théâtre, émouvant et prophétique”. Au cours de la
cérémonie de remise des prix, diffusée en Eurovision à partir du
théâtre grec de Taormina, l’artiste  souhaita voir s’abattre les bar-
rières qui divisaient encore à l’époque les deux blocs séparés du
continent européen, et déclara qu’elle voulait dédier son prix aux
artistes de l’autre Europe, qu’on appelait alors l’Europe de l’est.
Dans le même temps, puisque la vie théâtrale dans sa forme la
plus engagée est difficile également en occident, la contribution
économique constituée par le prix représenta une aide pour le
Théâtre du Soleil en vue de poursuivre ses activités et sa recher-
che théâtrale. Au cours de cette même édition, Carlo Ripa di
Meana, commissaire à la culture de la Communauté Européenne
de l’époque, décida de remettre un prix spécial à l’actrice grecque
Melina Mercouri, devenue ministre de la culture de son pays, pour
avoir su conjuguer au sein de l’activité publique et artistique, la
passion politique avec une profonde sensibilité culturelle. Durant
l’édition suivante, l’attention portée à la figure des artistes primés
et à leur style de travail théâtral, devint plus intense et directe. Le
prix à Peter Brook inaugura un usage qui devint, à partir de ce
moment, l’une des caractéristiques les plus appréciées du Prix
Europe: le travail de réflexion et d’étude autour des lauréats s’ex-
prima cette année-là sous la forme de trois journées de rencontres
inoubliables, organisées autour d’un mémorable dialogue entre
Peter Brook et Grotowski, assorti d’une importante contribution
d’interventions et de témoignages, d’une projection de matériel
audiovisuel et d’ateliers ouverts au public auxquels participèrent,
outre le metteur en scène lui-même, quelques-uns de ses comé-
diens préférés.
La documentation de cette journée se trouve aujourd’hui rassem-
blée dans le livre: “Les années de Peter Brook”. À partir de cette
édition, le Prix Europe bénéficia du patronage du Conseil de
l’Europe et de l’Unesco et commença, en outre, sa collaboration
avec l’Association Internationale des Critiques de Théâtre. La troi-

Der Europapreis für das Theater (60.000 Euro) ist ein Pilotprojekt
der Europäischen Kommission. Unterstützt von der Europäischen
Gemeinschaft wurde er 1986 ins Leben gerufen und sollte an die

Persönlichkeiten oder Theaterinstitutionen verliehen werden, die „einen
Beitrag zur Verwirklichung solcher Kulturveranstaltungen geleistet haben,
die Verständigung und gegenseitiges Kennenlernen der Völker gefördert
haben“. Der Europapreis für das Theater ist beim Europaparlament und
der europäischen Kommission  als Interessensorganisation der europäi-
schen Kultur bekannt. Und dementsprechend war dann 1987 Ariane
Mnouchkine die erste Künstlerin, die für ihre Arbeit mit dem Théâtre du
Soleil von der internationalen Jury unter dem Vorsitz von Irene Papas aus-
gezeichnet wurde. Die Preisverleihung an Ariane Mnouchkine war damals
ein „wahrer Theaterstreich, gleichermaßen bewegend und prophetisch“.
Im Verlaufe der in Eurovision aus dem Teatro Greco in Taormina übertra-
genen Feierlichkeiten gab die Künstlerin ihrer Hoffnung Ausdruck, dass
die Grenzen, die damals den europäischen Kontinent in zwei Blöcke teil-
ten, niedergeschlagen würden und widmete ihren Preis den Künstlern im
anderen Europa, jenem Teil, der damals noch als Osten bezeichnet
wurde. Und angesichts der auch im Westen schwierigen Stellung des
engagierten Theaters bedeutete die mit dem Preis verbundene Summe
für das Théâtre du Soleil zugleich eine Unterstützung bei der
Weiterührung seines Schaffens und seiner Theaterarbeit. In jenem Jahr
beschloss der damalige Kulturbeauftragte der Europäischen
Gemeinschaft, Carlo Ripa di Meana, der griechischen Schauspielerin
Melina Mercouri, mittlerweile Kulturministerin ihres Landes, einen außer-
ordentlichen Preis zu verleihen, mit dem ihre Fähigkeit gewürdigt werden
sollte, bei der künstlerischen und der öffentlichen Arbeit ihr politisches
Interesse mit einer Sensibilität für kulturelle Angelegenheiten verbunden
zu haben. Bei der darauffolgenden Ausgabe richtete sich die
Aufmerksamkeit stärker und noch direkter auf die prämierten Künstler.
Mit der Verleihung des Preises an Peter Brook wurde in Taormina eine
Gepflogenheit eingeführt, die seitdem eine der wichtigsten und schät-
zenswertesten Charakteristiken des Europapreises geworden ist: In drei
unvergesslichen Tagen wurde die Arbeit des Preisträgers erforscht und
betrachtet, und zwar in einem denkwürdigen Gespräch zwischen Peter
Brook und Grotowski, durch einen umfassenden Beitrag bestehend aus
Vorträgen und Zeugnissen, durch Projektionen von Filmmaterial und der
Öffentlichkeit zugänglichen Vorführungen, bei denen außer dem großen
Meister auch einige seiner Lieblingsschauspieler mitwirkten. Eine
Dokumentation dieser Tage ist in dem Band „Die Jahre von Peter Brook”
enthalten. 
Mit dieser Ausgabe erhielt der Europapreis die Schutzherrschaft des
Europarates und die der Unesco, ferner begann die Zusammenarbeit mit
der Internationalen Vereinigung der Theaterkritiker. Bei der dritten
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Strehler for his important contribution to the creation of a
Europe of theatre and culture. It was then that the Union des
Théâtres de l’Europe began to collaborate, and the Europe
Prize New Theatrical Realities (20,000 Euros) was founded –
and awarded to Anatolij Vassil’ev. The Russian director created
a remarkably intense workshop-production for the occasion.
The conference dedicated to Vassil’ev was complemented by a
reading of scenes from Jouvet’s Elvira and a Passion for the
Theatre by Strehler and Giulia Lazzarini, who also commented
on the work. The poet and dramatist Heiner Müller received
the award at the fourth edition. The Europe Prize New
Theatrical Realities went to Giorgio Barberio Corsetti for new
scenic techniques, to the Comediants for street theatre, and to
Eimuntas Nekrosius for his work as a theatre director. The
various juries gradually shaped the programme of events at
each edition: the third Europe Theatre Prize, therefore,
featured days of intense research and analysis, combined with
many creative happenings and performances, in which a
considerable number of internationally-famous theatre people
and directors participated. The productions included
Prometheus, with its ingenious interplay of words and music,
by Heiner Müller, directed by Heiner Goebbels; Faust by
Giorgio Barberio Corsetti; Mozart and Salieri and a European
preview of scenes from The Three Sisters, directed by
Eimuntas Nekrosius, which were instrumental in making the
Lithuanian director’s work known in the rest of Europe. The
Returns section welcomed back Anatolij Vassil’ev who
presented the European preview of Molière’s Amphitryon in the
magnificent setting of the S. Domenico Hotel. The fifth edition
went outside Europe, for the first time, to pay tribute to Robert
Wilson and the planetary dimension of his theatre: Wilson
presented Persephone and the conference dedicated to him
was greatly enlivened by his remarkable warmth and vivacity.
The Europe Prize New Theatrical Realities was shared by the
Théâtre de Complicité, one of the most interesting English
companies to emerge in recent times, and the great revelation
Carte Blanche-Compagnia della Fortezza that for years has
been developing the idea of theatre as a way of reclaiming
freedom and human dignity, working with inmates of the
prison in Volterra (Italy). The Returns section featured  a
production by Vassil’ev, The Lamentations of Jeremiah,
inspired by spirituality, music and Orthodox rites, and
presented a world preview of excerpts from Hamlet by
Nekrosius. The jury of the sixth edition, led by Jack Lang,
awarded the Europe Prize to Luca Ronconi and the fourth
Europe Prize New Theatrical Realities to Christoph Marthaler.

∫·Ù¿ ÙË ‰È¿ÚÎÂÈ· ÙË˜ ÙÚ›ÙË˜ ‰ÈÔÚÁ¿ÓˆÛË˜ ‚Ú·‚Â‡ÙËÎÂ Ô
Δ˙ÈfiÚÙ˙ÈÔ ™ÙÚ¤ÏÂÚ ÁÈ· ÙË Û˘ÓÔÏÈÎ‹ ÙÔ˘ ÚÔÛÊÔÚ¿ ÛÙÔ ı¤·ÙÚÔ Î·È
ÙÔÓ ÔÏÈÙÈÛÌfi ÙË˜ ∂˘ÚÒË˜ Î·È ÂÁÎ·ÈÓÈ¿ÛÙËÎÂ Ë Û˘ÓÂÚÁ·Û›· ÙÔ˘
ıÂÛÌÔ‡ ÌÂ ÙËÓ ŒÓˆÛË ÙˆÓ £Â¿ÙÚˆÓ ÙË˜ ∂˘ÚÒË˜. £ÂÛ›ÛÙËÎÂ,
Â›ÛË˜, ÙÔ ∂˘Úˆ·˚Îfi μÚ·‚Â›Ô ¡¤Â˜ £Â·ÙÚÈÎ¤˜ ¶Ú·ÁÌ·ÙÈÎfiÙËÙÂ˜
(20.000 Â˘ÚÒ), Ô˘ ·ÔÓÂÌ‹ıËÎÂ ÛÙÔÓ ∞Ó·ÙfiÏÈ μ·Û›ÏÈÂÊ. ∫·Ù¿ ÙË
‰È¿ÚÎÂÈ· ÙˆÓ ÂÎ‰ËÏÒÛÂˆÓ, Ô ƒÒÛÔ˜ ÛÎËÓÔı¤ÙË˜ ·ÚÔ˘Û›·ÛÂ ÙÔ
·ÔÙ¤ÏÂÛÌ· ÌÈ·˜ ÂÈÚ·Ì·ÙÈÎ‹˜ ‰Ô˘ÏÂÈ¿˜ Ô˘ ‰È¤ıÂÙÂ Û¿ÓÈ·
‰‡Ó·ÌË. ΔÔ Û˘ÌfiÛÈÔ ÁÈ· ÙÔÓ ‚Ú·‚Â˘Ì¤ÓÔ ÛÎËÓÔı¤ÙË ÔÏÔÎÏËÚÒ-
ıËÎÂ ÌÂ ÙËÓ ·Ó¿ÁÓˆÛË Î·È ÙÔÓ Û¯ÔÏÈ·ÛÌfi ·fi ÙÔÓ ™ÙÚ¤ÏÂÚ Î·È
·fi ÙËÓ Δ˙Ô‡ÏÈ· §·ÙÛ·Ú›ÓÈ, ÛÎËÓÒÓ ·fi ÙÔ ¤ÚÁÔ Elvire ou la
passion théâtrale ÙÔ˘ §Ô˘› ∑Ô˘‚¤.
™ÙËÓ Ù¤Ù·ÚÙË ‰ÈÔÚÁ¿ÓˆÛË, ‚Ú·‚Â‡ÙËÎÂ Ô Ã¿ÈÓÂÚ ª‡ÏÏÂÚ. ΔÔ
∂˘Úˆ·˚Îfi μÚ·‚Â›Ô ¡¤Â˜ £Â·ÙÚÈÎ¤˜ ¶Ú·ÁÌ·ÙÈÎfiÙËÙÂ˜ ‰fiıËÎÂ
ÛÙÔÓ Δ˙ÈfiÚÙ˙ÈÔ ª·ÚÌ¤ÚÈÔ ∫ÔÚÛ¤ÙÙÈ, ÙÔ˘˜ Comediants, Î·È ÛÙÔÓ
∂˚ÌÔ‡ÓÙ·˜ ¡ÂÎÚfiÛÈÔ˘˜, ÔÈ ÔÔ›ÔÈ ÙÈÌ‹ıËÎ·Ó ÁÈ· ÙÈ˜ ÛÎËÓÔıÂÙÈÎ¤˜
ÙÔ˘˜ Î·ÈÓÔÙÔÌ›Â˜, ÙËÓ ÚÔÛÊÔÚ¿ ÙÔ˘˜ ÛÙÔ Â›‰Ô˜ ÙÔ˘ ıÂ¿ÙÚÔ˘
‰ÚfiÌÔ˘ Î·È ÙËÓ ÂÍ·›ÚÂÙË ‰Ú·Ì·ÙÔ˘ÚÁÈÎ‹ ÙÔ˘˜ ‰Ô˘ÏÂÈ¿. ∏ Ê˘ÛÈÔ-
ÁÓˆÌ›· ÙÔ˘ μÚ·‚Â›Ô˘, ÂÔÌ¤Óˆ˜, ‰È·ÌÔÚÊÒıËÎÂ ÌÂ ÙËÓ ¿ÚÔ‰Ô
ÙÔ˘ ¯ÚfiÓÔ˘ ÌÂ ÙÈ˜ ÂÈÏÔÁ¤˜ Î·È ÚÔÙ¿ÛÂÈ˜ ÙË˜ ∫ÚÈÙÈÎ‹˜
∂ÈÙÚÔ‹˜: Ë ‰ÈÔÚÁ¿ÓˆÛË ÂÌÏÔ˘Ù›ÛÙËÎÂ ÌÂ Û˘ÌfiÛÈ·, ·Ú¿ÏÏË-
ÏÂ˜ ÂÎ‰ËÏÒÛÂÈ˜, ÂÚÁ·ÛÙ‹ÚÈ· Î·È ·Ú·ÛÙ¿ÛÂÈ˜, fiÔ˘ Û˘ÌÌÂÙÂ›¯·Ó
ÔÏÏÔ› ‰È·ÎÂÎÚÈÌ¤ÓÔÈ ¿ÓıÚˆÔÈ ÙÔ˘ ıÂ¿ÙÚÔ˘. £˘ÌfiÌ·ÛÙÂ ·ÎfiÌ·
ÙË Û˘ÓÂ‡ÚÂÛË ÏfiÁÔ˘ Î·È ÌÔ˘ÛÈÎ‹˜ ÛÙÔÓ ¶ÚÔÌËı¤· ÙÔ˘ Ã¿ÈÓÂÚ
ª‡ÏÏÂÚ ÛÂ ÛÎËÓÔıÂÛ›· ÙÔ˘ Ã¿ÈÓÂÚ °Î¤ÌÂÏ˜, ÙÔÓ º¿Ô˘ÛÙ ÙÔ˘
Δ˙ÈfiÚÙ˙ÈÔ ª·ÚÌ¤ÚÈÔ ∫ÔÚÛ¤ÙÙÈ, ÙÔ ªfiÙÛ·ÚÙ Î·È ™·ÏÈ¤ÚÈ, Î·ıÒ˜
Î·È Ù· ·ÔÛ¿ÛÌ·Ù· ·fi ÙÈ˜ ΔÚÂÈ˜ ·‰ÂÏÊ¤˜ ÛÂ ÛÎËÓÔıÂÛ›·
∂˚ÌÔ‡ÓÙ·˜ ¡ÂÎÚfiÛÈÔ˘˜, Ô˘ ·ÚÔ˘ÛÈ¿ÛÙËÎ·Ó ÛÂ ·ÁÎfiÛÌÈ·
ÚÒÙË, Û˘Ì‚¿ÏÏÔÓÙ·˜ ÛÙË ÁÓˆÚÈÌ›· ÙË˜ ˘fiÏÔÈË˜ ∂˘ÚÒË˜ ÌÂ
ÙË ‰Ô˘ÏÂÈ¿ ÙÔ˘ §ÈıÔ˘·ÓÔ‡ ÛÎËÓÔı¤ÙË. ™ÙÔ ÙÌ‹Ì· Retours, Ô
∞Ó·ÙfiÏÈ μ·Û›ÏÈÂÊ ·ÚÔ˘Û›·ÛÂ ÛÙÔÓ ·Ó¤ÌÔÚÊÔ ¯ÒÚÔ ÙÔ˘ ÍÂÓÔ-
‰Ô¯Â›Ô˘ San Domenico, ÛÂ ·ÁÎfiÛÌÈ· ÚÂÌÈ¤Ú·, ÙÔÓ ∞ÌÊÈÙÚ‡ˆÓ·
ÙÔ˘ ªÔÏÈ¤ÚÔ˘.
™ÙËÓ ¤ÌÙË ‰ÈÔÚÁ¿ÓˆÛË, ˘ÂÚ‚‹Î·ÌÂ ÁÈ· ÚÒÙË ÊÔÚ¿ Ù· Â˘Úˆ-
·˚Î¿ Û‡ÓÔÚ·, ‚Ú·‚Â‡ÔÓÙ·˜ ÙÔÓ ƒfiÌÂÚÙ °Ô˘›ÏÛÔÓ Î·È ÙË «‰È·-
ÛÙËÌÈÎ‹» ‰È¿ÛÙ·ÛË ÙÔ˘ ıÂ¿ÙÚÔ˘ ÙÔ˘. √ ƒfiÌÂÚÙ °Ô˘›ÏÛÔÓ Û˘ÓÙfi-
ÓÈÛÂ ÌÂ ‰˘Ó·ÌÈÛÌfi Î·È ˙ˆÓÙ¿ÓÈ· ÙÔ Û˘ÌfiÛÈÔ ÁÈ· ÙÔ ¤ÚÁÔ ÙÔ˘ Î·È
·ÚÔ˘Û›·ÛÂ ÙËÓ ·Ú¿ÛÙ·ÛË Perséphone. ΔÔ ∂˘Úˆ·˚Îfi μÚ·‚Â›Ô
¡¤Â˜ £Â·ÙÚÈÎ¤˜ ¶Ú·ÁÌ·ÙÈÎfiÙËÙÂ˜ ‰fiıËÎÂ ÂÍ ËÌÈÛÂ›·˜ ÛÙÔ
Théâtre de Complicité, ¤Ó·Ó Î·ÈÓÔ‡ÚÁÈÔ ·ÁÁÏÈÎfi ı›·ÛÔ È‰È·›ÙÂÚ·
ÂÓ‰È·Ê¤ÚÔÓÙ·, Î·È ÛÙËÓ ·ÔÎ¿Ï˘„Ë ÙË˜ ¯ÚÔÓÈ¿˜, ÙËÓ ÔÌ¿‰·
Carte-Blanche-Compagnia la Fortezza, Ô˘ ÚÔ¿ÁÂÈ Â‰Ò Î·È ¯Úfi-
ÓÈ· ÙËÓ È‰¤· ÂÓfi˜ ıÂ¿ÙÚÔ˘ Ô˘ Ì¿¯ÂÙ·È ÁÈ· ÙËÓ ÂÏÂ˘ıÂÚ›· Î·È ÙËÓ
·ÓıÚÒÈÓË ·ÍÈÔÚ¤ÂÈ·, ‰Ô˘ÏÂ‡ÔÓÙ·˜ ÌÂ ÂÚ·ÛÈÙ¤¯ÓÂ˜ ËıÔÔÈ-
Ô‡˜, ¤ÁÎÏÂÈÛÙÔ˘˜ ÛÙÈ˜ ÈÙ·ÏÈÎ¤˜ Ê˘Ï·Î¤˜ ÙË˜ μÔÏÙ¤Ú·. ™ÙÔ Ï·›ÛÈÔ
ÙÔ˘ ÙÌ‹Ì·ÙÔ˜ Retours ·ÚÔ˘ÛÈ¿ÛÙËÎÂ Ë ·Ú¿ÛÙ·ÛË ÙÔ˘
μ·Û›ÏÈÂÊ Les lamentations de Jérémie, ÂÌÓÂ˘ÛÌ¤ÓË ·fi ÙËÓ
ÓÂ˘Ì·ÙÈÎfiÙËÙ·, ÙË ÌÔ˘ÛÈÎ‹ Î·È ÙËÓ ÔÚıfi‰ÔÍË ÙÂÏÂÙÔ˘ÚÁ›·, Î·È,
ÛÂ ·ÁÎfiÛÌÈ· ÚÂÌÈ¤Ú·, ·ÔÛ¿ÛÌ·Ù· ·fi ÙÔÓ ÕÌÏÂÙ ÙÔ˘
¡ÂÎÚfiÛÈÔ˘˜.
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sième édition récompensa Giorgio Strehler pour sa grande contri-
bution à la formation d’une  Europe du théâtre et de la culture et
inaugura la collaboration du Prix avec l’Union des Théâtres de
l’Europe. Elle institua en outre le Prix Europe Nouvelles Réalités
Théâtrales (20 000 euros) qui fut remis à Anatolij Vassiliev. À cette
occasion, le metteur en scène russe anima un atelier-spectacle
d’une rare intensité. Le colloque sur le metteur en scène primé
s’acheva par la lecture, jouée et commentée par Strehler et Giulia
Lazzarini, de scènes tirées de Elvire ou la passion théâtrale de
Louis Jouvet. Le lauréat de la quatrième édition fut Heiner Müller.
Le Prix Europe Nouvelles Réalités Théâtrales alla à Giorgio
Barberio Corsetti, aux Comediants, et à Eimountas Nekrosious, qui
furent primés, respectivement, pour les nouveaux moyens scéni-
ques utilisés, le théâtre de rue et le travail dramaturgique. La phy-
sionomie du prix se précisait au fur et à mesure selon les désirs
des Jurys: cette édition du prix fut donc organisée autour d’inten-
ses journées d’études et d’analyses, accompagnées de nombreux
moments de création et de spectacles auxquels participèrent de
nombreux spécialistes et des metteurs en scène de niveau inter-
national. Parmi les spectacles, rappelons la rencontre entre la
musique et les mots proposées par le Prométhée de Heiner Müller
mis en scène par Heiner Goebbels, le Faust de Giorgio Barberio
Corsetti et le Mozart et Salieri ainsi que des extraits des Trois
Sœurs avec une mise en scène de Eimountas Nekrosious, présen-
tés en première mondiale, événement qui contribua à faire
connaître le travail théâtral du réalisateur lithuanien dans le reste
de l’Europe. Dans la section “Retours”, Anatolij Vassiliev présenta,
dans le superbe cadre de l’hôtel San Domenico, une première
européenne de l’Anphitrion de Molière. Avec la cinquième édition
on franchissait pour la première fois les frontières européennes en
rendant hommage à Robert Wilson et à la dimension planétaire de
son théâtre: à cette occasion, Wilson anima, avec chaleur et viva-
cité, le colloque qui lui fut consacré et présenta Perséphone.
Le Prix Europe Nouvelles Réalités Théâtrales, remis ex-aequo au
Théâtre de Complicité, une des compagnies anglaises les plus
intéressantes de ces dernières années, et à la révélation Carte-
Blanche-Compagnia la Fortezza, qui promeut depuis des années
l’idée d’un théâtre comme rachat pour la liberté et la dignité
humaine en travaillant avec des acteurs-non acteurs détenus dans
les prisons italiennes de Volterra. La section “Retours” propose un
spectacle de Vassiliev, Les lamentations de Jérémie, inspiré de la
spiritualité, la musique et les rituels orthodoxes et, en première
mondiale, des extraits du Hamlet de Nekrosious. Présidé par Jack
Lang, le jury international de la VIe édition, remit le Prix Europe à

Ausgabe wurde Giorgio Strehler für seinen großen Beitrag zur Entwicklung
Europas in Theater und Kultur prämiert. 
Außerdem begann die Zusammenarbeit mit der Union des Théâtres de
l'Europe und es wurde der Europapreis für Neue Theaterwirklichkeiten
ausgeschrieben (20.000 Euro), der in diesem Jahr an Anatolij Vassil'ev
ging. Zu diesem Anlass schuf der russische Regisseur eine
Werkstattaufführung von außergewöhnlicher Intensität. Abgerundet wur-
den die Studientage über den Preisträger von einer Lesung, vorgetragen
und kommentiert von Strehler und Giulia Lazzarini, mit Szenen aus
"Elvira e la passione teatrale" von Jouvet. Bei der vierten Ausgabe erhielt
der Dichter und Dramaturg Heiner Müller den Europapreis. 
Der Preis für Neue Theaterwirklichkeiten ging an Giorgio Barberio Corsetti
(Gebrauch neuer szenischer Mittel), an die Comediants (Straßentheater)
und an Eimuntas Nekrosius (Dramaturgie). Der Preis nahm nun immer
mehr die von der Jury angestrebten Formen an: Die vierte Ausgabe des
Europapreises gestaltete sich nämlich als mehrtägige Veranstaltung mit
Betrachtungen und Untersuchungen, aber auch zahlreichen kreativen
Momenten und Aufführungen, an denen viele Theaterleute und
Regisseure von internationalem Ruf teilnahmen. Von den Aufführungen
soll Heiner Müllers Prometheus, ein Zusammenspiel von Musik und Wort
in einer Inszenierung von Heiner Goebbels erwähnt werden, Giorgio
Barberio Corsettis Inszenierung des Faust, sowie Mozart und Salieri, oder
auch Szenen aus Die drei Schwestern, eine europäische Uraufführung der
Inszenierung von Eimuntas Nekrosius, die sicherlich stark dazu beigetra-
gen hat, die Theaterarbeit des litauischen Regisseurs in Europa bekannt
zu machen. In der Abteilung Wiederkehr zeigte Anatolij Vassil’ev vor der
herrlichen Kulisse des Hotel S. Domenico in einer europäischen
Uraufführung seine Inszenierung des Amphitryon von Molière. Mit der
fünften Ausgabe wurden durch die Preisverleihung an Robert Wilson und
an die planetarische Dimension seines Theaters zum ersten Male die
Grenzen Europas überschritten: Mit unvergleichlicher Wärme und
Lebhaftigkeit belebte Wilson die ihm gewidmeten Studientage und zeig-
te dabei Persephonis. 
Der Europapreis für Neue Theaterwirklichkeiten ging zu gleichen Teilen an
das Théâtre de Complicité, eine englische Gruppe, die zum
Interessantesten gehört, was in den letzten Jahren auf der Bühne zu
sehen war, und an die italienische Neuentdeckung Carte Blanche-
Compagnia della Fortezza, die mit ihrem Theater schon seit einigen
Jahren darauf abzielen, Freiheit und Würde des Menschen zu erobern,
indem sie mit Schauspielern arbeiten, die eigentlich keine sind, sondern
Häftlinge des Gefängnisses von Volterra. In der Abteilung Wiederkehr war
Vassil'evs Stück Die Wehklagen des Jeremias zu sehen, das an der ortho-
doxen Spiritualität und Musik, sowie an den orthodoxen Ritualen inspi-
riert ist. Außerdem waren in einer Welturaufführung Ausschnitte aus der
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The programme was filled with performances and events, and
culminated in the presentation of the awards. It featured two
international conferences: “Spettacolo dal vivo: informazione,
critica, istituzione” (“Live Performance: Information,
Criticism, Institutions”) followed by “Metodo Ronconi”
(“Ronconi’s Method”). Ronconi staged an episode from The
Brothers Karamazov and conducted a rehearsal, open to the
public, of Questa sera si recita a soggetto by Pirandello, during
which he revealed some of the secrets of his “method”. The
meeting with Christoph Marthaler revealed his pungent irony
and brilliant creative mind, and offered great insight into the
theatrical approach of a personality who is considered a genius
by all who have worked with him. The Returns section was
dedicated to Robert Wilson, who celebrated the centenary of
Bertolt Brecht’s birth by presenting with the Berliner
Ensemble Der Ozeanflug, based on texts by Brecht, Heiner
Müller and Feodor Dostoyevsky. Pina Bausch’s dance theatre
and her charismatic personality gave a new slant to the
seventh edition of the Europe Prize. The dancers and
collaborators who spoke about the German artist’s work at the
international conference, “Sulle tracce di Pina” (“In Pina’s
Footsteps”), hailed from places as far apart as Europe and
India, Japan and the United States, Palermo and Australia. It
was a journey filled with emotion, memories and
performances, which ended magnificently with Small
Collection, an anthology presented by Pina Bausch and her
famous Tanztheater di Wuppertal, with films, videos and a
photographic exhibition to complete the picture. 
The fifth Europe Prize New Theatrical Realities was presented
to the Royal Court Theatre for showcasing and defending new,
controversial playwrights like Sarah Kane, Mark Ravenhill, Jez
Butterworth, Conor McPherson and Martin McDonag. The
Royal Court Theatre’s activities were spotlighted at  the
meeting Di scena il Royal Court, during which actors from the
Royal Court gave readings and work demonstrations, based on
the most recent British plays. Ian Rickson directed the first
Italian performance of The Weir by Conor McPherson. In the
Returns section, Christoph Marthaler and his remarkable
ensemble presented Die Spezialisten with enormous success.
The parallel initiatives included two important meetings:
“Scrivere/rappresentare” (“Writing/Performing”): new
European drama presented by the Europe Prize jury, followed
by a mise en espace staged by the Théâtre Ouvert and “L’Arte
dell’attore, sviluppi e cambiamenti negli ultimi quindici anni”
(“The Actor’s Art, Developments and Changes in the Last
Fifteen Years”), a debate organised by the Union des Théâtres

ªÂ ÚfiÂ‰ÚÔ ÙÔÓ ∑·Î §·ÓÁÎ, Ë ¢ÈÂıÓ‹˜ ∫ÚÈÙÈÎ‹ ∂ÈÙÚÔ‹ ÙË˜ 6Ë˜

‰ÈÔÚÁ¿ÓˆÛË˜ ·¤ÓÂÈÌÂ ÙÔ ∂˘Úˆ·˚Îfi μÚ·‚Â›Ô £Â¿ÙÚÔ˘ ÛÙÔÓ
§Ô‡Î· ƒÔÓÎfiÓÈ Î·È ÙÔ 4Ô ∂˘Úˆ·˚Îfi μÚ·‚Â›Ô ¡¤Â˜ £Â·ÙÚÈÎ¤˜
¶Ú·ÁÌ·ÙÈÎfiÙËÙÂ˜ ÛÙÔÓ ∫ÚÈÛÙÒÊ ª·ÚÙ¿ÏÂÚ. ™ÙÔ Ï·›ÛÈÔ ÙË˜
‰ÈÔÚÁ¿ÓˆÛË˜ Ú·ÁÌ·ÙÔÔÈ‹ıËÎ·Ó Ì›· ÛÂÈÚ¿ ·fi Û˘ÌfiÛÈ· Î·È
·Ú·ÛÙ¿ÛÂÈ˜, Î·È ÙÔ ÚfiÁÚ·ÌÌ· ÔÏÔÎÏËÚÒıËÎÂ ÌÂ ÙËÓ ÙÂÏÂÙ‹
·ÔÓÔÌ‹˜ ÙÔ˘ μÚ·‚Â›Ô˘. ™Â ‰ÈÂıÓ¤˜ Â›Â‰Ô ¤ÁÈÓ·Ó ‰‡Ô Û˘Ìfi-
ÛÈ·: ÙÔ ÚÒÙÔ Â›¯Â ˆ˜ ı¤Ì· ÙÈ˜ «¶·Ú·ÛÙ·ÙÈÎ¤˜ Ù¤¯ÓÂ˜: ÏËÚÔÊÔ-
Ú›Â˜, ÎÚÈÙÈÎ‹, ıÂÛÌÔ›» Î·È ÙÔ ‰Â‡ÙÂÚÔ ÙË «ª¤ıÔ‰Ô ƒÔÓÎfiÓÈ». °È· Ó·
ÊˆÙ›ÛÂÈ ÙË ‰Ô˘ÏÂÈ¿ ÙÔ˘, Ô ƒÔÓÎfiÓÈ ·ÚÔ˘Û›·ÛÂ ¤Ó· ·fiÛ·ÛÌ·
·fi ÙÔ ¤ÚÁÔ √È ·‰ÂÏÊÔ› ∫·Ú·Ì·˙fiÊ, Î·È ÌÈ· ·ÓÔÈÎÙ‹ Úfi‚·, ÛÂ
·ÁÎfiÛÌÈ· ÚÒÙË, ÙÔ˘ ∞fi„Â ·˘ÙÔÛ¯Â‰È¿˙Ô˘ÌÂ ÙÔ˘ ¶ÈÚ·ÓÙ¤ÏÔ,
·ÔÎ·Ï˘ÙÈÎ‹ ÁÈ· ÔÚÈÛÌ¤Ó· Ì˘ÛÙÈÎ¿ ÙË˜ «ÌÂıfi‰Ô˘» ÙÔ˘. ΔÔ
Û˘ÌfiÛÈÔ ÁÈ· ÙÔÓ ∫ÚÈÛÙÒÊ ª·ÚÙ¿ÏÂÚ Ê·Ó¤ÚˆÛÂ ÙËÓ ·È¯ÌËÚ‹
ÂÈÚˆÓÂ›·, ÙËÓ ÓÂ˘Ì·ÙÈÎ‹ Â˘ÛÙÚÔÊ›· Î·È ÙËÓ ÚÔÛ¤ÁÁÈÛË ÌÈ·˜
ÚÔÛˆÈÎfiÙËÙ·˜ Ô˘ ıÂˆÚÂ›Ù·È ÌÂÁ·ÏÔÊ˘˝· ÛÙÔÓ ıÂ·ÙÚÈÎfi
¯ÒÚÔ. ™ÙÔ Ï·›ÛÈÔ ÙÔ˘ ÙÌ‹Ì·ÙÔ˜ Retours ¤ÁÈÓÂ ·ÊÈ¤ÚˆÌ· ÛÙÔÓ
ƒfiÌÂÚÙ °Ô˘›ÏÛÔÓ: ÌÂÙ¿ ·fi ÚfiÙ·ÛË ÙÔ˘ ÛÎËÓÔı¤ÙË, ·ÚÔ˘ÛÈ¿-
ÛÙËÎÂ -ÁÈ· Ù· ÂÎ·Ùfi ¯ÚfiÓÈ· ·fi ÙË Á¤ÓÓËÛË ÙÔ˘ ª¤ÚÙÔÏÙ
ªÚÂ¯Ù- Ë ·Ú¿ÛÙ·ÛË Der Ozeanflug, ·fi ÙÔ Berliner Ensemble,
ÛÂ ÎÂ›ÌÂÓ· ÙˆÓ ª¤ÚÙÔÏÙ ªÚÂ¯Ù, Ã¿ÈÓÂÚ ª‡ÏÏÂÚ Î·È ºÈfiÓÙÔÚ
¡ÙÔÛÙÔÁÈ¤ÊÎÛÈ. 
ΔÔ ÃÔÚÔı¤·ÙÚÔ Î·È Ë ¯·ÚÈÛÌ·ÙÈÎ‹ ÚÔÛˆÈÎfiÙËÙ· ÙË˜ ¶›Ó·
ª¿Ô˘˜ ÚÔÛ¤‰ˆÛ·Ó ÛÙËÓ 7Ë ‰ÈÔÚÁ¿ÓˆÛË ÙÔ˘ ∂˘Úˆ·˚ÎÔ‡
μÚ·‚Â›Ô˘ £Â¿ÙÚÔ˘ È‰È·›ÙÂÚË ·›ÁÏË. √È ÔÌÈÏ›Â˜ ÙˆÓ ¯ÔÚÂ˘ÙÒÓ Î·È
ÙˆÓ Û˘ÓÂÚÁ·ÙÒÓ ÙË˜ °ÂÚÌ·Ó›‰·˜ Î·ÏÏÈÙ¤¯ÓÈ‰Ô˜ ÛÙÔ ‰ÈÂıÓ¤˜
Û˘ÌfiÛÈÔ ÌÂ ı¤Ì· «Sur les traces de Pina» Ù·Í›‰Â„·Ó ÙÔ ÎÔÈÓfi
·fi ÙËÓ ∂˘ÚÒË ÛÙËÓ πÓ‰›·, ·fi ÙËÓ π·ˆÓ›· ÛÙÈ˜ ∏ÓˆÌ¤ÓÂ˜
¶ÔÏÈÙÂ›Â˜, ·fi ÙÔ ¶·Ï¤ÚÌÔ ÛÙËÓ ∞˘ÛÙÚ›·. ◊Ù·Ó ¤Ó· Ù·Í›‰È ÁÂÌ¿-
ÙÔ Û˘ÁÎÈÓ‹ÛÂÈ˜, ·Ó·ÌÓ‹ÛÂÈ˜ Î·È ·Ú·ÛÙ¿ÛÂÈ˜, ÙÔ ÔÔ›Ô ÎÔÚ˘ÊÒ-
ıËÎÂ ÌÂ ÙËÓ ·Ú¿ÛÙ·ÛË Small Collection, Ô˘ ¯¿ÚÈÛÂ ÛÙÔ ÎÔÈÓfi Ë
¶›Ó· ª¿Ô˘˜ Î·È Ë ÈÛÙÔÚÈÎ‹ ÙË˜ ÔÌ¿‰·, ÙÔ Tanztheater ÙÔ˘
μÔ‡ÂÚÙ·Ï. ÙÔ ·ÊÈ¤ÚˆÌ· ÛÙËÓ ¶›Ó· ª¿Ô˘˜ ÂÚÈÏ¿Ì‚·ÓÂ, Â›-
ÛË˜, ÚÔ‚ÔÏ‹ Ù·ÈÓÈÒÓ, ‚›ÓÙÂÔ Î·È Ì›· ¤ÎıÂÛË ÊˆÙÔÁÚ·Ê›·˜. 
ΔÔ 5Ô ∂˘Úˆ·˚Îfi μÚ·‚Â›Ô ¡¤Â˜ £Â·ÙÚÈÎ¤˜ ¶Ú·ÁÌ·ÙÈÎfiÙËÙÂ˜
·ÔÓÂÌ‹ıËÎÂ ÛÙÔ Royal Court Theatre ÁÈ· ÙËÓ ·Ó¿‰ÂÈÍË ÌÈ·˜ ÔÏfi-
ÎÏËÚË˜ Ó¤·˜ ÁÂÓÈ¿˜ Û˘ÁÁÚ·Ê¤ˆÓ, ÌÂÙ·Í‡ ÙˆÓ ÔÔ›ˆÓ Ë ™¿Ú·
∫¤ÈÓ, Ô ª¿ÚÎ ƒ¤È‚ÂÓ¯ÈÏ, Ë °ÈÂ˙ μ¿ÙÏÁÔ˘ÔÚı, Ô ∫fiÓÔÚ ª·ÎÊ¤ÚÛÔÓ
Î·È Ô ª¿ÚÙÈÓ ª·ÎÓÙfiÓ·. ∏ ‰Ú·ÛÙËÚÈfiÙËÙ· ÙÔ˘ Royal Court
Theatre ·Ó·‰Â›¯ıËÎÂ ÛÙÔ Û˘ÌfiÛÈÔ «En scène, le Royal Court»,
ÌÈ· Û˘˙‹ÙËÛË ‰È·ÓıÈÛÌ¤ÓË ÌÂ ·Ó·ÁÓÒÛÂÈ˜ Î·È ·ÚÔ˘ÛÈ¿ÛÂÈ˜ ÔÚÈ-
ÛÌ¤ÓˆÓ ¤ÚÁˆÓ ÙË˜ Û‡Á¯ÚÔÓË˜ ‚ÚÂÙ·ÓÈÎ‹˜ ‰Ú·Ì·ÙÔ˘ÚÁ›·˜ Î·È ÌÂ
ÙË Û˘ÌÌÂÙÔ¯‹ ÙˆÓ ËıÔÔÈÒÓ ÙÔ˘ Royal Court. ™ÙËÓ ›‰È· ÂÓfiÙËÙ·,
·ÚÔ˘ÛÈ¿ÛÙËÎÂ ΔÔ ÊÚ¿ÁÌ· ÙÔ˘ ∫fiÓÔÚ ª·ÎÊ¤ÚÛÔÓ ÛÂ ÛÎËÓÔıÂ-
Û›· ÿ·Ó ƒ›ÎÛÔÓ. 
°È· ÙÔ ÙÌ‹Ì· Retours, Ô ∫Ú›ÛÙˆÊ ª¿ÚÙ¯·ÏÂÚ ·ÚÔ˘Û›·ÛÂ ÙËÓ
·Ú¿ÛÙ·ÛË Die Spezialisten Ô˘ ÁÓÒÚÈÛÂ ÙÂÚ¿ÛÙÈ· ÂÈÙ˘¯›·.
∞Ó¿ÌÂÛ· ÛÙÈ˜ ·Ú¿ÏÏËÏÂ˜ ÂÎ‰ËÏÒÛÂÈ˜, ·Í›˙ÂÈ Ó· ÛËÌÂÈÒÛÔ˘ÌÂ
‰‡Ô ÛËÌ·ÓÙÈÎ¿ Û˘ÌfiÛÈ·: «Écrire/représenter: exemples de
nouvelle dramaturgie européenne», ÙÔ ÔÔ›Ô Ú·ÁÌ·ÙÔÔÈ‹ıËÎÂ
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Luca Ronconi et le IVe Prix Europe Nouvelles Réalités Théâtrales à
Christoph Marthaler. La remise des pris concluait un intense
calendrier de travaux et d’événements. Les colloques internatio-
naux furent au nombre de deux: le premier sur le “Spectacle live:
information, critique, institution” et le deuxième sur la “Méthode
Ronconi”. Pour illustrer le travail de Ronconi, ce dernier présenta
un épisode des Frères Karamazov, tandis qu’une répétition
ouverte au public, en avant-première, de Ce soir on improvise de
Pirandello, révéla quelques secrets de sa “méthode”. La rencon-
tre avec Christoph Marthaler ouvrit une fenêtre sur l’ironie tran-
chante, la débordante vivacité intellectuelle et l’approche du théâ-
tre d’un personnage communément considéré comme un génie
par ses interlocuteurs internationaux. La section “Retours” fut
consacrée à Robert Wilson, qui, pour le centenaire de la naissance
de Bertolt Brecht proposa, avec le Berliner ensemble, Der
Ozeanflug, sur des textes de Bertolt Brecht, Heiner Müller et
Fiodor Dostoïevski. Le théâtre danse et la personnalité charismati-
que de Pina Bausch donnèrent à la VIIe édition du Prix Europe une
physionomie particulière. Les interventions de danseurs, de colla-
borateurs et de témoins du travail de l’artiste allemande au collo-
que international “Sur les traces de Pina”, allèrent de l’Europe à
l’Inde, du Japon aux États-Unis, de Palerme à l’Autriche. Un
voyage constitué d’émotions, de souvenirs et de performances,
couronné par le spectacle anthologique Small Collection, offert par
Pina Bausch et sa compagnie historique, le Tanztheater de
Wüppertal, et complété par des films, des vidéos et une exposition
photographique. Le Ve Prix Europe Nouvelles Réalités Théâtrales,
fut conféré au Royal Court Theatre pour avoir su valoriser et défen-
dre une toute nouvelle génération d’auteurs, parmi lesquels Sarah
Kane, Mark Ravenhill, Jez Butterworth, Conor McPherson et
MartinMc Donag. L’activité du Royal Court Theatre fut illustrée à
travers la rencontre “En scène, le Royal Court”, un colloque
scandé par des lectures et des démonstrations tirées des œuvres
de la dramaturgie britannique la plus récente, avec la collabora-
tion des comédiens du Royal Court. À cette occasion, The Weir, de
Conor Mc Pherson, dirigé par Ian Rickson fut présenté en exclu-
sivité pour l’Italie. Pour la section “Retours”, Christoph Marthaler,
proposa, avec un extraordinaire ensemble, Die Spezialisten, spec-
tacle qui connut un énorme succès. Parmi les initiatives collatéra-
les, rappelons deux rencontres importantes: “Écrire/représenter:
exemples de nouvelle dramaturgie européenne” un colloque pro-
posé par le Jury du Prix Europe et suivi d’une mise en espace réa-
lisée par le Théâtre Ouvert, et “L’Art de l’acteur, développement et
changements dans ces quinze dernières années”, débat organisé

Hamletinszinierung von Nekrosius zu sehen. Unter dem Vorsitz von Jack
Lang verlieh die internationale Jury der VI. Ausgabe den Europapreis an
Luca Ronconi und der IV. Europapreis für neue Theaterwirklichkeiten ging
an Christoph Marthaler. Die Feierlichkeiten umfassten wieder ein reich-
haltiges Programm mit Vorträgen und Veranstaltungen. Es gab gleich zwei
internationale Zusammenkünfte: eine erste über „Das Live-Schauspiel:
Informationen, Kritik, Institutionen“ und ein zweites mit dem Titel „Die
Ronconi-Methode“. Einige der Geheimnisse dieser „Methode“ in
Ronconis Inszenierungen wurden in der Darbietung einer Episode aus Die
Brüder Karamazov deutlich, sowie in einer öffentlichen Voraufführung von
Pirandellos Heute Abend wird aus dem Stegreif gespielt (Questa sera si
recita a soggetto). Die Begegnung mit Christoph Marthaler offenbarte, mit
welch schneidender Ironie und intellektuell überschäumender
Lebhaftigkeit der von seinen internationalen Gesprächspartnern als Genie
bezeichnete junge Regisseur ans Theater herangeht. Die Abteilung
Wiederkehr war Robert Wilson gewidmet, der zum hundertsten
Geburtstag von Bertolt Brecht zusammen mit dem Berliner Ensemble Der
Ozeanflug nach Texten von Bertolt Brecht, Heiner Müller und Fjodor
Dostojewski vorstellte. Der Theatertanz und die charismatische
Persönlichkeit von Pina Bausch kennzeichneten die VII. 
Ausgabe des Europapreises für das Theater. Bei der internationalen
Zusammenkunft Auf Pinas Spuren waren Tänzer, Mitarbeiter und Kenner
der Arbeit dieser deutschen Künstlerin beteiligt, und diese Zeugnisse
führten von Europa nach Indien, von Japan in die Vereinigten Staaten, von
Palermo nach Australien. Eine Reise aus Gefühlen, Erinnerungen und
Performance, gekrönt von der anthologischen Vorstellung Small
Collection, die Pina Bausch und ihre außergewöhnliche Truppe des
Wuppertaler Tanztheaters lieferten. Das alles wurde begleitet von Film -
und Videovorführungen und einer Photoausstellung. Der V. Europapreis
für Neue Theaterwirklichkeiten ging an das Royal Court Theatre, das eine
Generation junger Theaterschriftsteller wie Sarah Kane, Mark Ravenhill,
Jez Butterworth, Conor McPherson und Martin McDonag unterstützt und
weitergeführt hat. Die Arbeit des Royal Court Theatre wurde bei der
Begegnung Das Royal Court auf der Bühne verdeutlicht, dabei gab es
Lesungen und Darbietungen aus den Werken der jüngsten Dramaturgen
Großbritanniens, ausgeführt von den Schauspielern des Royal Court. In
einer italienischen Alleinaufführung wurde The Weir von Conor
McPherson, in einer Inszenierung von Ian Rickson gezeigt. Für die
Abteilung Wiederkehr stellte Christoph Marthaler mit einem einzigartigen
Ensemble Die Spezialisten vor und erntete dafür einen sensationellen
Erfolg. Im Begleitprogramm fanden zwei wichtige Begegnungen statt:
Schreiben/Darstellen, Beispiele der neuen europäischen Dramaturgie,
vorgeschlagen von der Jury des Europapreises, gefolgt von einer mise en
espace des Théâtre Ouvert und einer Debatte mit dem Titel Die Kunst des
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de l’Europe, in which Erland Josephson, among others,
participated. The Convention Théâtral Européenne has been
associated with and supported the Europe Prize since this
seventh edition. By awarding the Prize to Lev Dodin, the last
edition – the eighth – not only honoured one of Stanislavsky’s
most brilliant students, but also opened a window on the non-
stop activities undertaken by the Siberian director and the
Maly Teatr of Saint Petersburg, where, despite institutional
and economic instability, the theatre scene is more creative
and lively than anywhere else in Europe. It was possible to
appreciate Dodin’s work, and the context in which he generally
works, at a conference with a host of speakers and
testimonies, and in two productions : The House by Feodor
Abramov – which Dodin expressly wanted to bring to Taormina
– and the world preview of Molly Sweeney by Brian Friel. The
sixth Europe Prize New Theatrical Realities went to the Dutch
Theatergroep Hollandia; to the young German director Thomas
Ostermeier and to the Italian Societas Raffaello Sanzio. The
prize-winners presented four productions: Voices by Pasolini
and Ongebluste Kulk (Hollandia), Crave by Sarah Kane
(Thomas Ostermeir), Amleto, la veemente esteriorità della
morte di un mollusco (Societas Raffaello Sanzio). A special
prize was awarded to the BITEF (Belgrade International
Theatre Festival), and a special mention went to Ibrahim
Spahic for the role his theatre played in the desperate days of
the war in Sarajevo.
The “return” of Peter Brook (1989 Europe Theatre Prize) with
Le Costume, by South African dramatist Can Themba, which
the Europe Prize and Taormina Arte coproduced, was a tribute
to one of the greatest living directors and his rigorous,
multifaceted approach to theatre. 
Drama expanded, surpassed itself and reasserted its
importance at the 10th Festival, interweaving with cinema,
dance and music to encompass the various trends animating
the contemporary scene. The prize awarded to Michel Piccoli
was intended as a tribute to a great, exquisitely European
artist and an approach to the profession of acting that passes
through the sectors of stage and screen to find its essential
rationale beyond them in a style inseparable from the man
himself and his social commitment. Aided and abetted by
Klaus Michael Grüber, Michel Piccoli used the Massimo
Bellini Theater in Catania for a production that paid homage
not only to Sicily but also to myth, to theater, and to its key
places: Piccoli- Pirandello, à partir des Géants de la
montagne. Piccoli was the subject of a symposium entitled
Michel Piccoli or the Two-Way Journey in Film and Theater and

ÌÂÙ¿ ·fi ÚfiÙ·ÛË ÙË˜ ÎÚÈÙÈÎ‹˜ ÂÈÙÚÔ‹˜ ÙÔ˘ ∂˘Úˆ·˚ÎÔ‡
μÚ·‚Â›Ô˘ £Â¿ÙÚÔ˘. ÌÂÙ¿ ÙÔ Û˘ÌfiÛÈÔ ·ÎÔÏÔ‡ıËÛÂ ÌÈ· ·ÚÔ˘-
Û›·ÛË ÛÙÔÓ ¯ÒÚÔ ÙÔ˘ Théâtre Ouvert, Î·ıÒ˜ Î·È ¤Ó· ·ÎfiÌË
Û˘ÌfiÛÈÔ ÌÂ Ù›ÙÏÔ «L’Art de l’acteur, développement et
changements dans ces quinze dernières années», Ô˘ ‰ÈÔÚÁ¿Óˆ-
ÛÂ Ë ŒÓˆÛË ÙˆÓ £Â¿ÙÚˆÓ ÙË˜ ∂˘ÚÒË˜ ÌÂ ÙË Û˘ÌÌÂÙÔ¯‹, ÌÂÙ·-
Í‡ ¿ÏÏˆÓ, ÙÔ˘ ŒÚÏ·ÓÙ °Èfi˙ÂÊÛÔÓ. ∞fi ÂÎÂ›ÓË ÙË ‰ÈÔÚÁ¿ÓˆÛË Î·È
ÌÂÙ¿, Ô ÔÚÁ·ÓÈÛÌfi˜ ÙÔ˘ ∂˘Úˆ·˚ÎÔ‡ μÚ·‚Â›Ô˘ £Â¿ÙÚÔ˘ ÍÂÎ›ÓË-
ÛÂ Ó· Û˘ÓÂÚÁ¿˙ÂÙ·È ÌÂ ÙËÓ ∂˘Úˆ·˚Î‹ £Â·ÙÚÈÎ‹ ™‡Ì‚·ÛË. 
∏ ·fiÊ·ÛË ÁÈ· ÙË ‚Ú¿‚Â˘ÛË ÙÔ˘ §Â‚ ¡ÙfiÓÙÈÓ ÛÙËÓ 8Ë ‰ÈÔÚÁ¿Óˆ-
ÛË ‰ÂÓ Â›¯Â ˆ˜ ÌÔÓ·‰ÈÎfi ÛÎÔfi Ó· ÙÈÌ‹ÛÂÈ ¤Ó·Ó ·fi ÙÔ˘˜ Î·Ï‡ÙÂ-
ÚÔ˘˜ Ì·ıËÙ¤˜ ÙÔ˘ ™Ù·ÓÈÛÏ¿ÊÛÎÈ, ·ÏÏ¿ Î·È Ó· Ì·˜ Ê¤ÚÂÈ ÈÔ ÎÔÓÙ¿
ÛÙÔ ¤ÚÁÔ ÙÔ˘ ·ÎÔ‡Ú·ÛÙÔ˘ ÛÎËÓÔı¤ÙË ·fi ÙË ™È‚ËÚ›· Î·È ÙÔ˘
£Â¿ÙÚÔ˘ ª¿Ï˘ ÙË˜ ∞Á›·˜ ¶ÂÙÚÔ‡ÔÏË˜, Ô˘ ·Ú¿ ÙÈ˜ ÔÈÎÔÓÔÌÈ-
Î¤˜ Î·È ıÂÛÌÈÎ¤˜ ‰˘ÛÎÔÏ›Â˜, ‚Ô‹ıËÛÂ ÛÙË ‰ËÌÈÔ˘ÚÁ›· ÌÈ·˜ Î·ÏÏÈ-
ÙÂ¯ÓÈÎ‹˜ ˙‡ÌˆÛË˜ ¯ˆÚ›˜ ÚÔËÁÔ‡ÌÂÓÔ ÛÙËÓ ∂˘ÚÒË. ∏ ‰Ô˘ÏÂÈ¿
ÙÔ˘ ¡ÙfiÓÙÈÓ Î·È ÙÔ Ï·›ÛÈÔ Ì¤Û· ÛÙÔ ÔÔ›Ô ÂÎÂ›ÓË ÂÓÙ¿ÛÛÂÙ·È,
·Ó·‰Â›¯ıËÎÂ ÙfiÛÔ ÛÙÔ ·ÊÈÂÚˆÌ¤ÓÔ ÛÙÔ ¤ÚÁÔ ÙÔ˘ Û˘ÌfiÛÈÔ,
ÏÔ‡ÛÈÔ ÛÂ ÔÌÈÏ›Â˜ Î·È ·ÚÂÌ‚¿ÛÂÈ˜, fiÛÔ Î·È ÛÙÈ˜ ·Ú·ÛÙ¿ÛÂÈ˜
Ô˘ ·›¯ÙËÎ·Ó: La Maison ÙÔ˘ ºÈfiÓÙÔÚ ∞‚Ú¿ÌÔÊ  –Ô˘ ÚfiÙÂÈÓÂ
Ô ›‰ÈÔ˜ Ô ¡ÙfiÓÙÈÓ Ó· ·ÚÔ˘ÛÈ·ÛÙÂ› ÛÙÔ ºÂÛÙÈ‚¿Ï ÙË˜ Δ·ÔÚÌ›Ó·–
Î·È ªfiÏÏ˘ ™Ô˘›Ó˘ ÙÔ˘ ªÚ¿È·Ó ºÚ›ÂÏ, ÛÂ ·ÁÎfiÛÌÈ· ÚÒÙË.
ΔÔ 6Ô Â˘Úˆ·˚Îfi ‚Ú·‚Â›Ô ¡¤Â˜ £Â·ÙÚÈÎ¤˜ ¶Ú·ÁÌ·ÙÈÎfiÙËÙÂ˜ ·Ô-
ÓÂÌ‹ıËÎÂ ÛÙÔ˘˜ √ÏÏ·Ó‰Ô‡˜ ÙÔ˘ ıÈ¿ÛÔ˘ Theatergroep Hollandia,
ÛÙÔÓ ÓÂ·Úfi °ÂÚÌ·Ófi ÛÎËÓÔı¤ÙË ΔfiÌ·˜ √ÛÙÂÚÌ¿ÈÂÚ Î·È ÛÙÔ˘˜
πÙ·ÏÔ‡˜ ÙË˜ ÔÌ¿‰·˜ Italian Societas Raffaello Sanzio. ¶·›¯ÙËÎ·Ó
Ù¤ÛÛÂÚÈ˜ ·Ú·ÛÙ¿ÛÂÈ˜ ÙˆÓ ‚Ú·‚Â˘Ì¤ÓˆÓ: Voices (‚·ÛÈÛÌ¤ÓÔ ÛÙÔ
¤ÚÁÔ ÙÔ˘ ¶·˙ÔÏ›ÓÈ) Î·È Ongebluste Kulk (√ÏÏ¿ÓÙÈ·), Crave ÙË˜
™¿Ú· ∫¤ÈÓ (ΔfiÌ·˜ √ÛÙÂÚÌ¿ÈÂÚ), Amleto, La veemente esteriorità
della morte di un mollusco (Societas Raffaello Sanzio).
∂È‰ÈÎfi ‚Ú·‚Â›Ô ·ÔÓÂÌ‹ıËÎÂ ÛÙÔ ÊÂÛÙÈ‚¿Ï BITEF (Belgrade
International Theater Festival), ÂÓÒ ÂÈ‰ÈÎ‹ ÌÓÂ›· ¤ÁÈÓÂ ÛÙÔÓ
πÌÚ·‹Ì ™¿¯ÈÙ˜ ÁÈ· ÙË ‰Ú·ÛÙËÚÈfiÙËÙ¿ ÙÔ˘ ÛÙÔ ™·Ú¿ÁÈÂ‚Ô Î·Ù¿
ÙËÓ ‰‡ÛÎÔÏË ÙÔ˘ ÔÏ¤ÌÔ˘. 
∏ «ÂÈÛÙÚÔÊ‹» ÙÔ˘ ¶‹ÙÂÚ ªÚÔ˘Î (∂˘Úˆ·˚Îfi μÚ·‚Â›Ô
£Â¿ÙÚÔ˘ ÙÔ 1989) ÌÂ ÙËÓ ·Ú¿ÛÙ·ÛË Le Costume ÙÔ˘ ÓÔÙÈÔ·ÊÚÈ-
Î·ÓÔ‡ Û˘ÁÁÚ·Ê¤· ∫·Ó Δ¤Ì·, ÌÈ· Û˘Ì·Ú·ÁˆÁ‹ ÙÔ˘
∂˘Úˆ·˚ÎÔ‡ μÚ·‚Â›Ô˘ £Â¿ÙÚÔ˘ Î·È ÙË˜ Taormina Arte, ¤‰ˆÛÂ
ÙËÓ Â˘Î·ÈÚ›· Ó· Á›ÓÂÈ ¤Ó· ·ÊÈ¤ÚˆÌ· ÛÂ ¤Ó·Ó ·fi ÙÔ˘˜ ÌÂÁ·Ï‡ÙÂ-
ÚÔ˘˜ ÂÓ ˙ˆ‹ ÛÎËÓÔı¤ÙÂ˜ Î·È ÛÙÔ ÔÏ‡ÏÂ˘ÚÔ ¤ÚÁÔ ÙÔ˘. 
™ÙË 10Ë ‰ÈÔÚÁ¿ÓˆÛË ÙÔ˘ ∂˘Úˆ·˚ÎÔ‡ μÚ·‚Â›Ô˘ £Â¿ÙÚÔ˘, ÙÔ
ı¤·ÙÚÔ ·ÓÔ›ÁÂÈ ÙÔ˘˜ ÔÚ›˙ÔÓÙ¤˜ ÙÔ˘, ˘ÂÚ‚·›ÓÂÈ Ù· ‰ÈÎ¿ ÙÔ˘ Û‡ÓÔ-
Ú· Î·È Â·Ó·ÚÔÛ‰ÈÔÚ›˙ÂÙ·È Ì¤Ûˆ ÙË˜ Û¯¤ÛË˜ ÙÔ˘ ÌÂ ÙÔÓ ÎÈÓËÌ·-
ÙÔÁÚ¿ÊÔ, ÙÔ ¯ÔÚfi Î·È ÙË ÌÔ˘ÛÈÎ‹. 
ªÂ ÙË ‚Ú¿‚Â˘ÛË ÙÔ˘ ªÈÛ¤Ï ¶ÈÎÔÏ›, Ë ÎÚÈÙÈÎ‹ ÂÈÙÚÔ‹ ı¤ÏËÛÂ Ó·
ÙÈÌ‹ÛÂÈ ÙÔÓ ÌÂÁ¿ÏÔ ∂˘Úˆ·›Ô Î·ÏÏÈÙ¤¯ÓË ·ÏÏ¿ Î·È ÙÔ ›‰ÈÔ ÙÔ
Â¿ÁÁÂÏÌ· ÙÔ˘ ËıÔÔÈÔ‡, Ô˘ Â›ÙÂ ÚfiÎÂÈÙ·È ÁÈ· ÙÔ ı¤·ÙÚÔ Â›ÙÂ
ÁÈ· ÙÔÓ ÎÈÓËÌ·ÙÔÁÚ¿ÊÔ, ‚Ú›ÛÎÂÈ ÙËÓ Ô˘Û›· ÙÔ˘ ÛÙË ‰È·ÏÂÎÙÈÎ‹ ÙË˜
Ù¤¯ÓË˜ ÌÂ ÙËÓ ÎÔÈÓˆÓÈÎ‹ Î·È ÔÏÈÙÈÎ‹ ˙ˆ‹. √ ªÈÛ¤Ï ¶ÈÎÔÏ› ·ÚÔ˘-
ÛÈ¿˙ÂÈ ÛÙÔ ı¤·ÙÚÔ Massimo Bellini ÙË˜ ∫·Ù¿ÓÈ· ¤Ó· ıÂ·ÙÚÈÎfi ‰ÚÒ-

kostant.qxd  4/15/07  9:59 PM  Page 114



111155114

par l’Union des Théâtres de l’Europe avec la participation, entre
autre, d’Erland Josephson. À partir de cette édition, le Prix béné-
ficie du parrainage de la Convention Théâtrale Européenne, qui
devient également organisme associé. Lors de l’édition passée, la
VIIIe, la décision de primer Lev Dodine, ne représentait pas unique-
ment un hommage à l’un des meilleurs élèves de Stanislavski,
mais permettait également d’ouvrir une brêche sur l’incessante
activité du metteur en scène sibérien et du Maly Teatr de Saint-
Pétersbourg, où, en dépit des précarités institutionnelles et écono-
miques, on assiste à un ferment créatif, sans comparaisons en ce
moment en Europe. Le travail de Dodine ainsi que le contexte
dans lequel il s’exerce en grande partie, ont pu être appréciés
dans le cadre d’un colloque riche en interventions et témoignages
et à travers deux spectacles: La Maison de Fiodor Abramov – dont
la reprise dans le cadre du festival de Taormina a été fortement
voulue par Dodine lui-même – et la première mondiale de Molly
Sweeney de Brian Friel.
Le VIe Prix Europe Nouvelles Réalités Théâtrales a été remis aux
Hollandais du Theatergroep Hollandia; au jeune metteur en scène
allemand Thomas Ostermeier et aux Italiens de la Societas
Raffaello Sanzio. Quatre spectacles ont été proposés par les artis-
tes primés: Voices, tiré de Pasolini et Ongebluste Kulk (Hollandia),
Crave de Sarah Kane (Thomas Ostermeier), Amleto, la veemente
esteriorità della morte di un mollusco (Societas Raffaello Sanzio).
Un prix spécial a été remis au BITEF (Belgrade International
Theater Festival), tandis que’une mention spéciale a été conférée
à Ibrahim Spahic pour son activité à Sarajevo durant les journées
désespérées du conflit.
Le “Retour” de Peter Brook (Prix Europe pour le Théâtre en 1989)
avec Le Costume, de l’écrivain sud-africain Can Themba, copro-
duit par le Prix Europe et Taormina Arte, a permis de rendre hom-
mage à l’un des plus grands metteurs en scène vivants et à l’éclec-
tisme rigoureux de son théâtre.
Dans la IXème édition du Prix Europe, le théâtre se dilate, dépasse
ses frontières et se réaffirme en se mêlant au cinéma, à la danse
et à la musique. En décidant de primer Michel Piccoli, le Jury a
souhaité célébrer un grand artiste délicieusement européen et une
manière de concevoir le métier d’acteur qui, en traversant les gen-
res (théâtre, cinéma), trouve, dans un style qui ne peut être séparé
de l’homme et de son engagement civique, sa raison fondamen-
tale. Michel Piccoli présente, au théâtre Massimo Bellini de
Catane, un événement théâtral conçu en exclusivité pour le Prix
Europe pour le Théâtre: Piccoli-Pirandello, à partir des Géants de
la Montagne, réalisé avec la complicité de Klaus Michael Grüber.

Schauspielerns, Entwicklungen und Veränderungen in den letzten fünf-
zehn Jahren, die von der Union des Théâtres de l’Europe organisiert wor-
den ist und an der u.a. Erland Josephson Teil genommen hat. Seit dieser
Ausgabe ist die Convention Théâtrale Européenne assoziiertes
Fördermitglied des Europapreises. Durch die Prämierung von Lev Dodin
bei der VIII. Ausgabe im vergangenen Jahr wurde nicht nur einer der
besten Stanislawski-Schüler ausgezeichnet, sondern auch die unablässi-
ge Arbeit des sibirischen Regisseurs und damit auch die des Petersburger
Maly Teatr beleuchtet, wo es trotz der institutionell und finanziell unsiche-
ren Situation in diesem Moment ein kreatives Schaffen gibt, das mit den
Produktionen im restlichen Europa nicht verglichen werden kann. Dodins
Inszenierungen und das Umfeld, in dem er hauptsächlich arbeitet, wur-
den in einer Zusammenkunft mit vielen Beobachtungen und Zeugnissen
verdeutlicht, aber auch durch zwei Inszenierungen: Das Haus von Fjodor
Abramov – ein Stück das Dodin selbst sehr gerne in Taormina zeigen woll-
te – und Molly Sweeney von Brian Friel, in einer Welturaufführung. Der
VI. Europapreis für neue Theaterwirklichkeiten ging an die Theatergroep
Hollandia; an den jungen deutschen Regisseur Thomas Ostermeier und
an die Italiener der Societas Raffaello Sanzio. Die Preisträger boten vier
Vorführungen: Voices nach Pasolini und Ongebluste Kulk (Hollandia),
Crave von Sarah Kane (Thomas Ostermeier), Amleto, la veemente esterio-
rità della morte di un mollusco (Societas Raffaello Sanzio). Ein außeror-
dentlicher Preis wurde an das BITEF (Belgrade International Theater
Festival) vergeben. Besonders erwähnt wurde dabei Ibrahim Spahic, der
auch während der schwierigen Kriegszeit in Sarajewo weiter gearbeitet
hat. Die Wiederkehr von Peter Brook (II. Europapreis für das Theater im
Jahre 1989) mit einer Inszenierung von Le Costume des südafrikanischen
Schriftstellers Can Themba, Koproduktion des Europapreises und
Taormina Arte, ist als Hommage an einen der größten lebenden
Regisseure und an die rigorose Vielfalt seines Theaters zu verstehen. In
seiner IX. Veranstaltung erweitert sich das Theater, es uebersteigt sich
selbst und bestaetigt sich -  es verflechtet sich so mit dem Kino, dem Tanz
und der Musik – verschiedene Tendenzen einbeziehend, die die zeitgeno-
essische Buehne beleben. Die Jury wollte mit dem Preis an Michel Piccoli
einen grossen vorzueglichen europaeischen Kuenstler feiern, der eine Art
und Weise hat, den Beruf des Schauspielers zu erleben, durch (Kino,
Theater), und der darueber hinaus in einem untrennbaren maennlichen
Stil und seinem zivilen Einsatz, seinen hauptsaechlichen Grund findet.
Michel Piccoli,  unter  der Mitwirkung von Klaus Michael Grueber  schla-
egt dem Massimo Bellini Theater in Catania eine Vorstellung vor, die
gleichzeitig ein Geschenk an die Insel sein soll, dem Mythos, dem Theater
und seinen Orten: Piccoli - Pirandello, à partir des Géants de la montag-
ne. Piccoli ist ein Treffen gewidmet „Michel Piccoli, oder die Reise in dop-
pelter Richtung“: Theater – Kino  und ein Bericht der bedeutungsvollsten
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a selection of the most important movies made by this great
French actor was shown. Heiner Goebbels, winner of the 7th
Prize New Theatrical Realities, presented two productions of
exceptionally high level: Max Black, a compendium of
epistemology, art, music and philosophy in the form of a
musical, visual, verbal, gestural and “fiery” score interpreted
by the voice and body of André Wilms, and The Left Hand of
Glenn Gould, a performance developed in the course of a
workshop held in Germany by Goebbels at the Justus Liebig
Universität in Giessen with the participation of grant holders
from the multimedia workshop fabrica in Treviso. The awarding
of the New Theatrical Realities prize to Alain Platel recognized
the untiring efforts of a dancer, choreographer and director
who has succeeded in breaking down the barriers between
different disciplines (dance, drama, music and circus) and the
commitment of an artist capable, together with his collective
company Les Ballets C. de la B., of devising and staging
productions of the utmost rigor, working also with non-
professionals, disadvantaged people or children. Alain Platel
presented Iets op Bach with an ensemble of nine musicians
and nine dancers from his company. The dancers of Les
Ballets C. de la B., who come from all over the world, won
great public acclaim by giving a stark and poetic account of
themselves and their lives to music by Bach. Two symposiums
were devoted to the drama of Goebbels and Platel. The 10th
edition of the Europe Prize, awarded to Harold Pinter and to
Josef Nadj and Oskaras Koursounovas for New Realities, was
held in 2006 in Turin. Hosted by the Teatro Stabile, it formed
part of the special cultural programme organized to mark the
Winter Olympics. 
The award of the Europe Theatre Prize to Harold Pinter not
only celebrated one of the greatest living authors, but also
aimed to indicate a path that has increasing relevance at this
particular moment, for the theatre and for society, in many
parts of the world. As the reasons for the award stated,
“although Pinter is a true theatrical poet, his work and life are
filled with a moral rage against injustice. 
He is a political writer, not in the sense of endorsing a party
ideology but in his assault on the abuse of human dignity and
the mis-use of language by those in power.” In this sense, the
interview with Pinter by Michael Billington, the Guardian
threatre critic and Pinter’s official biographer, was particularly
memorable. Introduced by Ján Figuel, European Commissioner
for Education and Culture, the meeting was preceded by the
conference Pinter: Passion, Poetry and Politics. The homage to
Pinter was completed by the performance of The New World

ÌÂÓÔ ÛÂ ÚÒÙË ÂÎÙ¤ÏÂÛË, ·ÔÎÏÂÈÛÙÈÎ¿ ÁÈ· ÙÔ ∂˘Úˆ·˚Îfi
μÚ·‚Â›Ô £Â¿ÙÚÔ˘: Piccoli-Pirandello, à partir des Géants de la
Montagne, ÛÂ ÛÎËÓÔıÂÛ›· ÙÔ˘ ∫Ï¿Ô˘˜ ª›Î·ÂÏ °ÎÚÔ‡ÌÂÚ. ∏
·Ú¿ÛÙ·ÛË ·ÔÙÂÏÂ› Â›ÛË˜ ¤Ó·Ó ÊfiÚÔ ÙÈÌ‹˜ ÛÙË ™ÈÎÂÏ›·, ÙÔÓ
Ì‡ıÔ, ÙÔ ı¤·ÙÚÔ Î·È ÙÔ˘˜ «¯ÒÚÔ˘˜» ÙÔ˘. ¶Ú·ÁÌ·ÙÔÔÈ‹ıËÎÂ
·ÎfiÌË ¤Ó· Û˘ÌfiÛÈÔ ÌÂ ı¤Ì· «Michel Piccoli, entre le théâtre et le
ciném·», Î·ıÒ˜ Î·È ¤Ó· ·ÊÈ¤ÚˆÌ· ÛÙÔÓ ªÈÛ¤Ï ¶ÈÎÔÏ› ÌÂ Ù·ÈÓ›Â˜
Î·È ‚›ÓÙÂÔ ·fi ıÂ·ÙÚÈÎ¤˜ ·Ú·ÛÙ¿ÛÂÈ˜, fiÔ˘ Û˘ÌÌÂÙÂ›¯Â. 
√ Ã¿ÈÓÂÚ °Î¤ÌÂÏ˜, Ô˘ ‚Ú·‚Â‡ÙËÎÂ Î·Ù¿ ÙËÓ 7Ë ‰ÈÔÚÁ¿ÓˆÛË ÙÔ˘
∂˘Úˆ·˚ÎÔ‡ μÚ·‚Â›Ô˘ ¡¤Â˜ £Â·ÙÚÈÎ¤˜ ¶Ú·ÁÌ·ÙÈÎfiÙËÙÂ˜,
·ÚÔ˘Û›·ÛÂ ‰‡Ô ÂÍ·ÈÚÂÙÈÎ¤˜ ·Ú·ÛÙ¿ÛÂÈ˜: Max Black, ÌÈ· Û‡ÓıÂ-
ÛË ÌÂ ÛÙÔÈ¯Â›· ÂÈÛÙ‹ÌË˜, Ù¤¯ÓË˜, ÌÔ˘ÛÈÎ‹˜ Î·È ÊÈÏÔÛÔÊ›·˜ Ô˘
·ÎÔÏÔ˘ıÂ› ÌÈ· ·ÚÙÈÙÔ‡Ú· ÔÙÈÎÔ·ÎÔ˘ÛÙÈÎÒÓ ÌËÓ˘Ì¿ÙˆÓ, ¯ÂÈÚÔ-
ÓÔÌÈÒÓ Î·È ‡ÚÈÓˆÓ ÛËÌ¿ÙˆÓ, ÙËÓ ÔÔ›· ÎÏ‹ıËÎÂ Ó· ÂÚÌËÓÂ‡ÛÂÈ Ô
ÛËÌ·ÓÙÈÎfi˜ ËıÔÔÈfi˜, ∞ÓÙÚ¤ μÈÏÌ˜, Î·ıÒ˜ Î·È ÙÔ ¤ÚÁÔ The Left
Hand of Glenn Gould, ÌÈ· ·Ú¿ÛÙ·ÛË Ô˘ Â›¯Â ·ÚÔ˘ÛÈ·ÛÙÂ› ÁÈ·
ÚÒÙË ÊÔÚ¿ ÛÙË °ÂÚÌ·Ó›·, ÛÙÔ ·ÓÂÈÛÙ‹ÌÈÔ Justus Liebig ÛÙÔ
°Î›ÛÛÂÓ, ÌÂ ˘fiÙÚÔÊÔ˘˜ ÙÔ˘ ÂÚÁ·ÛÙËÚ›Ô˘ ÔÏ˘Ì¤ÛˆÓ “Fabrica”
ÙÔ˘ ΔÚÂ‚›˙Ô, ÛÙÔ Ï·›ÛÈÔ ÙË˜ Ú·ÎÙÈÎ‹˜ ÙÔ˘˜ ¿ÛÎËÛË˜.
ªÂ ÙËÓ ·ÔÓÔÌ‹ ÙÔ˘ ∂˘Úˆ·˚ÎÔ‡ μÚ·‚Â›Ô˘ ¡¤Â˜ £Â·ÙÚÈÎ¤˜
¶Ú·ÁÌ·ÙÈÎfiÙËÙÂ˜ ÛÙÔÓ ∞Ï¤Ó ¶Ï·Ù¤Ï, ·Ó·ÁÓˆÚ›ÛÙËÎ·Ó Ë È‰È·ÈÙÂ-
ÚfiÙËÙ· Î·È Ë ‰‡Ó·ÌË ÙÔ˘ Î·ÏÏÈÙÂ¯ÓÈÎÔ‡ ¤ÚÁÔ˘ ÙÔ‡ ¯ÔÚÂ˘Ù‹-ÛÎË-
ÓÔı¤ÙË, Ô˘ Î·Ù¿ÊÂÚÂ Ó· Î·Ù·ÚÚ›„ÂÈ Ù· fiÚÈ· ·Ó¿ÌÂÛ· ÛÙ· ‰È¿-
ÊÔÚ· Â›‰Ë ÙÂ¯ÓÒÓ (¯ÔÚfi˜, ı¤·ÙÚÔ, ÌÔ˘ÛÈÎ‹, ÙÛ›ÚÎÔ) ·ÏÏ¿ Î·È Ë
ÈÎ·ÓfiÙËÙ¿ ÙÔ˘ Ó· ·ÓÂ‚¿˙ÂÈ ÌÂ ÙËÓ ÔÌ¿‰· ÙÔ˘ Les Ballets C. de la
B ·Ú·ÛÙ¿ÛÂÈ˜ ÌÂÁ¿ÏˆÓ ··ÈÙ‹ÛÂˆÓ, ‰Ô˘ÏÂ‡ÔÓÙ·˜ ·Ú¿ÏÏËÏ·
ÌÂ ÂÚ·ÛÈÙ¤¯ÓÂ˜, ¿ÙÔÌ· ÌÂ ÂÈ‰ÈÎ¤˜ ·Ó¿ÁÎÂ˜ Î·È ·È‰È¿. √ ∞Ï¤Ó
¶Ï·Ù¤Ï ·ÚÔ˘Û›·ÛÂ ÌÂ ÌÂÁ¿ÏË ÂÈÙ˘¯›· ÙËÓ ·Ú¿ÛÙ·Û‹ ÙÔ˘ Iets
op Bach, ÌÂ ÂÓÓÈ¿ ÌÔ˘ÛÈÎÔ‡˜ Î·È ÂÓÓÈ¿ ¯ÔÚÂ˘Ù¤˜ ÙË˜ ÔÌ¿‰·˜ ÙÔ˘.
ªÂ ÙË Û˘ÓÔ‰Â›· ÙË˜ ÌÔ˘ÛÈÎ‹˜ ÙÔ˘ ª·¯, Ë ÔÔ›· ÂÈÏ¤¯ıËÎÂ ¤ÂÈ-
Ù· ·fi ÂÓ¿ÌÈÛË ¯ÚfiÓÔ ÌÂÏ¤ÙË˜, ¯ÔÚÂ˘Ù¤˜ ·fi fiÏÔ ÙÔÓ ÎfiÛÌÔ Ì·˜
·ÊËÁ‹ıËÎ·Ó ÙÈ˜ ˙ˆ¤˜ ÙÔ˘˜. ¶Ú·ÁÌ·ÙÔÔÈ‹ıËÎ·Ó, Â›ÛË˜, Î·È ‰‡Ô
Û˘ÌfiÛÈ· ·ÊÈÂÚˆÌ¤Ó· ÛÙÔ ¤ÚÁÔ ÙÔ˘ °Î¤ÌÂÏ˜ Î·È ÙÔ˘ ¶Ï·Ù¤Ï.
∫·Ù¿ ÙËÓ 10Ë ‰ÈÔÚÁ¿ÓˆÛË, ÙÔ 2006, ·ÔÓÂÌ‹ıËÎÂ ÛÙÔ ΔÔÚ›ÓÔ ÙÔ
∂˘Úˆ·˚Îfi μÚ·‚Â›Ô £Â¿ÙÚÔ˘ ÛÙÔÓ Ã¿ÚÔÏÓÙ ¶›ÓÙÂÚ, ÂÓÒ ÔÈ
°Èfi˙ÂÊ ¡¿ÓÙ˙È Î·È √ÛÎ¿Ú·˜ ∫Ô˘ÚÛÔ˘Ófi‚·˜ ·¤Û·Û·Ó ÙÔ
∂˘Úˆ·˚Îfi μÚ·‚Â›Ô ¡¤Â˜ £Â·ÙÚÈÎ¤˜ ¶Ú·ÁÌ·ÙÈÎfiÙËÙÂ˜. √È ÂÎ‰Ë-
ÏÒÛÂÈ˜ ¤Ï·‚·Ó ¯ÒÚÔ ÛÙÔ ı¤·ÙÚÔ ÙË˜ fiÏË˜, ÛÙÔ Ï·›ÛÈÔ ÂÓfi˜
ÂÈ‰ÈÎÔ‡ ÚÔÁÚ¿ÌÌ·ÙÔ˜ ÁÈ· ÙÔÓ ÔÏÈÙÈÛÌfi, ÌÂ ·ÊÔÚÌ‹ ÙÔ˘˜ ¯ÂÈÌÂ-
ÚÈÓÔ‡˜ √Ï˘ÌÈ·ÎÔ‡˜ ∞ÁÒÓÂ˜.
∏ ·ÔÓÔÌ‹ ÙÔ˘ ∂˘Úˆ·˚ÎÔ‡ μÚ·‚Â›Ô˘ £Â¿ÙÚÔ˘ ÛÙÔÓ Ã¿ÚÔÏÓÙ
¶›ÓÙÂÚ ‰ÂÓ ÙÔÓ Ù›ÌËÛÂ ÌfiÓÔ ˆ˜ ¤Ó·Ó ·fi ÙÔ˘˜ ÛËÌ·ÓÙÈÎfiÙÂÚÔ˘˜
ÂÓ ̇ ˆ‹ ‰ËÌÈÔ˘ÚÁÔ‡˜, ·ÏÏ¿ Î·È ̂ ˜ ÌÈ· ÊˆÓ‹ Ô˘ ̆ „ÒıËÎÂ Î·È ¿ÏÈ
ÛÂ ·˘Ù‹Ó ÙËÓ Â˘·›ÛıËÙË ÁÈ· ÙÔ ı¤·ÙÚÔ ·ÏÏ¿ Î·È ÁÈ· ÙËÓ ›‰È· ÙËÓ
ÎÔÈÓˆÓ›· ÂÚ›Ô‰Ô. Ÿˆ˜ ˘ÔÁÚ·ÌÌ›ÛÙËÎÂ ÛÙË ‰È¿ÚÎÂÈ· ÙË˜ ÙÂÏÂ-
Ù‹˜ ·ÔÓÔÌ‹˜, «Ô Ã¿ÚÔÏÓÙ ¶›ÓÙÂÚ ÌÔÏÔÓfiÙÈ ·ÏËıÈÓfi˜ ÔÈËÙ‹˜ ÙÔ˘
ıÂ¿ÙÚÔ˘, ‰ÂÓ ·‡ÂÈ Ó· Â›Ó·È Î·È ¤Ó·˜ ÛÙÚ·ÙÂ˘Ì¤ÓÔ˜ Û˘ÁÁÚ·Ê¤·˜,
fi¯È ÂÂÈ‰‹ ·Ó‹ÎÂÈ ÛÂ ¤Ó· ÔÏÈÙÈÎfi ÎfiÌÌ·, ·ÏÏ¿ ‰ÈfiÙÈ ÂÓ·ÓÙÈÒÓÂÙ·È
ÛÙËÓ ·Ú·‚›·ÛË ÙË˜ ·ÓıÚÒÈÓË˜ ·ÍÈÔÚ¤ÂÈ·˜ Î·È ÛÙËÓ ÂÈÎ›Ó‰˘-
ÓË ÁÏÒÛÛ· ÙË˜ ÂÍÔ˘Û›·˜». 
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Cet événement constitue également un hommage à l’île, au
mythe, au théâtre et à ses “lieux”. A’ Piccoli sont consacrés un col-
loque, «Michel Piccoli, entre le théâtre et le cinéma» et une rétros-
pective de films et de vidéos de théâtre. Heiner Goebbels, lauréat
du VIIème Prix Europe Nouvelles Réalités Théâtrales, propose
deux spectacles de niveau exceptionnel: Max Black est un com-
pendium d’épistémologie, d’art, de musique et de philosophie qui
s’articule autour d’une partition musicale visuelle, verbale, ges-
tuelle et “pyrotechnique” confié à la voix et au corps d’André
Wilms, et The Left Hand of Glenn Gould, une performance qui a
vu le jour durant un stage tenu par Goebbels en Allemagne à la
Justus Liebig Universität de Giessen, auquel ont également colla-
boré des boursiers de l’atelier multimédia “Fabrica” de Trévise.
En attribuant le Prix Nouvelles Réalités à Alain Platel, on a voulu
reconnaître l’intense activité d’un danseur-metteur en scène qui a
su abattre les barrières entre différentes disciplines (danse, théâ-
tre, musique, cirque) ainsi que l’engagement d’un grand artiste en
mesure d’élaborer et de monter, avec son collectif, Les Ballets C.
de la B. des spectacles d’une grande rigueur, en travaillant égale-
ment avec des non professionnels, des porteurs de handicap ou
des enfants. Alain Platel a proposé avec un grand succès son
spectacle Iets op Bach, avec un ensemble de neuf musiciens et
de neuf danseurs de son collectif. Sur des musiques de Bach,
sélectionnées après un an et demi de recherche, les danseurs,
provenant du monde entier, nous racontent leurs vies. Au théâtre
de Goebbels et de Platel on a consacré deux rencontres.
Pour la Xème édition, en 2006, le Prix Europe, décerné à Harold
Pinter ainsi qu’à Josef Nadj et Oskaras Koursounovas pour les
Nouvelles Réalités Théâtrales, s’est transféré à Turin. Ses activités,
qui se sont déroulées dans le Théâtre de la ville, ont été insérées
dans un programme spécial pour la culture créé à l’occasion des
Jeux Olympiques d’hiver. La remise du Prix Europe à Harold Pinter
n’a pas seulement célébré l’un des plus importants auteurs
vivants, mais elle a souhaité indiquer une voie qui redevient impor-
tante dans ce moment particulier de la vie théâtrale et civique
dans différentes parties du monde. Ainsi que l’indique la motiva-
tion du prix, «bien qu’il soit un vrai poète du théâtre, Pinter est un
écrivain politique, pas dans le sens de l’appartenance à l’idéologie
d’un parti mais dans son attaque contre la violation de la dignité
humaine et le mauvais usage de la langue de la part de ceux qui
détiennent le pouvoir.» À ce propos, la rencontre-interview avec
Pinter organisée par Michael Billington, critique de The Guardian
et biographe officiel du dramaturge, a été inoubliable. La rencon-
tre - introduite par le discours de bienvenue de Ján Figuel,

Filme die von dem grossen frazoesischen Schauspieler  interpretiert wur-
den. Heiner Goebbles, Gewinner des VII. Europapreises fuer Neue thea-
tralische Realitaeten, schlaegt zwei Vorstellungen eines aussergewoehnli-
chen Niveaus vor: Max Black, das Handbuch einer Briefesammlung,
Kunst, Musik und Philosophie, die in eine Partitur von Musik,  sichtbar,
verbal, gestikulierend und und „pyritisch“ gegliedert ist – die der Stimme
und dem Koerper von André Wilms und The Left Hand of Glenn Gould
anvertraut wurde, eine Performance, die im Laufe einer von Goebbles
durchgefuehrten Untersuchung an der Justus Liebig Universitaet in
Giessen in Deutschland durchgefuehrt wurde, an der auch die
Stipendieninhaber der multimedialen Fabrik von Treviso mitgearbeitet
haben. Mit der Preisverleihung Neue Realitaet an Alain Platel wird die
intensive Arbeit eines Taenzers, Choreographen und Regisseurs aner-
kannt, der es verstanden hat die Mauern zwischen den verschiedenen
Disziplinen (Balett, Theater, Musik, Zirkus) zu beseitigen und auch die
Anstrengung eines Kuenstlers der,  zusammen mit seinem Kollektiv, Les
Ballets C. de la B., in der Lage ist,  Vorstellungen von grossem Interesse
zu erarbeiten und zusammenzustellen, indem er auch mit Laien, behin-
derten Menschen oder mit Kindern gearbeitet hat. Alain Platel schlaegt
Iets op Bach mit einem Ensemble von neun Musikern und neun
Balletttaenzern aus seinem Kollektiv, vor. Nach den Noten von Bach erza-
ehlen die Taenzer des Ballets C. de la B., die aus allen Teilen der Welt
kommen, ihr eigenes Leben in einer rohen und poetischen Art, und errei-
chen dabei aufsehenerregenden Beifall bei den Zuschauern. Dem Theater
von Goebbles und Platel sind zwei Treffen gewidmet. 
Der Europa-Preis für das Theater wurde für seine 10. Auflage, 2006,
nach Turin verlegt. Preisträger ist Harold Pinter. Josef Nadj und Oskaras
Koursounovas erhielten den Preis Europa Neue Theater-Wirklichkeiten.
Die Veranstaltungen des Europa-Preises, zu Gast im Teatro Stabile der
Stadt Turin, wurden in ein spezielles, anlässlich der Winterspiele ins
Leben gerufene Kulturprogramm eingefügt. Durch die Vergabe des
Europa-Preises an Harold Pinter wurde nicht nur einer der wichtigsten
lebenden Autoren geehrt. Man wollte auch einen Weg aufzeigen, der in
diesem besonderen Moment des zivilen und des Theaterlebens in ver-
schiedenen Teilen der Welt wieder an Relevanz gewinnt. Wie es in der
Begründung zur Preisverleihung heißt: „Pinter ist sicherlich ein wahrer
Theaterpoet, er ist aber auch ein politischer Schriftsteller; jedoch nicht als
Anhänger einer bestimmten Parteiideologie, sondern aufgrund seiner
Kritik an der Ausbeutung der menschlichen Würde und an dem
Sprachgebrauch von Seiten der Regierenden”. In diesem Zusammenhang
ist das Interview mit Pinter im Rahmen eines öffentlichen
Zusammentreffens unvergesslich, das unter der Leitung von Michael
Billington, Kritiker des Guardian und offizieller Biograph des
Dramaturgen, entstand. Dem - von einem Grußwort von Ján Figuel, dem
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Order, a selection of pieces by Pinter directed by Roger
Planchon and performed in French, and by Pinter Plays, Poetry
& Prose by the Gate Theatre of Dublin, directed by Alan
Stanford and performed by Charles Dance, Michael Gambon,
Jeremy Irons, and Penelope Wilton. Josef Nadj, the winner of
the New Realities Prize, was the subject of the meeting Josef
Nadj, un théâtre en chair et en ombre conducted by Jean-Marc
Adolphe; the meeting was followed by Duo, a performance of
Nadj’s work taken from Canard Pékinois. Oskaras Korsunovas
presented two powerful productions: Playing the Victim by the
Presnyakov brothers, and Master and Margarita by Mikhail
Bulgakov. Lev Dodin was the subject of the meeting held for
the presentation of the bilingual volume Lev Dodin, Le creuset
d’un théâtre nécessaire/The melting pot of essential theatre,
published by the Europe Prize, containing the proceedings of

the 8th edition of the Prize. 
The Returns section, devoted to Luca Ronconi, included a
meeting with the director and performances of the three of the
five plays produced in Turin on the occasion of the Winter
Olympics: William Shakespeare’s Troilus and Cressida, Il
Silenzio dei Comunisti, by Vittorio Foa, Miriam Mafai and
Alfredo Reichlin, and Biblioetica, dizionario per l’uso, by
Gilberto Corbellini, Pino Donghi and Armando Massarenti. T

he 10th edition hosted the 22nd Congress and the General
Assembly of the Association Internationale des Critiques de
Théâtre, held in Italy after a gap of twenty years. The
association explored the subject of the role of the critic in the
present-day world in a meeting with the dramatic title The End

of the Criticism? The 10th edition also hosted the General
Assembly of the Union des Théâtres de l’Europe; a meeting of
the Convention Théâtrale Européenne; and a meeting of the
Instituto Internacional del Teatro del Mediterraneo. In 2006
the Europe Theatre Prize also held some of its initiatives in
Poland: in October and November, as part of the Teatralnych
Spotkania festival, the city of Warsaw presented a wide
programme from the Returns section of the Prize.

ªÂ ·˘Ù‹Ó ÙËÓ Â˘Î·ÈÚ›·, Ë Û˘Ó¿ÓÙËÛË-Û˘˙‹ÙËÛË ÌÂ ÙÔÓ Ã¿ÚÔÏÓÙ
¶›ÓÙÂÚ, Ô˘ ‰ÈÔÚÁ¿ÓˆÛÂ Ô ª·ÈÎÏ ª›ÏÈÓÁÎÙÔÓ, ÎÚÈÙÈÎfi˜ ÙË˜ ÂÊË-
ÌÂÚ›‰·˜ The Guardian Î·È Â›ÛËÌÔ˜ ‚ÈÔÁÚ¿ÊÔ˜ ÙÔ˘ ‰Ú·Ì·ÙÔ˘Ú-
ÁÔ‡, ¤ÌÂÈÓÂ ·ÏËÛÌfiÓËÙË. ¶ÚÈÓ ·fi ÙË Û˘Ó¿ÓÙËÛË, ÙËÓ ÔÔ›· ÚÔ-
ÏfiÁÈÛÂ Ô °È·Ó º›ÁÎÂÏ, Â›ÙÚÔÔ˜ ÙË˜ ∂∂ ÁÈ· ÙËÓ ·È‰Â›·, ÙËÓ
ÂÎ·›‰Â˘ÛË Î·È ÙÔÓ ÔÏÈÙÈÛÌfi, ÚÔËÁ‹ıËÎÂ Û˘˙‹ÙËÛË ÌÂ ı¤Ì·
«Ã¿ÚÔÏÓÙ ¶›ÓÙÂÚ: ¿ıÔ˜, Ô›ËÛË Î·È ÔÏÈÙÈÎ‹».
ªÂÙ¿ ·fi ÙÔ ™˘ÌfiÛÈÔ ÁÈ· ÙÔÓ Ã¿ÚÔÏÓÙ ¶›ÓÙÂÚ, ·ÎÔÏÔ‡ıËÛÂ Ë
·Ú¿ÛÙ·ÛË The New World Order, ÌÈ· ÂÈÏÔÁ‹ ·fi ¤ÚÁ· ÙÔ˘
ÕÁÁÏÔ˘ ‰Ú·Ì·ÙÔ˘ÚÁÔ‡, ÛÙË Á·ÏÏÈÎ‹ ÁÏÒÛÛ·, ÛÂ ÛÎËÓÔıÂÛ›· ÙÔ˘
ƒÔ˙¤ ¶Ï·ÓÛfiÓ, ÂÓÒ ÛÙË Û˘Ó¤¯ÂÈ· ·ÚÔ˘ÛÈ¿ÛÙËÎÂ Ë ·Ú·ÁˆÁ‹
ÙÔ˘ Gate Theatre “Pinter Plays, Poetry and Prose” ÛÂ ÛÎËÓÔıÂÛ›·
ÕÏ·Ó ™Ù¿ÓÊÔÚÓÙ, ÌÂ ÙË Û˘ÌÌÂÙÔ¯‹ ÙˆÓ ËıÔÔÈÒÓ ΔÛ·ÚÏ˜ ¡Ù·Ó˜,
ª›Î·ÂÏ °Î¿ÌÔÓ, Δ˙¤ÚÂÌ˘ ÕÈÚÔÓ˜ Î·È ¶ÂÓ¤ÏÔÂ √˘›ÏÙÔÓ. 
°È· ÙÔÓ °ÈÔ˙ÂÊ ¡¿ÓÙ˙È, ÛÙÔÓ ÔÔ›ÔÓ ·ÔÓÂÌ‹ıËÎÂ ÙÔ ‚Ú·‚Â›Ô ¡¤Â˜
£Â·ÙÚÈÎ¤˜ ¶Ú·ÁÌ·ÙÈÎfiÙËÙÂ˜, ‰ÈÔÚÁ·ÓÒıËÎÂ Ë Û˘Ó¿ÓÙËÛË Josef
Nadj, un théâtre en chair et en ombre ˘fi ÙËÓ Â›‚ÏÂ„Ë ÙÔ˘ ∑·Ó-
ª·ÚÎ-∞ÓÙfiÏÊ. ªÂÙ¿ ÙË Û˘Ó¿ÓÙËÛË ·ÎÔÏÔ‡ıËÛÂ Ë ·Ú¿ÛÙ·ÛË
Duo ÙÔ˘ ¡¿ÓÙ˙È, ‚·ÛÈÛÌ¤ÓË ÛÙÔ ¤ÚÁÔ Canard Pékinois.
√ √ÛÎ¿Ú·˜ ∫ÔÚÛÔ˘Ófi‚·˜ ·ÚÔ˘Û›·ÛÂ ‰˘Ô ·Ú·ÛÙ¿ÛÂÈ˜ Ô˘
Â›¯·Ó ÙÂÚ¿ÛÙÈ· ·‹¯ËÛË: Playing the Victim ‚·ÛÈÛÌ¤ÓÔ ÛÙÔ ÎÂ›ÌÂ-
ÓÔ ÙˆÓ ·‰ÂÏÊÒÓ ¶ÚÂÛÓÈ¿ÎˆÊ, Î·È √ ª·ÈÙÚ Î·È Ë ª·ÚÁ·Ú›Ù· ÙÔ˘
ªÈ¯·‹Ï ªÔ˘ÏÁÎ¿ÎˆÊ
ªÂ ÙËÓ Â˘Î·ÈÚ›· ÙË˜ ·ÚÔ˘Û›·ÛË˜ ÙÔ˘ ‰›ÁÏˆÛÛÔ˘ ‚È‚Ï›Ô˘ Lev
Dodin, Le creuset d’un théâtre nécessaire, Ô˘ ÂÎ‰fiıËÎÂ ·fi ÙÔ
∂˘Úˆ·˚Îfi μÚ·‚Â›Ô £Â¿ÙÚÔ˘ Î·È Û˘ÁÎÂÓÙÚÒÓÂÈ ÙÈ˜ Ú¿ÍÂÈ˜ ÙË˜
8Ë˜ ‰ÈÔÚÁ¿ÓˆÛË˜ ÙÔ˘ ‚Ú·‚Â›Ô˘, Ú·ÁÌ·ÙÔÔÈ‹ıËÎÂ ÌÈ· Û˘Ó¿ÓÙË-
ÛË ·ÊÈÂÚˆÌ¤ÓË ÛÙÔÓ §Â‚ ¡ÙfiÓÙÈÓ. 
™ÙÔ ÙÌ‹Ì· Retours, ·ÊÈÂÚˆÌ¤ÓÔ ÛÙÔÓ §Ô‡Î· ƒÔÓÎfiÓÈ, Ú·ÁÌ·ÙÔ-
ÔÈ‹ıËÎÂ ÌÈ· Û˘Ó¿ÓÙËÛË ÌÂ ÙÔÓ ÛÎËÓÔı¤ÙË Î·È Ë ·ÚÔ˘ÛÈ¿ÛË-
ÙÚÈÒÓ ·fi ÙÈ˜ ¤ÓÙÂ ·Ú·ÛÙ¿ÛÂÈ˜ ÙÔ˘ ƒÔÓÎfiÓÈ Ô˘ ·Ó¤‚ËÎ·Ó ÛÙÔ
ΔÔÚ›ÓÔ ÌÂ ÙËÓ Â˘Î·ÈÚ›· ÙˆÓ ¯ÂÈÌÂÚÈÓÒÓ √Ï˘ÌÈ·ÎÒÓ ∞ÁÒÓˆÓ:
ΔÚˆ›ÏÔ˜ Î·È ÃÚ˘ÛË›‰· ÙÔ˘ √˘›ÏÈ·Ì ™·›ÍËÚ, Il Silenzio dei
Comunisti ÙˆÓ μÈÙfiÚÈÔ ºfi·, ª›ÚÈ·Ì ª·Ê¿È Î·È ∞ÏÊÚ¤ÓÙÔ ƒ¿È¯ÏÈÓ,
Biblioetica, Dizionario per l’uso ÙˆÓ °ÎÈÏÌ¤ÚÙÔ ∫ÔÚÌÂÏÏ›ÓÈ, ¶›ÓÔ
¡ÙfiÓÁÎÈ Î·È ∞ÚÌ¿ÓÙÔ ª·ÛÛ·Ú¤ÓÙÈ. 
Δ¤ÏÔ˜, Ë 10Ë ‰ÈÔÚÁ¿ÓˆÛË ÊÈÏÔÍ¤ÓËÛÂ ÙÔ 22Ô Û˘Ó¤‰ÚÈÔ Î·È ÙË ÁÂÓÈ-
Î‹ Û˘Ó¤ÏÂ˘ÛË ÙË˜ ¢ÈÂıÓÔ‡˜ ŒÓˆÛË˜ ∫ÚÈÙÈÎÒÓ £Â¿ÙÚÔ˘, Ô˘
Û˘Ó‹ÏıÂ ÂÎ Ó¤Ô˘ ÛÙËÓ πÙ·Ï›· ÌÂÙ¿ ·fi Â›ÎÔÛÈ ̄ ÚfiÓÈ·. ΔÔ ÛˆÌ·ÙÂ›Ô
¤ıÂÛÂ ÂÚˆÙ‹Ì·Ù· ÁÈ· ÙÔÓ ÚfiÏÔ ÙÔ˘ ÎÚÈÙÈÎÔ‡ Û‹ÌÂÚ·, ÛÂ ÌÈ· Û˘Ó¿-
ÓÙËÛË ÌÂ ÙÔÓ ÂÍ·ÈÚÂÙÈÎ¿ ÚÔÎÏËÙÈÎfi Ù›ÙÏÔ: The End of the
Criticism? ™ÙÔ Ï·›ÛÈÔ ÙË˜ 10Ë˜ ‰ÈÔÚÁ¿ÓˆÛË˜ Ú·ÁÌ·ÙÔÔÈ‹ıË-
Î·Ó ÁÂÓÈÎ‹ Û˘Ó¤ÏÂ˘ÛË ÙË˜ ŒÓˆÛË˜ ÙˆÓ £Â¿ÙÚˆÓ ÙË˜ ∂˘ÚÒË˜,
Û˘Ó¿ÓÙËÛË ÙË˜ ∂˘Úˆ·˚Î‹˜ £Â·ÙÚÈÎ‹˜ ™‡Ì‚·ÛË˜ Î·È Û˘Ó¿ÓÙËÛË
ÙÔ˘ ¢ÈÂıÓÔ‡˜ πÓÛÙÈÙÔ‡ÙÔ˘ ªÂÛÔÁÂÈ·ÎÔ‡ £Â¿ÙÚÔ˘. ∂ÈÏ¤ÔÓ, ÙÔ
2006, Ì¤ÚÔ˜ ÙˆÓ ‰Ú·ÛÙËÚÈÔÙ‹ÙˆÓ ÙÔ˘ ∂˘Úˆ·˚ÎÔ‡ μÚ·‚Â›Ô˘
£Â¿ÙÚÔ˘ Ú·ÁÌ·ÙÔÔÈ‹ıËÎÂ ÛÙËÓ ¶ÔÏˆÓ›·. ∏ fiÏË ÙË˜
μ·ÚÛÔ‚›·˜ ÊÈÏÔÍ¤ÓËÛÂ ·fi ÙÔÓ √ÎÙÒ‚ÚÈÔ Ì¤¯ÚÈ ÙÔÓ ¡Ô¤Ì‚ÚÈÔ
¤Ó· ÏÔ‡ÛÈÔ ÚfiÁÚ·ÌÌ· ÙÔ˘ ÙÌ‹Ì·ÙÔ˜ Retours.
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Commissaire européen pour l’éducation, la formation et la culture
- a été précédé par le colloque Pinter: Passion, Poetry and Politics.
L’hommage à Pinter a été complété par la représentation de The
new world order, un choix de pièces du dramaturge anglais réu-
nies dans une mise en scène de Roger Planchon, proposées en
français, et par Pinter Plays, Poetry & Prose organisé par le Gate
Theatre de Dublin dans une mise en scène de Alan Stanford et
avec la participation des acteurs Charles Dance, Michael Gambon,
Jeremy Irons et Penelope Wilton. À Josef  Nadj, Prix Nouvelles
Réalités Théâtrales, a été consacré la rencontre Josef  Nadj, un
théâtre en chair et en ombre dirigé par Jean-Marc Adolphe; la ren-
contre a été suivie de Duo, une performance de Nadj extraite du
Canard Pékinois. Oskaras Korsunovas a proposé deux spectacles
ayant eu un impact considérable: Playing the Victim, un texte des
frères Presnyakov, et Le Maître et Marguerite de Mikhaïl
Boulgakov. Une rencontre a été consacrée à Lev Dodin, à l’occa-
sion de la présentation du livre bilingue Lev Dodin, Le creuset d’un
théâtre nécessaire/The melting pot of essential theatre, publié par
le Prix Europe et rassemblant les actes de la VIIIème édition du
Prix. La section Retours, consacrée à Luca Ronconi, a proposé
une rencontre avec le metteur en scène et trois des cinq specta-
cles ronconiens créés à Turin à l’occasion des Jeux Olympiques
d’hiver: Troilus et Cressida de William Shakespeare, Il Silenzio dei
Comunisti, de Vittorio Foa, Miriam Mafai et Alfredo Reichlin,
Biblioetica, dizionario per l’uso, de Gilberto Corbellini, Pino Donghi
et Armando Massarenti.
Par ailleurs, la Xème édition a accueilli le 22ème congrès et
l’Assemblée générale de l’Association Internationale des Critiques
de Théâtre, qui s’est réunie à nouveau en Italie après vingt ans.
L’association s’est interrogée sur le rôle de la critique aujourd’hui,
dans une réunion au thème plutôt radical: The End of the
Criticism? Toujours au cours de la Xème édition, se sont tenues:
l’Assemblée générale de l’Union des Théâtres de l’Europe, la réu-
nion de la Convention Théâtrale Européenne et la réunion de
l’Instituto Internacional del Teatro del Mediterraneo. En outre, en
2006 le Prix Europe Pour le Théâtre a déplacé une partie de ses
activités en Pologne: en effet la ville de Varsovie a accueilli d’octo-
bre à novembre un vaste programme de la section Retours.

europäischen Kommissar für Bildung, Ausbildung und Kultur eingeleite-
ten Zusammentreffen- war die Tagung Pinter: Passion, Poetry and Politics
vorausgegangen. Die Pinter gewidmete Veranstaltung wurde durch die
Aufführung von The New World Order vervollständigt, ein Stück des eng-
lischen Dramaturgen, das unter der Regie von Roger Planchon auf
Französisch aufgeführt wurde. Desweiteren wurde Pinter Plays, Poetry &
Prose vom Gate Theatre aus Dublin unter der Regie von Alan Stanford
gegeben, mit den Schauspielern Charles Dance, Michael Gambon,
Jeremy Irons und Penelope Wilton. Dem Preisträger für Neue Theater-
Wirklichkeiten, Josef Nadj wurde das Treffen Josef  Nadj, un théâtre en
chair et en ombre unter der Leitung von Jean-Marc Adolphe gewidmet.
Nach dem Treffen wurde Duo, eine Performance von Nadj aus dem
Canard Pékinois aufgeführt. Oskaras Korsunovas hat zwei Schauspiele
vorgestellt, die einen bemerkenswerten Eindruck hinterließen: Playing the
Victim, ein Text der Brüder Presnyakov, und Der Meister und Margarita
von Michail Bulgakow. Ein weiteres Treffen wurde Lev Dodin gewidmet,
und zwar anlässlich der Präsentation des vom Europa-Preis herausgege-
benen, zweisprachigen Bandes Lev Dodin, Le creuset d'un théâtre néces-
saire/The melting pot of essential theatre, in dem die Dokumentationen
der 8. Auflage des Europa-Preises gesammelt sind. Im Rahmen der Luca
Ronconi gewidmeten Veranstaltung Ritorni wurden ein Treffen mit dem
Regisseur, und drei der fünf Schauspiele Ronconis geboten, die in Turin
anlässlich der Winterspiele aufgeführt worden sind: Troilus und Cressida
von William Shakespeare, Il Silenzio dei comunisti von Vittorio Foa,
Miriam Mafai und Alfredo Reichlin sowie Biblioetica, dizionario per l’uso
von Gilberto Corbellini, Pino Donghi und Armando Massarenti. In dieser
10. Auflage waren darüber hinaus der 22. Kongress und die
Generalversammlung der Association Internationale des Critiques de
Théâtre zu Gast, erstmals nach 20 Jahren wieder in Italien. Die
Vereinigung untersuchte die Rolle der heutigen Kritik, und zwar in einem
Meeting mit dem recht provokanten Titel: The End of the Criticism? Im
Verlaufe dieser 10. Auflage fanden außerdem noch statt: die
Generalversammlung der Union des Théâtres de l’Europe; ein Meeting der
Convention Théâtrale Européenne; ein Meeting des Instituto Internacional
del Teatro del Mediterraneo. Darüberhinaus hat der Europa-Preis für das
Theater in diesem Jahr einen Teil seiner Aktivitäten nach Polen verlegt:
die Stadt Warschau hat im Oktober und November im Rahmen des
Festivals Teatralnych Spotkania einen breit gefächerten Auszug aus der
Abteilung Ritorni dargeboten.
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Europe Theatre Prize
∂˘Úˆ·˚Îfi μÚ·‚Â›Ô £Â¿ÙÚÔ˘
Prix Europe pour le Théâtre
Europa-Preis für das Theater

I Edition Ariane Mnouchkine and the Théâtre du Soleil
Special Prize: Melina Mercouri

II Edition Peter Brook
III Edition Giorgio Strehler
IV Edition Heiner Müller
V Edition Robert Wilson
VI Edition Luca Ronconi

Special Prize: Václav Havel
VII Edition Pina Bausch
VIII Edition Lev Dodin

Special Prize: Bitef 
Special Mention: Ibrahim Spahi?, Sarajevo

IX Edition Michel Piccoli
X Edition  Harold Pinter

Europe Prize for New Theatre Realities 
∂˘Úˆ·˚Îfi μÚ·‚Â›Ô ¡¤Â˜ £Â·ÙÚÈÎ¤˜
¶Ú·ÁÌ·ÙÈÎfiÙËÙÂ˜
Prix Europe Nouvelles Réalités Théâtrales
Preis Europa Neue Theater-Wirklichkeiten

I Edition Anatoli Vassiliev
II Edition Giorgio Barberio Corsetti

Comediants
Eimuntas Nekrosius

III Edition Théâtre de Complicité
Carte Blanche - Compagnia della Fortezza

IV Edition Christoph Marthaler
V Edition Royal Court Theatre for its work in promoting 

and discovering young English playwrights: 
Sarah Kane, Mark Ravenhill, Jez Butterworth, 
Conor McPherson and Martin McDonagh

VI Edition Theatergroep Hollandia
Thomas Ostermeier
Socìetas Raffaello Sanzio

VII Edition Heiner Goebbels
Alain Platel

VIII Edition Oskaras Korsunovas
Josef Nadj

I ¢ÈÔÚÁ¿ÓˆÛË Ariane Mnouchkine Î·È Théâtre du Soleil
∂È‰ÈÎfi μÚ·‚Â›Ô: ªÂÏ›Ó· ªÂÚÎÔ‡ÚË

II ¢ÈÔÚÁ¿ÓˆÛË Peter Brook
III ¢ÈÔÚÁ¿ÓˆÛË Giorgio Strehler
IV ¢ÈÔÚÁ¿ÓˆÛË Heiner Müller
V ¢ÈÔÚÁ¿ÓˆÛË Robert Wilson
VI ¢ÈÔÚÁ¿ÓˆÛË Luca Ronconi

∂È‰ÈÎfi μÚ·‚Â›Ô: V_clav Havel
VII ¢ÈÔÚÁ¿ÓˆÛË Pina Bausch
VIII ¢ÈÔÚÁ¿ÓˆÛË Lev Dodin

∂È‰ÈÎfi μÚ·‚Â›Ô: Bitef 
∂‡ÊËÌË ªÓÂ›·: Ibrahim Spahic, Sarajevo

IX ¢ÈÔÚÁ¿ÓˆÛË Michel Piccoli
X ¢ÈÔÚÁ¿ÓˆÛË Harold Pinter

I ¢ÈÔÚÁ¿ÓˆÛË Anatoli Vassiliev
II ¢ÈÔÚÁ¿ÓˆÛË Giorgio Barberio Corsetti

Comediants
Eimuntas Nekrosius

III ¢ÈÔÚÁ¿ÓˆÛË Théâtre de Complicité
Carte Blanche - Compagnia della Fortezza

IV ¢ÈÔÚÁ¿ÓˆÛË Christoph Marthaler
V ¢ÈÔÚÁ¿ÓˆÛË Royal Court Theatre ÁÈ· ÙË Û˘ÓÂÈÛÊÔÚ¿ ÙÔ˘

ÛÙËÓ ·Ó¿‰ÂÈÍË Î·È ÙËÓ ÚÔÒıËÛË Ó¤ˆÓ 
ıÂ·ÙÚÈÎÒÓ Û˘ÁÁÚ·Ê¤ˆÓ ÙË˜ ª. μÚÂÙ·Ó›·˜: 
Sarah Kane, Mark Ravenhill, Jez Butterworth, 
Conor McPherson Î·È Martin McDonagh

VI ¢ÈÔÚÁ¿ÓˆÛË Theatergroep Hollandia
Thomas Ostermeier
Soc_etas Raffaello Sanzio

VII ¢ÈÔÚÁ¿ÓˆÛË Heiner Goebbels
Alain Platel

VIII ¢ÈÔÚÁ¿ÓˆÛË Oskaras Korsunovas
Josef Nadj

Winners of Previous Editions
√È ÓÈÎËÙ¤˜ ÙˆÓ ÚÔËÁÔ‡ÌÂÓˆÓ ‰ÈÔÚÁ·ÓÒÛÂˆÓ
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List of nominations for the Europe Prize New
Theatrical Realities from the first to the ninth edition
∫·Ù¿ÏÔÁÔ˜ ˘Ô„ËÊ›ÔÙ‹ÙˆÓ ÁÈ· ÙÔ ∂˘Úˆ·˚Îfi μÚ·‚Â›Ô ¡¤Â˜ £Â·ÙÚÈÎ¤˜
¶Ú·ÁÌ·ÙÈÎfiÙËÙÂ˜ ·fi ÙËÓ ÚÒÙË ¤ˆ˜ ÙËÓ ¤Ó·ÙË ‰ÈÔÚÁ¿ÓˆÛË

Akko Theatre – David Maya Sarz Israel / πÛÚ·‹Ï
Artistas Unidos Portugal / ¶ÔÚÙÔÁ·Ï›·
Atelier Fomenko Russian Federation /ƒˆÛÈÎ‹ √ÌÔÛÔÓ‰›·
Tamás Ascher Hungary / √˘ÁÁ·Ú›·
Stefan Bachmann Switzerland - Germany /

∂Ï‚ÂÙ›· -°ÂÚÌ·Ó›·
Eugenio Barba Italy / πÙ·Ï›·
Calixto Bieito Spain / πÛ·Ó›·
Viktor Bodó Hungary /√˘ÁÁ·Ú›·
Lazlo Boxardi Romania / ƒÔ˘Ì·Ó›·
Stéphane Braunschweig France / °·ÏÏ›·
Bremer Shakespeare Company Germany / °ÂÚÌ·Ó›·
Catalina Buzoianu Romania / ƒÔ˘Ì·Ó›·
Marta Carrasco Spain / πÛ·Ó›·
Guy Cassiers Belgium / μ¤ÏÁÈÔ
Nigel Charnock United Kingdom / ª. μÚÂÙ·Ó›·
Philippe Chemin France / °·ÏÏ›·
Sidi Larbi Cherkaoui Belgium/Morocco / μ¤ÏÁÈÔ/ª·ÚfiÎÔ
Pippo Delbono Italy / πÙ·Ï›·
Leo De Berardinis Italy / πÙ·Ï›·
Jacques Delcuvellerie Belgium / μ¤ÏÁÈÔ
Michel Deutsch France / °·ÏÏ›·
Declan Donnellan - Cheek By Jowl United Kingdom / ª. μÚÂÙ·Ó›·
Dogtroep Theatre Company Netherlands / √ÏÏ·Ó‰›·
Mats Ek Sweden / ™Ô˘Ë‰›·
Jan Fabre Belgium / μ¤ÏÁÈÔ
Fanny&Alexander Italy / πÙ·Ï›·
Forced Entertainment United Kingdom / ª. μÚÂÙ·Ó›·
Fura Dels Baus Spain / πÛ·Ó›·
Rodrigo Garcia Argentina/Spain / ∞ÚÁÂÓÙÈÓ‹/πÛ·Ó›·
Rezo Gabriadze Georgia / °ÂˆÚÁ›·
Kama Ginkas Russian Federation / ƒˆÛÈÎ‹ √ÌÔÛÔÓ‰›·
Emil Hrvatin Slovenia / ™ÏÔ‚ÂÓ›·
László Hudi Hungary / √˘ÁÁ·Ú›·
Improbable Theatre United Kingdom / ª. μÚÂÙ·Ó›·
Grzegorz Jarzyna Poland / ¶ÔÏˆÓ›·
Dan Jemmett United Kingdom/France /

ª. μÚÂÙ·Ó›·/°·ÏÏ›·
Kamerini Teatar 55 Bosnia-Herzegovina / μÔÛÓ›·-∂Ú˙ÂÁÔ‚›ÓË
Frank Kastorf Germany / °ÂÚÌ·Ó›·
Katona József Theatre Hungary / √˘ÁÁ·Ú›·
Eric Lacascade France / °·ÏÏ›·
Jan Lauwers Belgium / μ¤ÏÁÈÔ
Petr Lebl Czech Republic / ΔÛÂ¯›·
Miguel Loureiro Portugal / ¶ÔÚÙÔÁ·Ï›·
Krystian Lupa Poland / ¶ÔÏˆÓ›·
Mario Martone Italy / πÙ·Ï›·
Juan Mayorga Spain / πÛ·Ó›·
Katie Mitchell United Kingdom/ ª. μÚÂÙ·Ó›·
Enzo Moscato Italy / πÙ·Ï›·
Mladinsko Theatre Slovenia / ™ÏÔ‚ÂÓ›·
Margarita Mladenova Theatre Sfumato Bulgaria / μÔ˘ÏÁ·Ú›·

Stanislas Nordey France / °·ÏÏ›·
Lars Norén Sweden / ™Ô˘Ë‰›·
O Bando Portugal / ¶ÔÚÙÔÁ·Ï›·
Miguel Orel Portugal / ¶ÔÚÙÔÁ·Ï›·
Suzanne Osten Sweden / ™Ô˘Ë‰›·
Moni Ovadia – Theaterorchestra Italy / πÙ·Ï›·
Pawel Szkotak - Biuro Podrózy Poland / ¶ÔÏˆÓ›·
Luk Perceval Belgium / μ¤ÏÁÈÔ
Olivier  Py France / °·ÏÏ›·
Silviu Purcarete Romania / ƒÔ˘Ì·Ó›·
Ravenna Teatro-Tam Teatro Musica Italy / πÙ·Ï›·
Royal de Luxe France / °·ÏÏ›·
Ruanda 94 Belgium / μ¤ÏÁÈÔ
Thierry Salmon Belgium / μ¤ÏÁÈÔ
Carlos Santos Spain / πÛ·Ó›·
Einar Schleef Germany / °ÂÚÌ·Ó›·
Andréa  Scrighenbourg Germany / °ÂÚÌ·Ó›·
Semola Teatro Spain / πÛ·Ó›·
Toni Servillo Italy / πÙ·Ï›·
Árpád Schilling Hungary / √˘ÁÁ·Ú›·
José Sanchis Sinisterra Spain / πÛ·Ó›·
Kristian Smeds Finland / ºÈÓÏ·Ó‰›·
François Tanguy - Théâtre du Radeau France / °·ÏÏ›·
Salvador Tavora Spain / πÛ·Ó›·
James Thiérrée Switzerland / °·ÏÏ›·
Teatar&TD Croatia / ∫ÚÔ·Ù›·
Teatro Due Parma Italy / πÙ·Ï›·
£Âfi‰ˆÚÔ˜ ΔÂÚ˙fiÔ˘ÏÔ˜ –√Ì¿‰· ÕÙÙÈ˜ Greece / ∂ÏÏ¿‰·
TG Stan Belgium / μ¤ÏÁÈÔ
The Right Size United Kingdom / 

ª. μÚÂÙ·Ó›·
Théâtre de la Tempête France / °·ÏÏ›·
Theatre Neumarkt Switzerland / ∂Ï‚ÂÙ›·
Traverse Theatre United Kingdom / 

ª. μÚÂÙ·Ó›·
Rimas Tuminas Lithuania / §ÈıÔ˘·Ó›·
Gabriele Vacis Italy / πÙ·Ï›·
Oscar Van Woensel Netherland / √ÏÏ·Ó‰›·
Enrique Vargas Colombia/Spain / 

∫ÔÏÔÌ‚›· / πÛ·Ó›·
Roman Viktyuk Russian Federation / 

ƒˆÛÈÎ‹ √ÌÔÛÔÓ‰›·
Sasha Waltz Germany / °ÂÚÌ·Ó›·
Krzysztof Warlikowski Poland / ¶ÔÏˆÓ›·
Deborah Warner United Kingdom / 

ª. μÚÂÙ·Ó›·
Sándor Zsótér Hungary / √˘ÁÁ·Ú›·
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Programme
¶ÚfiÁÚ·ÌÌ·

con una sessione dedicata ad Anatolij Vasil’ev Premio Europa 

nuove realtà teatrali

A cura di Renzo Tian in collaborazione con Alessandro Martinez

Testi di Giorgio Strehler, Odoardo Bertani, Guido Davico 

Bonino, Bernard Dort, Guy Dumur, Maria Grazia Gregori, 

Agostino Lombardo, Rolf Michaelis, Paolo Emilio Poesio, 

Renzo Tian.

con una sezione dedicata ai Premi Europa nuove realtà teatrali: 

Giorgio Barberio Corsetti, Els Comediants, Eimuntas 

Nekrosius

A cura di Franco Quadri in collaborazione con Alessandro Martinez

Testi, testimonianze, interventi di Heiner Müller, Karlheinz 

Braun, Gianfranco Capitta, Elio De Capitani, Pasquale Gallo, 

Colette Godard, Jean Jourdheuil, Peter Kammerer, Hans-Thiés 

Lehmann, Giorgio Manacorda, Titina Maselli, Renato Palazzi, 

Jean-François Peyret, Tatiana Proskournikova, Franco Quadri, 

con una sezione dedicata ai Premi Europa nuove realtà teatrali: 

Carte Blanche - Compagnia della Fortezza e Théâtre de 

Complicité

A cura di Franco Quadri in collaborazione con   Alessandro Martinez

Testi, testimonianze, interventi di Robert Wilson, Christopher 

Knowles, Ann Wilson, Mel Andringa, Philippe Chemin, Maita Di 

Niscemi, Germano Celant, Odile Quirot, Dario Ventimiglia, 

Valentina Valentini, Roberto Andò, Franco Bertoni, Franco Laera, 

Colette Godard, Tatiana Boutrova, Jeremy Kingston, Georges 

Banu, Nele Hertling, Lucinda Childs, Frederic Ferney, Miranda 

Richardson, Gigi Giacobbe, Barbara Villinger Heilig

Una sezione dedicata al Premio Europa nuove realtà teatrali con 

interventi di Armando Punzo, Franco Quadri, Simon McBurney, Lilo 

Bauer, Mick Barnfather, Hannes Flaschberger, Tim McMullan, 

Michael Billington, Paul Taylor e gli atti del convegno “Nuovo 

pubblico, un’altra necessità di teatro” a cura di Georges Banu, 

con relazioni di Ulf Birbaumer, Ezio Donato, Philippe Du 

Moulain, Sylvain George, Marc Klein, Hans-Thiés Lehmann, 

Darko Lukic, Tatiana Proskournikova, Helene Varopoulou

con una sezione dedicata al Premio Europa nuove realtà 

teatrali Christoph Marthaler

A cura di Franco Quadri in collaborazione con Alessandro Martinez

Testi, testimonianze e interventi di Luca  Ronconi, Luigi Squarzina, 

Annamaria Guarnieri, Corrado Pani, Paolo Radaelli, Mariangela Melato, 

Colette Godard, Anna Nogara, Jovan Cirillov, Renzo Tian, Remo Girone, 

Mauro Avogadro, Paolo Terni, Marisa Fabbri, Claire Duhamel, Judith 

Holzmeister, Luciano Damiani, Gae Aulenti, Miriam Acevedo, Roberta 

Carlotto, Cesare Mazzonis, Mario Bartolotto, Maria Grazia Gregori, 

Massimo Popolizio, Gianni Manzella, Cesare Annibaldi, Maria 

Skornyakova, Renato Palazzi, Alessandro Baricco, Gianfranco Capitta, 

A cura di Georges Banu e Alessandro Martinez

Testi di Georges Banu, Michael Billington, Irving Wardle, David 

Williams, John Elsom, Ferruccio Marotti, Peter Selem, 

Maurizio Grande, Margaret Croyden, Guy Dumur, Olivier 

Ortolani, Masolino D’Amico, Isabella Imperiali, Renzo Tian.

“Dal cammino alla via” di Peter Brook.

Testimonianze di Micheline Rozan, Raf Vallone, John Arden, 

Margaretta D’Arcy, Yoshi Oida, Andrei Serban, Arby Ovanessian, 

Bruce Myers, Chloé   Obolenski, Jean Kalman, Irina Brook, 

Jean-Guy Lecat, John Gielgud, Marcello Mastroianni, Michel 

Piccoli, Maurice Bénichou, Vittorio Mezzogiorno, Ted Hughes, 

Jean-Claude Carrière.

Giorgio Strehler o la passione teatrale
L’opera di un maestro raccontata da lui stesso al III Premio Europa per il Teatro a Taormina Arte

Heiner Müller riscrivere il teatro
L’opera di un maestro raccontata da lui stesso al IV Premio Europa per il Teatro a Taormina Arte

Testimonianze e interventi di Carlo Battistoni, Henning 

Brockhaus, Fiorenzo Carpi, Tino Carraro, Enrico D’Amato, 

Giancarlo Dettori, Turi Ferro, Michael Heltau, Giulia Lazzarini, 

Giancarlo Mauri, Walter Pagliaro, Lamberto Puggelli, Pamela 

Villoresi, Nina Vinchi

Christoph Rueter, Giuliano Scabia, Ernst Schumacher, Manlio 

Sgalambro, Wolfgang Storch, Joseph Szeiler, Theodoros 

Terzopoulos, Renzo Tian, Federico Tiezzi, Helene Varopoulou, 

Saverio Vertone, Robert Wilson, Erich Wonder

Una sezione dedicata al Premio Europa nuove realtà teatrali 

con interventi di Giorgio Barberio Corsetti, Els Comediants, 

Eimuntas Nekrosius, Renata Molinari, José Monleon, Maurizio 

Scaparro, Kirsikka Moring

Robert Wilson o il teatro del tempo
L’opera di un maestro raccontata da lui stesso al V Premio Europa per il Teatro a Taormina Arte

Gli anni di Peter Brook
L’opera di un maestro raccontata al Premio Europa per il Teatro

Luca Ronconi la ricerca di un metodo
L’opera di un maestro raccontata da lui stesso al VI Premio Europa per il Teatro a Taormina Arte

Peter Kammerer, Enrico Ghezzi

Una sezione dedicata al Premio Europa nuove realtà teatrali con 

interventi di Christoph Marthaler, Ivan Nagel, Petra Kohse, Torsten Mass 

e gli atti del convegno “Spettacolo dal vivo: informazione, critica, 

istituzione” a cura di Georges Banu con interventi di Lucien 

Attoun, Gisella Belgeri, Roberto Campagnano, Jovan Cirillov, 

Domenico Danzuso, Bernard Faivre d’Arcier, Luigi Filippi, Angelo 

Foletto, Ian Herbert, Jeremy Kingston, André Larquie, Gianni 

Manzella, Torsten Mass, Zeynep Oral, Paolo Petroni, Tatiana 

Proskournikova, Brigitte Salino, Robert Scanlan, Petar Selem, 

Margareta Sörenson, Lamberto Trezzini, Michele Trimarchi

Volumi disponibili su richiesta/ copies available on request at: tel. +39 095 721 05 08 - fax +39 095 721 03 08 - info@premio-europa.org

kostant.qxd  4/15/07  9:59 PM  Page 122



Books

Sulle tracce di Pina Bausch
Pina Bausch, VII Premio Europa per il Teatro - l’opera di un maestro raccontata a Taormina Arte

Sur les traces de Pina / Tracing Pina’s Footsteps 

Lev Dodin Le creuset d’un Théâtre necessaire / A melting pot for essential theatre

La voie de Peter Brook / Peter Brook’s journey

a cura di Franco Quadri in collaborazione con Alessandro Martinez

Testi, testimonianze, interventi di Pina Bausch, Franco Quadri, Robert 
Wilson, Norbert Servos, Akira Asada, Michel Bataillon, Savitry Nair, 
Gianfranco Capitta, Elisa Vaccarino, Christopher Bowen, Renate Klett, 
Franco Bolletta, Sergio Trombetta, Francesco Giambrone, Leoluca 
Orlando, Bernard Faivre d’Arcier, Mechthild Grossman, Ivan Nagel, Donya 
Feuer, Malou Airaudo, Dominique Mercy, Leonetta Bentivoglio, Julie 
Shanahan, Helena Pikon, Eriko Kusuta, Maria João Seixas, Matthias 
Schmiegelt, Péter Esterházy, Piera Degli Esposti

Una sezione dedicata al Premio Europa nuove realtà teatrali: un incontro 
con il Royal Court Theatre diretto da Michael Billington con interventi di 
Kate Ashfield, Susanna Clapp, Stephen Daldry, Elyse Dodgson, Ian Herbert, 
Jeremy Kingston, Alastair Macaulay, James Macdonald, Barbara Nativi, 

Rebecca Prichard, Pearce Quigley, Ian Rickson, Max Stafford-Clark, Paul 
Taylor, Graham Whybrow

Altri esempi di nuova drammaturgia europea proposti dalla Giuria del 
Premio Europa con interventi di Lucien Attoun, Georges Banu, Manfred 
Beilharz, Robert Cantarella, Ruggero Cappuccio, Diana Çhuli, Maurizio 
Giammusso, Jens Hillje, Lada Kastelan, Nikolai Kolyada, Turtko Kulenovic, 
José Monleon, Borja Ortiz de Gondra, Radoslav Pavlovic, Tatiana 
Proskournikova, Franco Quadri, Noëlle Renaude, Spiro Scimone, Asilija 
Srnec-Todorovic

E gli atti del convegno “L’arte dell’attore” a cura dell’Union des Théâtres de 
l’Europe diretto da Michael Billington con interventi di Tamas Ascher, Lev 
Dodin, Erland Josephson, Georges Lavaudant, Giulia Lazzarini, Thomas 
Ostermeier, Roger Planchon, Gábor Zsámbéki

Ouvrage collectif dirigé par / Miscellaneous works edited by Georges Banu 
& Alessandro Martinez

La voie de Peter Brooke / Peter Brook’s Journey 
2e Prix Europe pour le Théâtre / 2e Europe Theatre Prize Peter Brook

Ouverture du Congrès «Des chemins à la voie» / Opening Speeches at the 
«From the Path to the Journey» - Convention

Dialogue entre / Dialogue between Peter Brook and Jerzy Grotowski

Brook et Shakespeare / Brook and Shakespeare
Michael Billington, Irving Wardle 
Brook et la littérature épique / Brook and Epic Literature
Georges Banu, David Williams

L’esthétique de Brook: référ ences/References for Brook’s Aesthetics

John Elsom, Petar Selem, Maurizio Grande, Margaret Croyden, Guy Dumur, Olivier 

Ortolani, Masolino D’Amico, Isabella Imperiali, Renzo Tian, Georges Banu

Travailler avec Peter Brook / Working with Peter Brook - Contributions 
de/Contributions by Raf Vallone, John Arden, Margaretta d’Arcy, Yoshi Oida, 
Andrei Serban, Arby Ovanessian, Chloé Obolenski, Jean Kalman, Irina 
Brook, Jean-Guy Lecat - Animés par/discussion led by Micheline Rozan

D’autres témoignages / Other witnesses
John Gielgud, Marcello Mastroianni, Michel Piccoli, Maurice Bénichou, 
Vittorio Mezzogiorno, Ted Hughes, Jean-Claude Carriére, Paul Scofield 

Rencontre avec Peter Brook “Des chemins à la voie” Encounter with Peter 
Brook “From the Path to the Journey”- Peter Brook

Un entretien avec / An interview with Peter Brook

Peter Brook et l’Afrique / Peter Brook and Africa
Une rencontre avec / An encounter with Marie – Hélène Estienne et Bakary 
Sangaré - Dirigée par / conducted by Georges Banu

1ère édition / 1st edition Ariane Mnouchkine
Prix Spécial / Special Prize Melina Mercouri
Matériel et témoignages / Materials and commentaries

1. ÉCRIRE, REPRÉSENTER 
Exemples de la nouvelle dramaturgie européenne proposé par le Jury du Prix Europe

WRITING, PORTRAYING
Examples of New European Drama proposed by the Jury of the Europe Prize

2. LE ROYAL COURT SUR SCÈNE
Une rencontre avec le Royal Court Théâtre dirigée par Michael Billington

THE ROYAL COURT ON STAGE
Un Encounter with the Royal Court Theatre conducted by Michael Billington

3. SUR LES TRACES DE PINA

TRACING PINA’S FOOTSTEPS
Introduction: Franco Quadri
Modérateurs: Leonetta Bentivoglio et Norbert Servos

4. UNE RENCONTRE AVEC PINA BAUSCH
AN ENCOUNTER WITH PINA BAUSCH

5. CEREMONIE DE REMISE DES PRIX
AWARDS CEREMONY

6. L’ART DE L’ACTEUR
Débat organisé par l’Union des théâtres de l'Europe
Modérateur: Michael Billington

THE ART OF THE ACTOR
Discussion organised by the Union of Theatres of Europe
Moderator: Michael Billington

Actes du 8ème Prix Europe pour le Théâtre / Proceedings of the 8th Europe Theatre Prize

6ÈME PRIX EUROPE NOUVELLES RÉALITÉS THÉÂTRALES / 6TH EUROPE PRIZE NEW THEATRICAL REALITIES

Une rencontre avec / An Encounter with HOLLANDIA THEATERGROEP

dirigé par / conducted by Arthur Sonnen

modetateur / moderator Luk Vanden Dries

Une rencontre avec /  An Encounter with THOMAS OSTERMEIER

Une rencontre avec / An Encounter with  SOCIETAS RAFFAELLO SANZIO 

dirigé par  / conducted by Franco Quadri

PRIX SPÉCIAL\SPECIAL PRIZE: BITEF Une rencontre avec / An Encounter with Jovan Cirilov 

MENTION SPÉCIALE / SPECIAL MENTION:  IBRAHIM SPAHIC - SARAJEVO

Une rencontre avec / An Encounter with  Ibrahim Spahic 

dirigé par / conducted by Josè Monleon

RETOURS\RETURNS: PETER BROOK

Peter Brook et l’Afrique / Peter Brook and Africa

Une rencontre avec / An Encounter with Marie-Hélène Estienne, Bakary Sangaré

dirigé par / conducted by Georges Banu

8ÈME PRIX EUROPE POUR LE THÉÂTRE / 8TH EUROPE THEATRE PRIZE LEV DODIN

Le creuset d’un théâtre nécessaire / The melting pot of an essential theatre

organisé par / organized by Franco Quadri

RENCONTRE AVEC / ENCOUNTER WITH LEV DODIN

CÉRÉMONIE DE REMISE DES PRIX  / AWARDS CEREMONY

ANNEXES

La problématique du travail de Lev Dodin  / Problematics Lev Dodin’work

Conférence / Conference

La Méthode et l’Ecole de Lev Dodin  / About Lev Dodin’s School & Method                                  

par / by V.N.Galendeev
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Board of Directors
President - Alexandru Darie, Teatrul Bulandra (Bucharest, Romania)
Vice-President - Staffan Valdemar Holm, Dramaten (Stockholm, Sweden)
Treasurer - Walter Le Moli, Fondazione Teatro Stabile di Torino (Turin, Italy)
Secretary - Declan Donnellan, Cheek by Jowl (United-Kingdom)
Statutory member - French Ministry of Culture

Director - Elie Malka
Head of production - Pierre Bachelier
Head of communication - Valeria Marcolin

Members
Sergio Escobar, Piccolo Teatro di Milano - Teatro d’Europa (Milan, Italy)
Alex Rigola, Teatre Lliure (Barcelona, Spain)
Gábor Zsámbéki, Katona József Színház (Budapest, Hungary)
Michael Boyd, Royal Shakespeare Company (Stratford upon Avon, UK)
Lev Dodin, Maly Teatr (St. Petersburg, Russia)
Mikolaj Grabowski, Stary Teatr (Krakow, Poland)
Giorgio Albertazzi, Teatro di Roma (Rome, Italy)
Maria-Liisa Nevala, Finnish National Theatre (Helsinki, Finland)
Nikitas Tsakiroglou, National Theatre of Northern Greece (Salonica, Greece)
José Luis Gómez, Teatro de la Abadía (Madrid, Spain)
Matteo Bavera, Teatro Garibaldi (Palermo, Italy)
Anatoli Vassiliev, Theatre of Moscow - School of Dramatic Arts (Moscow, Russia)
Stéphane Braunschweig, Théâtre National de Strasbourg (Strasbourg, France)
Elisabeth Schweeger, Schauspielfrankfurt (Frankfurt, Germany)
Ricardo Pais, Teatro Nacional São João (Porto, Portugal)
Ilan Ronen, Habimah National Theatre (Tel Aviv, Israel)
Gorcin Stojanović, Yugoslav Drama Theatre (Belgrade, Serbia)

Honorary members
Tamás Ascher, stage director (Hungary)
Ingmar Bergman, stage and film director (Sweden)
Otomar Krejca, stage director (Czech Rep.)
Jack Lang, member of parliament (France)
Roger Planchon, actor, stage and film director (France)
Andrzej Wajda, stage and film director (Poland)

Individual members
Csaba Antal, set designer (Hungary)
Volker Canaris, dramaturg and producer (Germany)
Tadeusz Bradecki, stage director (Poland)
Lluís Homar, actor (Spain)
Victor Arditti, stage director (Greece)
Silviu Purcarete, stage director (France/Romania)
Gabor Tompa, stage director (Romania)

The Union of the Theatres of Europe is supported by European Commission
(budget line “Support for cultural organisations of European interest”)
Ministry of Culture and Communication (France)
Ministry of Cultural Heritage (Hungary)
The cities of Rome and Bucarest

¢ÈÔÈÎËÙÈÎfi ™˘Ì‚Ô‡ÏÈÔ
¶ÚfiÂ‰ÚÔ˜ - Alexandru Darie, Teatrul Bulandra (μÔ˘ÎÔ˘Ú¤ÛÙÈ, ƒÔ˘Ì·Ó›·)
∞ÓÙÈÚfiÂ‰ÚÔ˜ - Staffan Valdemar Holm, Dramaten (™ÙÔÎ¯fiÏÌË, ™Ô˘Ë‰›·)
Δ·Ì›·˜ - Walter Le Moli, Fondazione Teatro Stabile di Torino (ΔÔÚ›ÓÔ, πÙ·Ï›·)
°Ú·ÌÌ·Ù¤·˜ - Declan Donnellan, Cheek by Jowl (ªÂÁ¿ÏË μÚÂÙ·Ó›·)
∫Ú·ÙÈÎfi˜ ÊÔÚ¤·˜ - Ì¤ÏÔ˜ – ÀÔ˘ÚÁÂ›Ô ¶ÔÏÈÙÈÛÌÔ‡ ÙË˜ °·ÏÏ›·˜

¢ÈÂ˘ı˘ÓÙ‹˜ - Elie Malka
ÀÂ‡ı˘ÓÔ˜ ¶·Ú·ÁˆÁ‹˜ - Pierre Bachelier
ÀÂ‡ı˘ÓË ∂ÈÎÔÈÓˆÓ›·˜ - Valeria Marcolin

£¤·ÙÚ· - Ì¤ÏË
Sergio Escobar, Piccolo Teatro di Milano - Teatro d’Europa (ªÈÏ¿ÓÔ, πÙ·Ï›·)
Alex Rigola, Teatre Lliure (μ·ÚÎÂÏÒÓË, πÛ·Ó›·)
Gabor Zsambeki, Katona József Színház (μÔ˘‰·¤ÛÙË, √˘ÁÁ·Ú›·)
Michael Boyd, Royal Shakespeare Company 
(™ÙÚ¿ÙÊÔÚÓÙ, ªÂÁ¿ÏË μÚÂÙ·Ó›·)
Lev Dodin, Maly Teatr (¶ÂÙÚÔ‡ÔÏË, ƒˆÛ›·)
Mikolaj Grabowski, Stary Teatr (∫Ú·ÎÔ‚›·, ¶ÔÏˆÓ›·)
Giorgio Albertazzi, Teatro di Roma (ƒÒÌË, πÙ·Ï›·)
Maria-Liisa Nevala, Finnish National Theatre (∂ÏÛ›ÓÎÈ, ºÈÓÏ·Ó‰›·)
¡ÈÎ‹Ù·˜ ΔÛ·Î›ÚÔÁÏÔ˘, ∫Ú·ÙÈÎfi £¤·ÙÚÔ μÔÚÂ›Ô˘ ∂ÏÏ¿‰Ô˜
(£ÂÛÛ·ÏÔÓ›ÎË, ∂ÏÏ¿‰·)
José Luis Gomez, Teatro de la Abadía (ª·‰Ú›ÙË, πÛ·Ó›·)
Matteo Bavera, Teatro Garibaldi (¶·Ï¤ÚÌÔ, πÙ·Ï›·)
Anatoli Vassiliev, Theatre of Moscow - School of Dramatic Arts (ªfiÛ¯·, ƒˆÛ›·)
Stéphane Braunschweig, Théâtre National de Strasbourg
(™ÙÚ·Û‚Ô‡ÚÁÔ, °·ÏÏ›·)
Elisabeth Schweeger, Schauspielfrankfurt (ºÚ·ÓÎÊÔ‡ÚÙË, °ÂÚÌ·Ó›·)
Ricardo Pais, Teatro Nacional São João (¶fiÚÙÔ, ¶ÔÚÙÔÁ·ÏÏ›·)
Ilan Ronen, Habimah National Theatre (ΔÂÏ ∞‚›‚, πÛÚ·‹Ï)
Gorcin Stojanovic, Yugoslav Drama Theatre (μÂÏÈÁÚ¿‰È, ™ÂÚ‚›·)

√ÌfiÙÈÌ· Ì¤ÏË
Tamas Ascher, ÛÎËÓÔı¤ÙË˜ (√˘ÁÁ·Ú›·)
Ingmar Bergman, ÛÎËÓÔı¤ÙË˜ ıÂ¿ÙÚÔ˘ Î·È ÎÈÓËÌ·ÙÔÁÚ¿ÊÔ˘ (™Ô˘Ë‰›·)
Otomar Krejca, ÛÎËÓÔı¤ÙË˜ (ΔÛÂ¯›·)
Jack Lang, ‚Ô˘ÏÂ˘Ù‹˜ (°·ÏÏ›·)
Roger Planchon, ËıÔÔÈfi˜, ÛÎËÓÔı¤ÙË˜ ıÂ¿ÙÚÔ˘ Î·È ÎÈÓËÌ·ÙÔÁÚ¿ÊÔ˘
(°·ÏÏ›·)
Andrzej Wajda, ÛÎËÓÔı¤ÙË˜ ıÂ¿ÙÚÔ˘ Î·È ÎÈÓËÌ·ÙÔÁÚ¿ÊÔ˘ (¶ÔÏˆÓ›·)

∞ÓÂÍ¿ÚÙËÙ· Ì¤ÏË
Csaba Antal, ÛÎËÓÔÁÚ¿ÊÔ˜ (√˘ÁÁ·Ú›·)
Volker Canaris, ‰Ú·Ì·ÙÔÏfiÁÔ˜ Î·È ·Ú·ÁˆÁfi˜ (°ÂÚÌ·Ó›·)
Tadeusz Bradecki, ÛÎËÓÔı¤ÙË˜ (¶ÔÏˆÓ›·)
Lluis Homar, ËıÔÔÈfi˜ (πÛ·Ó›·)
Viktor Arditti, ÛÎËÓÔı¤ÙË˜ (∂ÏÏ¿‰·)
Silviu Purcarete, ÛÎËÓÔı¤ÙË˜ (°·ÏÏ›·/ƒÔ˘Ì·Ó›·)
Gabor Tompa, ÛÎËÓÔı¤ÙË˜ (ƒÔ˘Ì·Ó›·)

∏ ŒÓˆÛË ÙˆÓ £Â¿ÙÚˆÓ ÙË˜ ∂˘ÚÒË˜ ÂÈ¯ÔÚËÁÂ›Ù·È ·fi:
ÙËÓ ∂˘Úˆ·˚Î‹ ∂ÈÙÚÔ‹,
ˆ˜ «√ÚÁ·ÓÈÛÌfi˜ ∂˘Úˆ·˚ÎÔ‡ ¶ÔÏÈÙÈÛÙÈÎÔ‡ ∂Ó‰È·Ê¤ÚÔÓÙÔ˜»,
ÙÔ ÀÔ˘ÚÁÂ›Ô ¶ÔÏÈÙÈÛÌÔ‡ Î·È ∂ÈÎÔÈÓˆÓÈÒÓ (°·ÏÏ›·),
ÙÔ ÀÔ˘ÚÁÂ›Ô ¶ÔÏÈÙÈÛÙÈÎ‹˜ ∫ÏËÚÔÓÔÌÈ¿˜ (√˘ÁÁ·Ú›·) Î·ıÒ˜ Î·È 
ÙÔ˘˜ ¢‹ÌÔ˘˜ ÙË˜ ƒÒÌË˜ Î·È ÙÔ˘ μÔ˘ÎÔ˘ÚÂÛÙ›Ô˘.

Union des Théâtres de l’Europe
ŒÓˆÛË ÙˆÓ £Â¿ÙÚˆÓ ÙË˜ ∂˘ÚÒË˜
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The Union of the Theatres of Europe was founded in Paris
in 1990, under the impulse of the French President
François Mitterrand, by Jack Lang, the French Minister

of Culture at the time, and Giorgio Strehler. It brings together
today 20 member theatres in 15 countries. The UTE has been
undertaking trans-national activities for over 17 years,  contri-
buting to the promotion of European drama by fostering the
circulation of works, artists and ideas. It organises an annual
itinerant festival, workshops for young professionals, exhibi-
tions, meetings and publications. It also promotes cultural
exchanges, productions and co-productions.

∏
ŒÓˆÛË ÙˆÓ £Â¿ÙÚˆÓ ÙË˜ ∂˘ÚÒË˜ (∂.£.∂.) È‰Ú‡-
ıËÎÂ ÛÙÔ ¶·Ú›ÛÈ ÙÔ 1990 ·fi ÙÔÓ ÙfiÙÂ ˘Ô˘ÚÁfi
ÔÏÈÙÈÛÌÔ‡ ÙË˜ °·ÏÏ›·˜ ∑·Î §·ÓÁÎ Î·È ·fi ÙÔÓ

Δ˙ÈfiÚÙ˙ÈÔ ™ÙÚ¤ÏÂÚ, ÌÂ ÙËÓ ·ÚfiÙÚ˘ÓÛË ÙÔ˘ °¿ÏÏÔ˘ ÚÔ¤-
‰ÚÔ˘ ºÚ·ÓÛÔ˘¿ ªÈÙÂÚ¿Ó. ™‹ÌÂÚ· ·ÚÈıÌÂ› 20 ı¤·ÙÚ·-Ì¤ÏË
·fi 15 ¯ÒÚÂ˜. ∏ ∂.£.∂., Â‰Ò Î·È 17 ¯ÚfiÓÈ·, ÚÔ¿ÁÔÓÙ·˜ ÙË
‰È·Î›ÓËÛË ¤ÚÁˆÓ, Î·ÏÏÈÙÂ¯ÓÒÓ Î·È È‰ÂÒÓ, ·Ó·Ï·Ì‚¿ÓÂÈ ‰È·-
ÎÚ·ÙÈÎ¤˜ ‰Ú·ÛÙËÚÈfiÙËÙÂ˜, ÌÂ ÛÙfi¯Ô ÙËÓ ÚÔÒıËÛË ÙÔ˘
Â˘Úˆ·˚ÎÔ‡ ıÂ¿ÙÚÔ˘. ∏ ∂.£.∂. ‰ÈÔÚÁ·ÓÒÓÂÈ Î¿ıÂ ¯ÚfiÓÔ
¤Ó· ÊÂÛÙÈ‚¿Ï ÛÂ ‰È·ÊÔÚÂÙÈÎ‹ ¯ÒÚ·, ÂÚÁ·ÛÙ‹ÚÈ· ÁÈ· Ó¤Ô˘˜
Â·ÁÁÂÏÌ·Ù›Â˜, ÂÎı¤ÛÂÈ˜, Û˘Ó·ÓÙ‹ÛÂÈ˜ Î·È ÂÌÊ·Ó›˙ÂÈ ÛËÌ-
Ì·ÓÙÈÎ‹ ÂÎ‰ÔÙÈÎ‹ ‰Ú·ÛÙËÚÈfiÙËÙ·. ∂›ÛË˜ ÂÓı·ÚÚ‡ÓÂÈ ÙÈ˜
ÔÏÈÙÈÛÙÈÎ¤˜ ·ÓÙ·ÏÏ·Á¤˜, ÙÈ˜ ·Ú·ÁˆÁ¤˜ Î·È ÙÈ˜ Û˘Ì·Ú·-
ÁˆÁ¤˜. 

L’Union des Théâtres de l’Europe a été fondée à Paris en
1990 par Jack Lang - alors ministre de la culture - et par
Giorgio Strehler, sous l'égide du président de la

République Française François Mitterrand. Aujourd’hui, elle
rassemble 20 théâtres membres dans 15 pays. Depuis 17 ans,
l’UTE continue de développer ses activités transnationales
pour la diffusion du théâtre européen, en favorisant la circula-
tion des œuvres, des artistes et des idées. L’UTE organise cha-
que année un festival itinérant, des ateliers pour les jeunes
professionnels, des expositions, des rencontres et des publica-
tions. Elle encourage les échanges, les productions et les
coproductions de spectacles.

Der Verband Europäischer Theater wurde 1990, auf
Anregung des französischen Präsidenten François
Mitterrand, von Jack Lang, dem damaligen

Kulturminister, und von Giorgio Strehler in Paris gegründet.
Heute besteht sie aus 20 Mitgliedstheatern aus 15 Ländern.
Seit 17 Jahren sorgt die UTE mit ihren grenzübergreifenden
Aktivitäten für die Verbreitung und den Austausch des europäi-
schen Theaters, indem sie einen Kreislauf von Werken,
Künstlern und Ideen fördert. Sie organisiert ein jährliches
Festival in wechselnden Austragungsorten, Ateliers für
Nachwuchskünstler, Ausstellungen, Konferenzen und
Veröffentlichungen und fördert Austausch, Produktion und
Koproduktion von Aufführungen.
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Convention Théâtrale Européenne
∂˘Úˆ·˚Î‹ £Â·ÙÚÈÎ‹ ™‡Ì‚·ÛË

∞˘ÛÙÚ›·
Stadttheater Klagenfurt
Volkstheatr Vien, μÈ¤ÓÓË

μ¤ÏÁÈÔ
Théâtre National de la
Communauté Wallonie,μÚ˘Í¤ÏÏÂ˜

∫‡ÚÔ˜
£.√.∫. - £Â·ÙÚÈÎfi˜ √ÚÁ·ÓÈÛÌfi˜
∫‡ÚÔ˘, §Â˘ÎˆÛ›·

∫ÚÔ·Ù›·
Hrvatsko Narodno Kazaliste,™ÏÈÙ
Hrvatsko Narodno Kazaliste Ivana
pl. Zajca, ƒÈ¤Î·

ºÈÓÏ·Ó‰›·
Helsingin Kaupunginteatteri,
∂ÏÛ›ÓÎÈ

°·ÏÏ›·
Comédie de Saint-Etienne, ™·ÈÓÙ
∂ÙÈ¤Ó
Comédie de Valence, μ·Ï¤Ó˜
Théâtre National de Nice, ¡›Î·È·

°ÂˆÚÁ›·
Theatre National Rustaveli,
ΔÈÌÈÏ›ÛÈ

°ÂÚÌ·Ó›·
Hessisches Staatstheater
Wiesbaden, μÈÛ¿ÓÙÂÓ
Thalia Theater Hamburg,
∞Ì‚Ô‡ÚÁÔ

ª. μÚÂÙ·Ó›·
Nottingham Playhouse,
¡fiÙÙÈÓÁ¯·Ì
Traverse-Scotland’s New Writing
Theatre,  ∂‰ÈÌ‚Ô‡ÚÁÔ
West Yorkshire Playhouse, §ÈÓÙ˜

∂ÏÏ¿‰·
¶ÂÈÚ·Ì·ÙÈÎ‹ ™ÎËÓ‹ ÙË˜
“Δ¤¯ÓË˜”, £ÂÛÛ·ÏÔÓ›ÎË

∫fiÛÛÔ‚Ô
National Theatre of Kosova,
¶Ú›ÛÙÈÓ·

πÛÚ·‹Ï
The Cameri Theatre, ΔÂÏ ∞‚›‚

§ÈıÔ˘·Ó›·
Lietuvos Nacionalinis Dramos
Teatras, μ›ÏÓÈÔ˘˜

§Ô˘ÍÂÌ‚Ô‡ÚÁÔ
Théâtre des Capucins,
§Ô˘ÍÂÌ‚Ô‡ÚÁÔ
Théâtre de la ville d’Esch, ∂˜

¡ÔÚ‚ËÁ›·
Det Norske Teatret, ŸÛÏÔ
Den Nationale Scene, ª¤ÚÁÎÂÓ

ƒÔ˘Ì·Ó›·
Teatrul National Marin Sorescu,
∫Ú·˚fi‚·

™ÂÚ‚›·
Jugoslovensko Dramsko Pozoriste,
μÂÏÈÁÚ¿‰È
Srpsko Narodno Pozoriste, ¡fi‚È
™·ÓÙ

™ÏÔ‚·Î›·
Slovenske Narodne Divadlo,
ªÚ·ÙÈÛÏ¿‚·
™ÏÔ‚ÂÓ›·
Mladinsko Theatre, §ÈÔ˘ÌÏÈ¿Ó·
Slovensko Narodno Gledalisce
Drama, §ÈÔ˘ÌÏÈ¿Ó·
Slovensko Narodno Gledalisce,
¡fi‚· °ÎfiÚÈÙÛ·

∂Ï‚ÂÙ›·
Théâtre des Osses, √˜
Centre dramatique fribourgeois,
ºÚ›ÌÔ˘ÚÎ

ΔÔ˘ÚÎ›·
Turkish State Theatres, ÕÁÎ˘Ú·

∂˘Úˆ·˚Î‹ £Â·ÙÚÈÎ‹ ™‡Ì‚·ÛË
33 ı¤·ÙÚ· - 21 ¯ÒÚÂ˜

Convention Théâtrale Européenne
33 theatres - 21 countries

Austria
Stadttheater Klagenfurt
Volkstheatr Vien

Belgium
Théâtre National de la
Communauté Wallonie, Bruxelles

Cyprus
THOC – Theatrikos Organismos
Kyprou, Nicosie

Croatia
Hrvatsko Narodno Kazaliste, Split
Hrvatsko Narodno Kazaliste Ivana
pl. Zajca, Rijeka

Finland
Helsingin Kaupunginteatteri,
Helsinki

France
Comédie de Saint-Etienne
Comédie de Valence
Théâtre National de Nice

Georgia
Theatre National Rustaveli, Tibillisi

Germany
Hessisches Staatstheater
Wiesbaden
Thalia Theater Hamburg

Great Britain
Nottingham Playhouse
Traverse-Scotland’s New Writing
Theatre, Edinburgh
West Yorkshire Playhouse, Leeds

Greece
Piramatiki Skini tis Technis -
Amalia Theatre, Thessaloniki

Kosova
National Theatre of Kosova,
Prisitna

Israel
The Cameri Theatre, Tel Aviv

Lithuania
Lietuvos Nacionalinis Dramos
Teatras, Vilnius

Luxembourg
Théâtre des Capucins,
Luxembourg
Théâtre de la ville d’Esch

Norway
Det Norske Teatret, Oslo
Den Nationale Scene, Bergen

Romania
Teatrul National Marin Sorescu,
Craiova

Serbia
Jugoslovensko Dramsko Pozoriste,
Beograd
Srpsko Narodno Pozoriste, Novi Sad

Slovakia
Slovenske Narodne Divadlo,
Bratislava

Slovenia
Mladinsko Theatre, Ljubljana
Slovensko Narodno Gledalisce
Drama, Ljubljana
Slovensko Narodno Gledalisce,
Nova Gorica

Switzerland
Théâtre des Osses 
Centre dramatique fribourgeois

Turkey
Turkish State Theatres, Ankara
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The Convention Théâtrale Européenne is an association
comprising 33 subsidised theatres and numerous
associated theatres in 21 European countries. The

mission of the CTE is to foster the circulation of ideas, people
and productions and to participate in co-productions in order
to enhance reciprocal cultural awareness and set up an
authentic European network of cooperation in the drama
sector. It organises festivals, meetings, professional training
courses, publications and events for an itinerant public in its
member theatres.

∏
∂˘Úˆ·˚Î‹ £Â·ÙÚÈÎ‹ ™‡Ì‚·ÛË ·ÔÙÂÏÂ›Ù·È ·fi 33
‰ËÌÔÛ›ˆ˜ ÂÈ¯ÔÚËÁÔ‡ÌÂÓ· ı¤·ÙÚ· – Ì¤ÏË Î·ıÒ˜
Î·È ¤Ó·Ó ÌÂÁ¿ÏÔ ·ÚÈıÌfi Û˘ÓÂÚÁ·˙fiÌÂÓˆÓ ıÈ¿ÛˆÓ

·fi 21 ¯ÒÚÂ˜ Û’ ÔÏfiÎÏËÚË ÙËÓ ∂˘ÚÒË. ∫‡ÚÈ· ·ÔÛÙÔÏ‹,
·fi ÙËÓ ›‰Ú˘Û‹ ÙË˜, Â›Ó·È Ë ‰È·Î›ÓËÛË È‰ÂÒÓ, Â·ÁÁÂÏÌ·-
ÙÈÒÓ ÙÔ˘ ıÂ¿ÙÚÔ˘ Î·È ıÂ·ÙÚÈÎÒÓ ·Ú·ÁˆÁÒÓ, Ë ÚÔÒıËÛË
Û˘Ì·Ú·ÁˆÁÒÓ ÌÂ ÛÙfi¯Ô ÙË ‰ËÌÈÔ˘ÚÁ›· ÌÈ·˜ ÎÔÈÓ‹˜ ÔÏÈÙÈ-
ÛÙÈÎ‹˜ Û˘ÓÂ›‰ËÛË˜ ·ÏÏ¿ Î·È ÂÓfi˜ Â˘Úˆ·˚ÎÔ‡ ‰ÈÎÙ‡Ô˘
Û˘ÓÂÚÁ·Û›·˜ ÛÙÔÓ ÙÔÌ¤· ÙÔ˘ ıÂ¿ÙÚÔ˘. ª¤ÚÔ˜ ÙˆÓ ‰Ú·ÛÙË-
ÚÈÔÙ‹ÙˆÓ ÙË˜ ·ÔÙÂÏÂ› Ë ‰ÈÔÚÁ¿ÓˆÛË ÊÂÛÙÈ‚¿Ï, Û˘ÓÂ‰Ú›ˆÓ,
ÛÂÌÈÓ·Ú›ˆÓ ÁÈ· Â·ÁÁÂÏÌ·Ù›Â˜ Î·ıÒ˜ Î·È Ë ‰Ú·ÛÙËÚÈÔÔ›Ë-
Û‹ ÙË˜ ÛÙÔÓ ÙÔÌ¤· ÙˆÓ ÂÎ‰fiÛÂˆÓ ÁÈ· ÙËÓ ÚÔÒıËÛË ÙË˜
Û‡Á¯ÚÔÓË˜ ıÂ·ÙÚÈÎ‹˜ ÁÚ·Ê‹˜. Δ·˘Ùfi¯ÚÔÓ·, ÌÂ ÙË ı¤ÛÈÛË
ÙÔ˘ ÚÔÁÚ¿ÌÌ·ÙÔ˜ «ÙÔ ÎÔÈÓfi ÙˆÓ Â˘Úˆ·˚ÎÒÓ ıÂ¿ÙÚˆÓ»
ı¤ÙÂÈ ÙÈ˜ ÚÔ¸Ôı¤ÛÂÈ˜ ÁÈ· ÙË ‰ËÌÈÔ˘ÚÁ›· ÂÓfi˜ «Â˘Úˆ·˚-
ÎÔ‡» ÎÔÈÓÔ‡, Ô˘ ¤¯ÂÈ ÙË ‰˘Ó·ÙfiÙËÙ· ·Ú·ÎÔÏÔ‡ıËÛË˜ ÙˆÓ
·Ú·ÁˆÁÒÓ fiÏˆÓ ÙˆÓ ıÂ¿ÙÚˆÓ – ÌÂÏÒÓ ÙË˜.

La Convention Théâtrale Européenne est une association qui
regroupe 33 théâtres de création, subventionnés par les
pouvoirs publics, ainsi que de nombreux théâtres associés

dans 21 pays d’Europe. La CTE a pour objectif de favoriser les
échanges d’idées, d’hommes, de productions et de réaliser des
coproductions pour améliorer la connaissance culturelle de cha-
cun; elle vise aussi à la mise en œuvre d’un véritable réseau
européen de coopération théâtrale. Elle organise des festivals,
des rencontres, des stages de formation professionnelle; la CTE
procède à des publications et propose une initiative en faveur
d’un public itinérant dans les théâtres-membres.

Die Convention Théâtrale Européenne ist eine
Vereinigung, bestehend aus 33 von öffentlicher Hand
finanzierten Kreativ-Theatern und aus zahlreichen

Theaterverbänden in 21 Ländern Europas. 
Zielsetzungen der CTE sind es, den Austausch von Ideen,
Menschen und Produktionen zu fördern und Koproduktionen
zu realisieren, um die kulturellen Kenntnisse eines Jeden zu
verbessern, und so ein regelrechtes europäisches Netz für
Theaterzusammenarbeit zu schaffen. 
Die CTE organisiert Festivals, Kongresse, Stages zur
professionellen Ausbildung, Veröffentlichungen und eine
Initiative zu Gunsten eines Wanderpublikums in seinen
Mitgliedstheatern.
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Association Internationale des Critiques de Théâtre

¢ÈÂıÓ‹˜ ŒÓˆÛË ∫ÚÈÙÈÎÒÓ £Â¿ÙÚÔ˘
113311130

The International Association of Theatre Critics draws
together more than two thousand theatre critics from
some fifty countries, through National Sections and

individual membership. Founded in Paris in 1956, the IATC is
a non-profit, Non-Governmental Organization benefiting under
statute B of UNESCO. 
The purpose of the IATC is to bring together theatre critics in
order to promote international cooperation. Its principal aims
are to foster theatre criticism as a discipline and to contribute
to the development of its methodological bases; to protect the
ethical and professional interests of theatre critics and to
promote the common rights of all its members; and to
contribute to reciprocal awareness and understanding between
cultures by encouraging international meetings and exchanges
in the field of theatre in general. The IATC holds a world
congress every two years, seminars for young critics twice a
year, as well as organising symposiums and contributing to
juries. English and French are the association's two official
languages, and its place of incorporation is Paris.

∏
¢ÈÂıÓ‹˜ ŒÓˆÛË ∫ÚÈÙÈÎÒÓ £Â¿ÙÚÔ˘ (¢.∂.∫.£.)
Û˘ÁÎÂÓÙÚÒÓÂÈ ÂÚÈÛÛfiÙÂÚ· ·fi ‰‡Ô Ì¤ÏË ·fi
ÂÓ‹ÓÙ· ¯ÒÚÂ˜, Ì¤Ûˆ ∂ıÓÈÎÒÓ ∂ÓÒÛÂˆÓ Î·È ·ÙÔÌÈ-

ÎÒÓ Û˘ÌÌÂÙÔ¯ÒÓ. ∏ ¢.∂.∫.£. È‰Ú‡ıËÎÂ ÛÙÔ ¶·Ú›ÛÈ ÙÔ 1956
Î·È Â›Ó·È ÌÈ· ÌË ÎÂÚ‰ÔÛÎÔÈÎ‹, ÌË Î˘‚ÂÚÓËÙÈÎ‹ ÔÚÁ¿ÓˆÛË,
Ô˘ ÏÂÈÙÔ˘ÚÁÂ› ‚¿ÛÂÈ ÙÔ˘ „ËÊ›ÛÌ·ÙÔ˜ μ ÙË˜ √À¡∂™∫√.
™ÎÔfi˜ ÙË˜ ¢.∂.∫.£. Â›Ó·È Ó· Ê¤ÚÂÈ ÛÂ Â·Ê‹ ÙÔ˘˜ ÎÚÈÙÈ-
ÎÔ‡˜ ÙÔ˘ ıÂ¿ÙÚÔ˘, ÒÛÙÂ Ó· ÚÔˆıËıÂ› Ë ‰ÈÂıÓ‹˜ Û˘ÓÂÚÁ·-
Û›·. μ·ÛÈÎÔ› ÛÙfi¯ÔÈ ÙË˜ Â›Ó·È Ë ÂÈÛÙËÌÔÓÈÎ‹ Î·ÏÏÈ¤ÚÁÂÈ·
ÙË˜ ıÂ·ÙÚÈÎ‹˜ ÎÚÈÙÈÎ‹˜ Î·È Ë ·Ó¿Ù˘ÍË ÙˆÓ ÌÂıÔ‰ÔÏÔÁÈÎÒÓ
·Ú¯ÒÓ  ÙË˜, Ë ÚÔÛÙ·Û›· ÙˆÓ ËıÈÎÒÓ Î·È Â·ÁÁÂÏÌ·ÙÈÎÒÓ
‰ÈÎ·ÈÔÌ¿ÙˆÓ ÙˆÓ ÎÚÈÙÈÎÒÓ ıÂ¿ÙÚÔ˘, Ë ÚÔÒıËÛË ÙˆÓ ÎÔÈ-
ÓÒÓ ‰ÈÎ·ÈˆÌ¿ÙˆÓ fiÏˆÓ ÙˆÓ ÌÂÏÒÓ ÙË˜ Î·È Ë Û˘Ì‚ÔÏ‹ ÛÙËÓ
·ÌÔÈ‚·›· ÁÓÒÛË Î·È Î·Ù·ÓfiËÛË ·Ó¿ÌÂÛ· ÛÂ ‰È·ÊÔÚÂÙÈÎÔ‡˜
ÔÏÈÙÈÛÌÔ‡˜, Ô˘ ÂÈÙ˘Á¯¿ÓÂÙ·È Î˘Ú›ˆ˜ Ì¤Ûˆ ‰ÈÂıÓÒÓ
Û˘Ó·ÓÙ‹ÛÂˆÓ Î·È ·ÓÙ·ÏÏ·ÁÒÓ ÛÙÔÓ Â˘Ú‡ÙÂÚÔ ¯ÒÚÔ ÙÔ˘
ıÂ¿ÙÚÔ˘. ∏ ¢.∂.∫.£. ‰ÈÔÚÁ·ÓÒÓÂÈ ¤Ó· ·ÁÎfiÛÌÈÔ Û˘Ó¤‰ÚÈÔ
Î¿ıÂ ‰‡Ô ¯ÚfiÓÈ·, ÛÂÌÈÓ¿ÚÈ· ÁÈ· Ó¤Ô˘˜ ÎÚÈÙÈÎÔ‡˜ ‰‡Ô ÊÔÚ¤˜
ÙÔÓ ¯ÚfiÓÔ, Î·ıÒ˜ Î·È Û˘ÌfiÛÈ·, ÂÓÒ ·Ú¿ÏÏËÏ· Û˘ÌÌÂÙ¤-
¯ÂÈ Î·È ÛÂ ÎÚÈÙÈÎ¤˜ ÂÈÙÚÔ¤˜. √È Â›ÛËÌÂ˜ ÁÏÒÛÛÂ˜ ÙË˜
ŒÓˆÛË˜ Â›Ó·È Ù· ·ÁÁÏÈÎ¿ Î·È Ù· Á·ÏÏÈÎ¿ Î·È Ë ¤‰Ú· ÙË˜ ‚Ú›-
ÛÎÂÙ·È ÛÙÔ ¶·Ú›ÛÈ.

Plus de deux mille critiques de théâtre, répartis dans une
cinquantaine de pays, ou Sections nationales, forment
l'Association Internationale des Critiques de Théâtre.

Fondée à Paris en 1956, cette association sans but lucratif est
une organisation non gouvernementale bénéficiant du statut B
de l'UNESCO. Elle a pour objet de rassembler les critiques de
théâtre afin de promouvoir la coopération internationale. 
Ses buts principaux sont de développer la critique de théâtre
comme discipline et de contribuer au développement de ses
bases méthodologiques; de veiller aux intérêts moraux et profes-
sionnels des critiques de théâtre et de défendre et renforcer
leurs droits; de contribuer à la reconnaissance et à la compré-
hension réciproque entre les cultures en encourageant les ren-
contres internationales et les échanges dans le domaine du
théâtre en général. L'AICT organise un congrès mondial tous les
deux ans, des stages pour jeunes critiques deux fois par an, ainsi
que des colloques, et elle prend part à des jurys. Ses langues
officielles sont le français et l'anglais, et son siège est fixé à Paris.

Die Association Internationale des Critiques de Théâtre
ist eine internationale Vereinigung mit über zweitau-
send Theaterkritikern aus etwa fünfzig verschiedenen

Ländern, sowohl als Einzelmitglieder als auch mittels nationa-
ler Organe. Es handelt sich um eine 1956 gegründete nicht-
staatliche, gemeinnützige Organisaton mit Status B der
UNESCO. Zielsetzung der Vereinigung ist es, die internationa-
le Zusammenarbeit zwischen den Theaterkritikern zu fördern.
Hauptziele sind die Förderung der Theaterkritik als Disziplin
und die Entwicklung ihrer methodischen Grundlagen, der
Schutz der ethischen und professionellen Interessen dersel-
ben Kritiker und der allgemeine Rechtsschutz aller Mitglieder
der Vereinigung; die Weiterentwicklung des gegenseitigen
Bewusstseins und des Verständnisses zwischen den verschie-
denen Kulturen mittels der Organisation von internationalen
Konferenzen und die Förderung des gegenseitigen
Austausches. Die AICT veranstaltet alle zwei Jahre einen
Weltkongress und Seminare für Nachwuchskritiker zweimal
pro Jahr, organisiert Symposien und stellt Mitglieder für inter-
nationale Jurien. Die offiziellen Sprachen der Vereinigung sind
Englisch und Französisch, der Zentralsitz ist in Paris. 
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Instituto Internacional del Teatro del Mediterraneo
¢ÈÂıÓ¤˜ πÓÛÙÈÙÔ‡ÙÔ ªÂÛÔÁÂÈ·ÎÔ‡ £Â¿ÙÚÔ˘

The Fondatión Instituto Internacional del Teatro del Mediterraneo was
granted its status as a non-profit foundation by the Ministry of
Education and Culture (Law 18/10/91). Article 4 of its statute states

that its aim is to encourage and promote live performances and all kinds
of cultural initiatives that may contribute to the development and
manifestation of Mediterranean culture in all its aspects, and to cultural
exchange and solidarity among Mediterranean peoples. 
Work involved in achieving these aims has included the creation and
maintenance of a network across 24 countries: 15 European, 6 African
and 3 eastern Mediterranean countries, based on a concept of all that is
Mediterranean in terms of culture. In 1989, the creation of the IITM as an
independent foundation was envisaged to expand and defend cultural
dialogue in the Mediterranean in the knowledge that this was an essential
task to reduce tensions in the area, which are often the fruit of self-serving
and false interpretations of history. Its work has been recognized by
UNESCO which has incorporated it into its Mediterranean Programme.
Since then more than 400 activities have been carried out in a number of
towns in the Mediterranean area, some in peaceful settings, others in
settings where conflict is or has been present. Many declarations have
gradually defined the ethical commitments of the Institute in various
spheres, in each case giving rise to accompanying networks or
programmes.

Δ
Ô ¢ÈÂıÓ¤˜ πÓÛÙÈÙÔ‡ÙÔ ªÂÛÔÁÂÈ·ÎÔ‡ £¤·ÙÚÔ˘ È‰Ú‡ıËÎÂ
ˆ˜ ÌË ÎÂÚ‰ÔÛÎÔÈÎfi˜ ÔÚÁ·ÓÈÛÌfi˜ ·fi ÙÔ ÀÔ˘ÚÁÂ›Ô
¶·È‰Â›·˜ Î·È ¶ÔÏÈÙÈÛÌÔ‡ (¡fiÌÔ˜ 18/10/91 ÙË˜ °·ÏÏ›·˜).

ªÂ ‚¿ÛË ÙÔ ¿ÚıÚÔ 4 ÙÔ˘ Î·Ù·ÛÙ·ÙÈÎÔ‡ ÙÔ˘, ÛÎÔfi˜ ÙÔ˘ È‰Ú‡Ì·-
ÙÔ˜ Â›Ó·È Ë ÂÓı¿ÚÚ˘ÓÛË Î·È Ë ÚÔÒıËÛË ·Ú·ÛÙ¿ÛÂˆÓ Î·È Î¿ıÂ
Â›‰Ô˘˜ ÔÏÈÙÈÛÙÈÎ‹˜ ÚˆÙÔ‚Ô˘Ï›·˜ Ô˘ Û˘ÓÂÈÛÊ¤ÚÂÈ ÛÙËÓ ·Ó¿-
Ù˘ÍË Î·È ÙËÓ ÂÍ¿ÏˆÛË ÙË˜ ÌÂÛÔÁÂÈ·Î‹˜ ÎÔ˘ÏÙÔ‡Ú·˜ ÛÂ fiÏÂ˜
ÙË˜ ÙÈ˜ ÂÎÊ¿ÓÛÂÈ˜, Î·ıÒ˜ Î·È ÙˆÓ ÔÏÈÙÈÛÌÈÎÒÓ ·ÓÙ·ÏÏ·ÁÒÓ Î·È
ÙË˜ ÂÓfiÙËÙ·˜ ·Ó¿ÌÂÛ· ÛÙÔ˘˜ Ï·Ô‡˜ ÙË˜ ªÂÛÔÁÂ›Ô˘. ΔÔ ¤ÚÁÔ Ô˘
Ú·ÁÌ·ÙÔÔÈ‹ıËÎÂ ÚÔ˜ ·˘Ù‹ ÙËÓ Î·ÙÂ‡ı˘ÓÛË Û˘ÌÂÚÈÏ·Ì‚¿ÓÂÈ
ÙË ‰ËÌÈÔ˘ÚÁ›· Î·È ÙË Û˘ÓÙ‹ÚËÛË ÂÓfi˜ ‰ÈÎÙ‡Ô˘ ·Ó¿ÌÂÛ· ÛÂ 24
¯ÒÚÂ˜: 15 Â˘Úˆ·˚Î¤˜, 6 ·ÊÚÈÎ·ÓÈÎ¤˜ Î·È 3 ̄ ÒÚÂ˜ ÙË˜ ·Ó·ÙÔÏÈÎ‹˜
ªÂÛÔÁÂ›Ô˘. ΔÔ ‰›ÎÙ˘Ô ·˘Ùfi ·Ó·‰ÂÈÎÓ‡ÂÈ ÙÔ «ÌÂÛÔÁÂÈ·Îfi ÛÙÔÈ¯Â›Ô»
ÛÙÔÓ ÙÔÌ¤· ÙÔ˘ ÔÏÈÙÈÛÌÔ‡. ∏ ‰ËÌÈÔ˘ÚÁ›· ÙÔ˘ ¢.π.ª.£. ˆ˜ ·ÓÂ-
Í¿ÚÙËÙÔ˘ ÔÚÁ·ÓÈÛÌÔ‡ ÙÔ 1989, Â›¯Â ˆ˜ ÛÎÔfi ÙËÓ ÂÍ¿ÏˆÛË Î·È
ÙËÓ ÚÔ¿ÛÈÛË ÙÔ˘ ÔÏÈÙÈÛÙÈÎÔ‡ ‰È·ÏfiÁÔ˘ ÛÙËÓ ÂÚÈÔ¯‹ ÙË˜
ªÂÛÔÁÂ›Ô˘, Ô˘ ıÂˆÚÂ›ÙÔ ·Ó·ÁÎ·›·, ÚÔÎÂÈÌ¤ÓÔ˘ Ó· ÌÂÈˆıÔ‡Ó ÔÈ
ÂÓÙ¿ÛÂÈ˜ ÛÙËÓ ÂÚÈÔ¯‹, ÂÓÙ¿ÛÂÈ˜ Ô˘ Û˘¯Ó¿ ·ÔÙÂÏÔ‡Ó Î·ÚÔ‡˜
È‰ÈÔÙÂÏÒÓ Î·È „Â˘‰ÒÓ ÂÚÌËÓÂÈÒÓ ÙË˜ ÈÛÙÔÚ›·˜. ΔÔ ¤ÚÁÔ ÙÔ˘
πÓÛÙÈÛÙÔ‡ÙÔ˘ ¤¯ÂÈ ·Ó·ÁÓˆÚÈÛÙÂ› ·fi ÙËÓ √À¡∂™∫√, Ë ÔÔ›· ÙÔ
ÂÓÛˆÌ¿ÙˆÛÂ ÛÙÔ ªÂÛÔÁÂÈ·Îfi ÙË˜ ¶ÚfiÁÚ·ÌÌ·. ŒÎÙÔÙÂ, ÂÚÈÛÛfi-
ÙÂÚÂ˜ ·fi 400 ÂÎ‰ËÏÒÛÂÈ˜ ¤¯Ô˘Ó Ú·ÁÌ·ÙÔÔÈËıÂ› ÛÂ ÔÏÏ¤˜
ÌÂÛÔÁÂÈ·Î¤˜ fiÏÂÈ˜, ÔÚÈÛÌ¤ÓÂ˜ ÛÂ Û˘Óı‹ÎÂ˜ ÂÈÚ‹ÓË˜ Î·È ¿ÏÏÂ˜ ÛÂ
¯ÒÚÔ˘˜ Ô˘ ˘‹Ú¯Â ‹ Û˘ÓÂ¯›˙ÂÈ Ó· ˘¿Ú¯ÂÈ ¤ÓÙ·ÛË. √È ËıÈÎ¤˜
·Ú¯¤˜ Ô˘ ÚÂÛ‚Â‡ÂÈ ÙÔ πÓÛÙÈÙÔ‡ÙÔ ÚÔÛ‰ÈÔÚ›ÛÙËÎ·Ó ÛÙ·‰È·Î¿
Ì¤Ûˆ ‰È·Î˘Ú‹ÍÂˆÓ Î·È ·ÓÙ›ÛÙÔÈ¯· ‰ËÌÈÔ˘ÚÁ‹ıËÎ·Ó Î·È Ù· ·Ó·-
ÁÎ·›· ‰›ÎÙ˘· ‹ ÚÔÁÚ¿ÌÌ·Ù·.

La Fondatión Instituto Internacional del Teatro del Mediterraneo, recon-
nue et inscrite par Arrêté du 18/10/91 du Ministère de l'Éducation et
de la Culture, signale, à l'article 4 de ses statuts, qu'elle aura pour objec-

tifs d'encourager et de promouvoir les expressions scéniques, ainsi que tout
genre d'initiatives culturelles contribuant au développement et à la manifes-
tation de la culture méditerranéenne dans tous ses aspects, à l'échange cul-
turel et à la solidarité entre les peuples méditerranéens. Le travail réalisé pour
l'aboutissement de ces objectifs a impliqué la création et l'entretien d'un tissu
qui englobe 24 pays: 15 européens, 6 africains et 3 de la Méditerranée
Orientale en partant d'une conception de la méditerranéité fondée sur son
estimation culturelle. En 1989, la création de l'IITM comme fondation auto-
nome a été envisagée pour enrichir la défense du dialogue culturel méditer-
ranéen dans l'assurance qu'il s'agissait d'une tâche essentielle pour réduire
les tensions de la zone, qui sont souvent le fruit d'interprétations intéressées
et fausses de l'histoire. Son travail a mérité la reconnaissance de l'UNESCO
qui l'a incorporé dans son Programme Méditerranée. Depuis lors plus de
400 activités ont été réalisées dans plusieurs villes du domaine méditerra-
néen, parfois dans des contextes pacifiques, parfois dans des contextes de
violence ou d'après violence. De nombreuses déclarations ont précisé peu à
peu les engagements éthiques de l'Institut dans diverses sphères, en géné-
rant, dans tous les cas, les Réseaux ou Programmes correspondants.

Die Fondatión Instituto Internacional del Teatro del Mediterraneo, durch
Erlass vom 18.10. 1991 des französischen Kultusministers anerkannt,
sagt im Artikel 4 ihrer Satzung, dass ihre Ziele die Ermutigung und

Förderung der Bühnendarstellungen, ebenso wie jeder Art von Kulturinitiativen, die
zur Entwicklung und zur Befestigung der mediterranen Kultur in allen ihren
Aspekten beitragen, zum kulturellen Austausch und zur Solidarität zwischen den
Mittelmeervölkern sind. Um diese Ziele zu erreichen, haben wir ein Netzwerk
geschaffen und unterhalten, das 24 Länder umfasst: 15 europäische, sechs afri-
kanische und drei des östlichen Mittelmeerraums, wobei wir von einem Begriff der
Mediterraneität ausgehen, der auf ihrer kulturellen Wertschätzung beruht. 
Die Gründung des IITM als unabhängige Stiftung im Jahr 1989 war dazu gedacht,
den mediterranen Kulturdialog zu verteidigen, in der Gewissheit, dass es sich um
eine wesentliche Aufgabe handelte, um die Spannungen in der Region zu verrin-
gern, die oft Frucht falscher und einseitig interessierter Interpretationen der
Geschichte sind. Ihre Arbeit hat die Anerkennung der UNESCO verdient, die sie
in ihr Mittelmeerprogramm eingefügt hat. Seitdem sind mehr als 400 Aktivitäten
in mehreren Städten des Mittelmeerraums verwirklicht worden, zum Teil in einem
friedlichen Kontext, zum Teil aber auch in Kontexten von Gewalt oder unmittelbar
nach Gewaltsituationen. Zahlreiche Erklärungen haben nach und nach das ethi-
sche Engagement des Instituts in verschiedenen Bereichen deutlich gemacht,
wobei in allen Fällen entsprechende Netzwerke oder Programme entstanden.
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The International Theatre Institute, an international non-
governmental organization (NGO) was founded in Prague in
1948 by UNESCO and the international theatre community.

The ITI has national centres in around 90 countries. The ITI
maintains formal associate relations with UNESCO and is its principal
international NGO partner in the field of the live performing arts. ITI
has a cooperation  and information sharing agreement with  UNESCO,
and receives support for certain international projects from the
UNESCO Culture Sector's Division of Arts and Cultural Enterprise.
The ITI General Secretariat is based at UNESCO House in Paris. ITI
now includes approximately 90 national and associate ITI Centres
which form the basis of the Institute's membership. An ITI Centre is
made up of professionals active in the theatre life of the country and
representative of all branches of the performing arts. Its activities are
conducted both on a national and international level. The governing
body of the Institute is constituted by a Congress of members
assembled in plenary session. Between Congresses the Institute is
run by an Executive Council composed of 20 elected members and
by an elected Secretary General based at the ITI General Secretariat
at UNESCO headquarters in Paris. 

Δ
Ô ¢ÈÂıÓ¤˜ πÓÛÙÈÙÔ‡ÙÔ £Â¿ÙÚÔ˘ Â›Ó·È Ì›· ‰ÈÂıÓ‹˜, ÌË
Î˘‚ÂÚÓËÙÈÎ‹ ÔÚÁ¿ÓˆÛË (MKO), Ë ÔÔ›· È‰Ú‡ıËÎÂ ÛÙËÓ
¶Ú¿Á· ÙÔ 1948 ·fi ÙËÓ √À¡∂™∫√ Î·È ÙË ‰ÈÂıÓ‹ ıÂ·ÙÚÈ-

Î‹ ÎÔÈÓfiÙËÙ·. ΔÔ ¢.π.£. ¤¯ÂÈ ÂıÓÈÎ¿ Î¤ÓÙÚ· ÛÂ ÂÚ›Ô˘ 90
¯ÒÚÂ˜. ™‹ÌÂÚ·, ÙÔ ¢.π.£. ÂÍ·ÎÔÏÔ˘ıÂ› Ó· Û˘Ó‰¤ÂÙ·È ÌÂ ÙËÓ
√À¡∂™∫√ Î·È ˆ˜ ª∫√ ·ÔÙÂÏÂ› ÙÔÓ Î‡ÚÈÔ ÂÎÊÚ·ÛÙ‹ ÙË˜ ÛÂ
‰ÈÂıÓ¤˜ Â›Â‰Ô ÛÙÔ Â‰›Ô ÙˆÓ ·Ú·ÛÙ·ÙÈÎÒÓ ÙÂ¯ÓÒÓ. ∏
Û˘ÓÂÚÁ·Û›· ÌÂÙ·Í‡ ÙÔ˘ ¢.π.£. Î·È ÙË˜ √À¡∂™∫√ ·ÊÔÚ¿,
ÌÂÙ·Í‡ ¿ÏÏˆÓ, ÛÙËÓ ·ÓÙ·ÏÏ·Á‹ ‰Â‰ÔÌ¤ÓˆÓ Î·È ÏËÚÔÊÔÚÈÒÓ,
Î·ıÒ˜ Î·È ÛÙËÓ ˘ÔÛÙ‹ÚÈÍË ÙÔ˘ πÓÛÙÈÙÔ‡ÙÔ˘, ÁÈ· ÔÚÈÛÌ¤Ó·
‰ÈÂıÓ‹ ÂÁ¯ÂÈÚ‹Ì·Ù·, ·fi ÙÔ ΔÌ‹Ì· ΔÂ¯ÓÒÓ Î·È ¶ÔÏÈÙÈÛÌÈÎ‹˜
¢Ú·ÛÙËÚÈfiÙËÙ·˜, Ô˘ ˘¿ÁÂÙ·È ÛÙÔÓ ¶ÔÏÈÙÈÛÌÈÎfi ΔÔÌ¤· ÙË˜
√À¡∂™∫√. ∏ ÁÂÓÈÎ‹ ÁÚ·ÌÌ·ÙÂ›· ÙÔ˘ ¢.π.£. Â‰ÚÂ‡ÂÈ ÛÙÔ ÎÙ›-
ÚÈÔ ÙË˜ √À¡∂™∫√, ÛÙÔ ¶·Ú›ÛÈ. ΔÔ ¢.π.£. ÂÚÈÏ·Ì‚¿ÓÂÈ È·
ÂÚ›Ô˘ 90 ÂıÓÈÎ¿ Î·È Û˘Ì‚Â‚ÏËÌ¤Ó· Î¤ÓÙÚ·, Ô˘ ·ÔÙÂÏÔ‡Ó
ÙË ‚¿ÛË ÌÂÏÒÓ ÙÔ˘ πÓÛÙÈÙÔ‡ÙÔ˘. ™ÙÔ Î¿ıÂ Î¤ÓÙÚÔ ÙÔ˘ ¢.π.£.
Û˘ÌÌÂÙ¤¯Ô˘Ó Â·ÁÁÂÏÌ·Ù›Â˜ ÂÓÂÚÁÔ› ÛÙË ıÂ·ÙÚÈÎ‹ ˙ˆ‹ ÙË˜
Î¿ıÂ ¯ÒÚ·˜, ÔÈ ÔÔ›ÔÈ ÂÎÚÔÛˆÔ‡Ó fiÏÔ˘˜ ÙÔ˘˜ ÎÏ¿‰Ô˘˜
ÙˆÓ ·Ú·ÛÙ·ÙÈÎÒÓ ÙÂ¯ÓÒÓ. √È ‰Ú·ÛÙËÚÈfiÙËÙÂ˜ ÙÔ˘
πÓÛÙÈÙÔ‡ÙÔ˘ ‰ÈÂÍ¿ÁÔÓÙ·È ÙfiÛÔ ÛÂ ÂıÓÈÎfi fiÛÔ Î·È ÛÂ ‰ÈÂıÓ¤˜
Â›Â‰Ô. H Û‡ÓÔ‰Ô˜ ÙË˜ ÔÏÔÌ¤ÏÂÈ·˜ Û˘ÓÈÛÙ¿ ÙÔ ‰ÈÂ˘ı‡ÓÔÓ
ÛÒÌ· ÙÔ˘ πÓÛÙÈÙÔ‡ÙÔ˘. Δ·˘Ùfi¯ÚÔÓ·, ÙÔ πÓÛÙÈÙÔ‡ÙÔ ‰ÈÔÈÎÂ›Ù·È
·fi ¤Ó· ∂ÎÙÂÏÂÛÙÈÎfi ™˘Ì‚Ô‡ÏÈÔ, ÙÔ ÔÔ›Ô ··ÚÙ›˙ÂÙ·È ·fi
ÂÎÏÂÁÌ¤ÓÔ °ÂÓÈÎfi °Ú·ÌÌ·Ù¤· Î·È 20 Ì¤ÏË Î·È Â‰ÚÂ‡ÂÈ ÛÙ·
ÁÚ·ÊÂ›· ÙË˜ °ÂÓÈÎ‹˜ °Ú·ÌÌ·ÙÂ›·˜ ÙÔ˘ ¢.π.£., ÛÙË ‰ÈÔÈÎËÙÈÎ‹
¤‰Ú· ÙË˜ √À¡∂™∫√, ÛÙÔ ¶·Ú›ÛÈ.

L'International Theatre Institute, organisation non-gouvernemen-
tale (ONG), a été fondé à Prague en 1948 par l'UNESCO ainsi
que la communauté théâtrale internationale. A travers son

réseau international, l'IIT a pour but "d'encourager les échanges
internationaux dans le domaine de la connaissance et de la pratique
des Arts du théâtre, dramatique, lyrique, et danse, afin de renforcer
la paix et l'amitié entre les peuples, approfondir la compréhension
mutuelle, élargir la coopération créatrice entre tous les gens des Arts
du théâtre". Un centre ITI est composé de professionnels actifs dans
la vie théâtrale du pays et représentatifs de toutes les branches des
arts de la scène. Les activités ont lieu d'une part sur le plan national
et d'autre part au niveau international. L'IIT est dirigé d'une part par
un Conseil exécutif composé de 20 membres élus au cours de son
Congrès organisé tous les deux ans, et d'autre part, par un Secrétaire
général élu. Le Secrétariat général est basé à Paris au siège de
l'UNESCO. 

Das International Theatre Institute, eine internationale
Nichtregierungsorganisation (NGO) ist 1948 in Prag durch die
UNESCO und die internationale Theatergemeinschaft gegründet

worden. Das ITI hat nationale Zentren in etwa 90 Ländern. 
Das ITI unterhält formale Assoziationsbeziehungen mit der UNESCO und
ist ihr wichtigster internationaler NGO-Partner im Bereich der darstellen-
den Künste. Das ITI hat ein Abkommen über Zusammenarbeit und
Informationsaustausch mit der UNESCO und erhält Unterstützung für
gewisse internationale Projekte von der Abteilung für Kunst und
Kulturunternehmungen des Kultursektors der UNESCO. Das ITI-
Generalsekretariat ist im UNESCO-Haus in Paris ansässig. Das ITI fasst
heutzutage etwa 90 nationale und assoziierte ITI-Zentren zusammen, die
die Grundlage der Mitglieder des Instituts bildet. Ein ITI-Zentrum besteht
aus dem im Theaterleben des Landes wirkenden Menschen und Vertretern
aller Bereiche der darstellenden Künste. Seine Aktivitäten werden sowohl
auf nationaler und internationaler Ebene geführt. Das Leitungsgremium
des Instituts besteht aus einem Kongress von Mitgliedern, die sich in einer
Vollversammlung treffen. Zwischen den Kongressen wird das Institut durch
einen Ausführenden Rat geleitet, der aus 20 gewählten Mitgliedern und
einem gewählten Generalsekretär besteht, die am ITI-Generalsekretariat
beim UNESCO-Hauptquartier in Paris ansässig sind.

International Theatre Institute - UNESCO

¢ÈÂıÓ¤˜ πÓÛÙÈÙÔ‡ÙÔ £Â¿ÙÚÔ˘ - √À¡∂™∫√
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The National Theatre of Northern Greece was founded in
1961 with Sokratis Karantinos as its first director. The
Drama School and the Dance Theatre are integral parts

of the National Theatre, while the Opera of Thessaloniki
constitutes an independent part of it. The present institutional
framework of N.T.N.G. was established in 1994. According to
it, the Artistic Director (with two deputies, an artistic and an
administrative one) and a seven-member Board of Directors
are at the head of the Theatre. N.T.N.G. is subsidized by the
Ministry of Culture. N.T.N.G., with four indoor theatres and
two open-air theatres, is today one of the biggest theatre
organizations in Greece and Europe. Its activity is not limited
to its theatrical productions but extends into cultural sectors
such as education, literature and the arts, by the organization
of exhibitions, conferences, festivals, theatre-educational
programmes etc. In the framework of its artistic programme,
N.T.N.G. presents, on an annual basis, a programme
combining the in-house productions of the theatre (including
productions of the Dance Theatre and of the Opera of
Thessaloniki), co-productions with other theatre organizations,
tributes and exchanges with important theatre organizations,
as well as invited performances from Greece and abroad. At
the same time, in an effort to approach children and young
people, N.T.N.G lays emphasis on the Children’s Stage, which
presents performances for schools and educational
organizations, as well as on its presence in school classes with
educational programmes familiarizing pupils with the world
and the art of theatre. Within the last few years, theatrical
research and publishing activity of N.T.N.G have been
particularly developed. The Literary and Publications
Departments provide theoretical support on specific fields
related to the productions and edit complementary
publications such as posters, cards and programmes for every
production. Since May 1996, N.T.N.G. has been a member of
the Union of the Theatres of Europe (http://www.ute-net.org).
In October 1997, the 6th Festival of the Union of the Theatres
of Europe took place in Thessaloniki, constituting a great
cultural event for Thessaloniki as well as for Greece. N.T.N.G.
is also a member of the International Theatre Institute and the
Greek Theatre Centre for children and young people.

ΔÔ ∫Ú·ÙÈÎfi £¤·ÙÚÔ μÔÚÂ›Ô˘ ∂ÏÏ¿‰Ô˜ È‰Ú‡ıËÎÂ ÙÔ 1961 ÌÂ
ÚÒÙÔ ‰ÈÂ˘ı˘ÓÙ‹ ÙÔÓ ™ˆÎÚ¿ÙË ∫·Ú·ÓÙÈÓfi. √ÚÁ·ÓÈÎ¿ ÙÌ‹Ì·-
Ù· ÙÔ˘ ∫Ú·ÙÈÎÔ‡ £Â¿ÙÚÔ˘ Â›Ó·È Ë ¢Ú·Ì·ÙÈÎ‹ ÙÔ˘ ™¯ÔÏ‹ Î·È ÙÔ
ÃÔÚÔı¤·ÙÚÔ, ÂÓÒ ·˘ÙÔÙÂÏ¤˜ ÙÌ‹Ì· ÙÔ˘ ·ÔÙÂÏÂ› Ë ŸÂÚ·
£ÂÛÛ·ÏÔÓ›ÎË˜. 
ΔÔ Ó¤Ô ıÂÛÌÈÎfi Ï·›ÛÈÔ ÙÔ˘ ∫.£.μ.∂. „ËÊ›ÛÙËÎÂ ÙÔ 1994.
™‡ÌÊˆÓ· ÌÂ ·˘Ùfi ÂÈÎÂÊ·Ï‹˜ ÙÔ˘ ıÂ¿ÙÚÔ˘ Â›Ó·È Ô
∫·ÏÏÈÙÂ¯ÓÈÎfi˜ ¢ÈÂ˘ı˘ÓÙ‹˜ (ÌÂ ‰‡Ô ·Ó·ÏËÚˆÙ¤˜, ¤Ó·Ó Î·ÏÏÈ-
ÙÂ¯ÓÈÎfi Î·È ¤Ó·Ó ‰ÈÔÈÎËÙÈÎfi) Î·È ÂÙ·ÌÂÏ¤˜ ¢ÈÔÈÎËÙÈÎfi
™˘Ì‚Ô‡ÏÈÔ. ΔÔ ∫.£.μ.∂. ÂÈ¯ÔÚËÁÂ›Ù·È ·fi ÙÔ ÀÔ˘ÚÁÂ›Ô
¶ÔÏÈÙÈÛÌÔ‡.
ΔÔ ∫.£.μ.∂., ÌÂ Ù¤ÛÛÂÚÈ˜ ¯ÂÈÌÂÚÈÓ¤˜ ÛÎËÓ¤˜ Î·È ‰‡Ô ·ÓÔÈ¯Ù¿
ıÂÚÈÓ¿ ı¤·ÙÚ·, Â›Ó·È Û‹ÌÂÚ· ¤Ó·˜ ·fi ÙÔ˘˜ ÌÂÁ·Ï‡ÙÂÚÔ˘˜
ıÂ·ÙÚÈÎÔ‡˜ ÔÚÁ·ÓÈÛÌÔ‡˜ ÛÙËÓ ∂ÏÏ¿‰· ·ÏÏ¿ Î·È ÛÂ ÔÏfiÎÏËÚË
ÙËÓ ∂˘ÚÒË. ∏ ‰Ú·ÛÙËÚÈfiÙËÙ¿ ÙÔ˘ ‰ÂÓ ÂÚÈÔÚ›˙ÂÙ·È ÛÙÈ˜ ıÂ·-
ÙÚÈÎ¤˜ ÙÔ˘ ·Ú·ÁˆÁ¤˜ ·ÏÏ¿ ÂÂÎÙÂ›ÓÂÙ·È ÛÂ ÙÔÌÂ›˜ ÙÔ˘ ÔÏÈ-
ÙÈÛÌÔ‡, fiˆ˜ Ë ÂÎ·›‰Â˘ÛË, Ë ÏÔÁÔÙÂ¯Ó›· Î·È ÔÈ ÂÈÎ·ÛÙÈÎ¤˜
Ù¤¯ÓÂ˜ ÌÂ ÙË ‰ÈÔÚÁ¿ÓˆÛË ÂÎı¤ÛÂˆÓ, Û˘ÓÂ‰Ú›ˆÓ, ÊÂÛÙÈ‚¿Ï,
ıÂ·ÙÚÔ·È‰·ÁˆÁÈÎÒÓ ÚÔÁÚ·ÌÌ¿ÙˆÓ Î.·. ø˜ ÚÔ˜ ÙÔÓ Î·ÏÏÈ-
ÙÂ¯ÓÈÎfi ÙÔ˘ ÚÔÁÚ·ÌÌ·ÙÈÛÌfi, ÙÔ ∫.£.μ.∂. ·ÚÔ˘ÛÈ¿˙ÂÈ ÛÂ
ÂÙ‹ÛÈ· ‚¿ÛË, ¤Ó· ÚfiÁÚ·ÌÌ· Ô˘ Û˘Ó‰˘¿˙ÂÈ ÙÈ˜ ÂÛˆÙÂÚÈÎ¤˜
·Ú·ÁˆÁ¤˜ ÙÔ˘ ıÂ¿ÙÚÔ˘ (Û˘ÌÂÚÈÏ·Ì‚·ÓÔÌ¤ÓˆÓ ÙˆÓ ·Ú·-
ÁˆÁÒÓ ÙÔ˘ ÃÔÚÔıÂ¿ÙÚÔ˘ Î·È ÙË˜ ŸÂÚ·˜ £ÂÛÛ·ÏÔÓ›ÎË˜),
Û˘Ì·Ú·ÁˆÁ¤˜ ÌÂ ¿ÏÏÔ˘˜ ıÂ·ÙÚÈÎÔ‡˜ ÔÚÁ·ÓÈÛÌÔ‡˜, ·ÊÈÂÚÒ-
Ì·Ù·, ·ÓÙ·ÏÏ·Á¤˜ ÌÂ ÌÂÁ¿ÏÔ˘˜ ıÂ·ÙÚÈÎÔ‡˜ ÔÚÁ·ÓÈÛÌÔ‡˜
Î·ıÒ˜ Î·È ÌÂÙ·ÎÏ‹ÛÂÈ˜ ·Ú·ÛÙ¿ÛÂˆÓ ·fi ÙËÓ ∂ÏÏ¿‰· Î·È ÙÔ
ÂÍˆÙÂÚÈÎfi. ¶·Ú¿ÏÏËÏ·, ÛÂ ÌÈ· ÚÔÛ¿ıÂÈ· ÚÔÛ¤ÁÁÈÛË˜ ÙˆÓ
·È‰ÈÒÓ Î·È ÙˆÓ Ó¤ˆÓ, ÙÔ ∫.£.μ.∂. ‰›ÓÂÈ È‰È·›ÙÂÚË ¤ÌÊ·ÛË ÛÙË
ÏÂÈÙÔ˘ÚÁ›· ÙË˜ ¶·È‰ÈÎ‹˜ ÙÔ˘ ™ÎËÓ‹˜, ÌÂ ·Ú·ÛÙ¿ÛÂÈ˜ ÁÈ·
Û¯ÔÏÂ›· Î·È ÂÎ·È‰Â˘ÙÈÎÔ‡˜ ÔÚÁ·ÓÈÛÌÔ‡˜ Î·ıÒ˜ Î·È ÛÙËÓ
·ÚÔ˘Û›· ÙÔ˘ ÛÙÈ˜ Û¯ÔÏÈÎ¤˜ ·›ıÔ˘ÛÂ˜ ÌÂ ÙËÓ ÔÚÁ¿ÓˆÛË
ÂÎ·È‰Â˘ÙÈÎÒÓ ÚÔÁÚ·ÌÌ¿ÙˆÓ Ô˘ ÂÍÔÈÎÂÈÒÓÔ˘Ó ÙÔ˘˜
ÌÈÎÚÔ‡˜ Ì·ıËÙ¤˜ ÌÂ ÙÔÓ ÎfiÛÌÔ Î·È ÙËÓ Ù¤¯ÓË ÙÔ˘ ıÂ¿ÙÚÔ˘. 
Δ· ÙÂÏÂ˘Ù·›· ¯ÚfiÓÈ·, ¤¯ÂÈ ·Ó·Ù˘¯ıÂ› È‰È·›ÙÂÚ· Ë ıÂ·ÙÚÔÏÔÁÈ-
Î‹ ¤ÚÂ˘Ó· Î·È Ë ÂÎ‰ÔÙÈÎ‹ ‰Ú·ÛÙËÚÈfiÙËÙ· ÙÔ˘ ∫.£.μ.∂. Δ·
ÙÌ‹Ì·Ù· ¢Ú·Ì·ÙÔÏÔÁ›·˜ Î·È ∂Î‰fiÛÂˆÓ ·Ú¤¯Ô˘Ó ıÂˆÚËÙÈÎ‹
Î¿Ï˘„Ë ÁÈ· ÙÈ˜ ıÂ·ÙÚÈÎ¤˜ ·Ú·ÁˆÁ¤˜ Î·È  ÂÈÌÂÏÔ‡ÓÙ·È ÙËÓ
¤Î‰ÔÛË ÙˆÓ Û¯ÂÙÈÎÒÓ ÌÂ ÙËÓ ÂÎ¿ÛÙÔÙÂ ·Ú¿ÛÙ·ÛË ÂÓÙ‡ˆÓ
(·ÊÈÛÒÓ, Î·ÚÙÒÓ, ÚÔÁÚ·ÌÌ¿ÙˆÓ).
ΔÔ ∫.£.μ.∂. Â›Ó·È ·fi ÙÔ ª¿ÈÔ ÙÔ˘ 1996 Ì¤ÏÔ˜ ÙË˜ ŒÓˆÛË˜
ÙˆÓ £Â¿ÙÚˆÓ ÙË˜ ∂˘ÚÒË˜, (http://www.ute-net.org). ΔÔÓ
√ÎÙÒ‚ÚÈÔ ÙÔ˘ 1997 Ú·ÁÌ·ÙÔÔÈ‹ıËÎÂ ÛÙË £ÂÛÛ·ÏÔÓ›ÎË ÙÔ
6o ÊÂÛÙÈ‚¿Ï ÙË˜ ŒÓˆÛË˜ ÙˆÓ £Â¿ÙÚˆÓ ÙË˜ ∂˘ÚÒË˜, Ô˘
˘‹ÚÍÂ ¤Ó· ÎÔÚ˘Ê·›Ô ÔÏÈÙÈÛÙÈÎfi ÁÂÁÔÓfi˜ ÙfiÛÔ ÁÈ· ÙË
£ÂÛÛ·ÏÔÓ›ÎË, fiÛÔ Î·È ÁÈ· ÙËÓ ∂ÏÏ¿‰·. ΔÔ ∫.£.μ.∂. Â›Ó·È Â›-
ÛË˜ Ì¤ÏÔ˜ ÙÔ˘ ¢ÈÂıÓÔ‡˜ πÓÛÙÈÙÔ‡ÙÔ˘ £Â¿ÙÚÔ˘ Î·È ÙÔ˘
∂ÏÏËÓÈÎÔ‡ ∫¤ÓÙÚÔ˘ £Â¿ÙÚÔ˘ ÁÈ· Ù· ·È‰È¿ Î·È ÙÔ˘˜ Ó¤Ô˘˜.

The National Theatre of Northern Greece
∫Ú·ÙÈÎfi £¤·ÙÚÔ μÔÚÂ›Ô˘ ∂ÏÏ¿‰Ô˜
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Le Théâtre National de la Grèce du Nord a été créé en 1961
et son premier directeur fut Sokratis Karantinos. L’Ecole
d’art dramatique et le Théâtre de la Danse font partie inté-

grante du Théâtre National tandis que l’Opéra de Thessalonique
est indépendant. Selon la nouvelle structure institutionnelle du
T.N.G.N., votée en 1994, le Directeur artistique (et ses deux
adjoints, l’un artistique et l’autre administratif) et un Conseil
d’administration formé de sept membres sont à la tête du
Théâtre. Le T.N.G.N. est subventionné par le Ministère de la
Culture. Le T.N.G.N., avec ses quatre scènes à l’intérieur et
deux théâtres à ciel ouvert, est aujourd’hui l’un des plus gran-
des organismes de théâtre en Grèce et en Europe. Son activité
ne se limite pas aux productions théâtrales mais elle s’étend à
des secteurs de la civilisation tels que l’enseignement, la littéra-
ture et les arts plastiques en organisant des expositions, des
conférences, des festivals, des programmes éducatifs de théâ-
tre etc. Conformément à sa programmation artistique, le
T.N.G.N. présente chaque année un programme associant les
productions internes du théâtre (y compris les productions du
Théâtre de la Danse et de l’Opéra de Thessalonique), des co-
productions avec d’autres organismes de théâtre, des homma-
ges, des échanges avec d’importants organismes de théâtre et
invitent également des compagnies de Grèce et de l’étranger.
En même temps, afin de se rapprocher des enfants et des jeu-
nes, le T.N.G.N. a développé le Théâtre des Enfants qui pré-
sente des pièces pour les écoles et les organismes éducatifs
ainsi que sa présence dans les classes en organisant des pro-
grammes éducatifs et en familiarisant les écoliers avec le
monde du théâtre et avec l’art. Au cours de ces dernières
années, la recherche théâtrale et l’activité d’édition du T.N.G.N.
se sont particulièrement développées. Le Département Littéraire
et celui des Publications fournissent un support théorique dans
des domaines spécifiques liés aux productions et publient les
documents s’y rapportant tels que les affiches, les cartes et les
programmes de chaque production. 

Depuis Mai 1996, le T.N.G.N. fait partie de l’Union des Théâtres
de l’Europe (http://www.ute-net.org). En Octobre 1997, le 6ème

Festival de l’Union des Théâtres de l’Europe s’est tenu à
Thessalonique et a constitué un événement culturel de pre-
mière importance pour Thessalonique et pour toute la Grèce. Le
T.N.G.N. est également un membre de l’Institut International de
Théâtre et du Centre Grec de Théâtre pour les enfants et les jeu-
nes.

Das Nationaltheater Nordgriechenlands ist 1961 gegründet
worden, der erste Intendant war Sokratis Karantinos. Die
Schule für Dramatik und das Tanztheater sind feste

Bestandteile des Nationaltheaters, während die Oper von
Thessaloniki ein unabhängiger Teil davon ist. Über den neuen insti-
tutionellen Rahmen des NTNG ist 1994 abgestimmt worden.
Danach steht der Intendant (mit zwei Vertretern, einem künstleri-
schen und einem administrativen) und einem siebenköpfigen
Direktorium an der Spitze des Theaters. Das NTNG ist vom griechi-
schen Kultusministerium subventioniert. 
Das NTNG verfügt über vier traditionelle Bühnen und zwei offene
Sommertheater und ist heute eine der größten
Theaterorganisationen Griechenlands und Europas. Seine Tätigkeit
ist nicht auf Theateraufführungen beschränkt, sondern ist auf kul-
turelle Sektoren ausgeweitet wie Erziehung, Literatur und die bil-
denden Künste mit der Organisation von Ausstellungen,
Konferenzen, Festivals, Theater Erziehungsprogrammen und so wei-
ter. Was die künstlerische Programmierung angeht, stellt das NTNG
jährlich ein Programm vor, das die eigenen Aufführungen des
Theaters (einschließlich der Produktionen des Tanztheaters und der
Oper von Thessaloniki) mit Koproduktionen mit anderen
Theaterorganisationen, Ehrungen und Austausch mit wichtigen
Theaterorganisationen und auch geladenen Schauspielen aus
Griechenland und außerhalb kombiniert. Gleichzeitig legt das
NTNG ein starkes Gewicht auf die „Kinderbühne“, um Kinder und
junge Leute an das Theater heranzubringen, die Aufführungen für
Schulen und Erziehungsorganisationen vorstellt. Außerdem ist die
Kinderbühne in Schulklassen mit der Organisierung von
Erziehungsprogrammen präsent, wobei sie die kleinen Schüler mit
der Welt und der Kunst des Theaters vertraut machen. In den letz-
ten Jahren ist die Theaterforschungs- und Publikationsaktivität des
NTNG besonders entwickelt gewesen. Die Abteilungen für Literatur
und Publikation bieten theoretische Unterstützung auf bestimmten
Feldern, die mit den Produktionen zusammenhängen und geben die
Veröffentlichungen wie Poster, Karten, Programme für jede
Aufführung heraus.
Seit Mai 1996 ist das NTNG Mitglied der Union des Théâtres de
l'Europe (http://www.ute-net.org). Im Oktober 1997 hat das sechste
Festival der Union des Théâtres de l'Europe in Thessaloniki stattge-
funden, was ein großartiger kultureller Event für die Stadt und für
Griechenland war. NTNG ist auch Mitglied des Internationalen
Theaterinstituts und des Griechischen  Theaterzentrums für Kinder
und Jugendliche.
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