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Andy Warhol said that the subject and hero of his films was personality. Not someone’s story or life, but his or her personality with
allits inexpressibility. So when your object is a human being, it's better to look at him, not talk about him. The three fantasies about
three persons (Gurdjieff, Marilyn Monroe, Simone Weil] follow this path. They are not stories but situations in which personality
becomes visible and may also become the point of intersection with the personality of an actor who embarks on a personal—
even intimate—adventure in a fantastic and hazardous experiment of exchange. Personality is not only someone’s character.
It's also that person’s extreme dream, an unfulfilled but potential version. Finally, personality is also auto-suggestion and self-
deception, as well as myth which sometimes explodes among others. All three characters, as different as they are, have one
thing in common—they want to cross boundaries. Even if it is difficult to compare them, there is one vision of transgression—the
perennial human one.

Andy Warhol méwit o swoich filmach, ze ich tematem i bohaterem jest osobowos$¢ - nie historia czy losy indywidualnego
cztowieka, lecz wtasnie osobowos¢ cztowieka z catg jej niewyrazalnoscia, - wiec kiedy ma sie cztowieka jako obiekt - lepiej na
niego patrzeé, niz o nim opowiada¢. Trzy fantazje o trzech postaciach (Gurdzijew, Marilyn Monroe, Simone Weil) to préba péjécia
tym $ladem. Nie historie, lecz sytuacje, w ktérych osobowos$¢ staje sie widzialna i moze réwniez by¢ punktem przeciecia z
osobowoscia aktora, ktory wchodzi z nig w osobista, wrecz intymna przygode, w fantastyczny i ryzykowny eksperyment wymiany.
Osobowos¢ to nie tylko charakter osoby, to rowniez jej ekstremalne marzenie, jej niespetniona, lecz potencjalna wersja,
osobowos$¢ wreszcie to réwniez autosugestia i autooszustwo, a rowniez mit, jaki wybucha czasem wsréd innych. Wszystkie trzy,
tak rézne od siebie, indywidua taczy pragnienie przekroczenia granic - choc¢by nawet trudno je byto ze soba poréwnac - to wizja
transgresji jest jedna - odwiecznie ludzka.

Andy Warhol disait que le sujet et héros de ses films était la personnalité. Pas [histoire ou la vie de quelqu’un mais sa personnalité
avec toute son inexpressibilité. Par conséquent quand votre objet est un étre humain, il vaut mieux le regarder plutét que de parler
de lui. Les trois fantaisies sur trois personnes (Gurdjieff, Marilyn Monroe et Simone Weil) suivent cette voie. Ce ne sont pas des his-
toires mais des situations ou la personnalité devient visible et pourrait également devenir le point d'intersection avec la personnalité
d’un acteur qui s’embarque dans une aventure personnelle - méme intime - pour une expérience fantastique et risquée d'échange.
La personnalité n'est pas uniquement le caractéere de quelqu’un. C'est également le réve extréme de cette personne, une version
incomplete mais potentielle. Pour finir, la personnalité est également lauto-suggestion et l'aveuglement, ainsi que le mythe qui
explose parfois parmi les autres. Les trois personnages, aussi différents qu’ils soient, possédent une chose en commun : ils veulent
franchir les limites. Méme s'il est difficile de les comparer, il y a une vision de transgression: la transgression humaine perpétuelle.

Andy Warhol sagte, dass das Thema und der Held seiner Filme die Persdnlichkeit sei. Nicht jemandes Geschichte oder Leben,
sondern seine oder ihre Personlichkeit mit all ihrer Unausdriickbarkeit. Wenn also das Objekt Deines Interesses ein Mensch ist,
ist es besser, ihn anzusehen, statt Gber ihn zu reden. Die drei Phantasien iiber drei Personen (Gurdjieff, Marilyn Monroe, Simone
Weil) folgen diesem Weg. Es sind keine Geschichten, sondern Situationen, in denen die Personlichkeit sichtbar wird und auch ein
Schnittpunkt mit der Personlichkeit eines Schauspielers werden kdnnte, der sich auf ein personliches - auch sehr vertrauliches -
Abenteuer in einem phantastischem und gewagtem Experiment des Austauschs begibt. Personlichkeit ist nicht nur der Charakter
der Person. Es ist auch der extreme Traum dieser Person, eine unerfiillte, jedoch potentielle Version. SchlieBlich ist Persénlichkeit
auch Selbstsuggestion und Selbstbetrug, ebenso wie ein Mythos, der manchmal unter anderen explodiert. Alle drei Personen, so
unterschiedlich sie auch sein mogen, haben eines gemeinsam: Sie wollen Grenzen iberschreiten. Auch wenn es schwierig ist, sie
zu vergleichen, so gibt es da eine einzige Vision des Transgressiven - und es ist die ewig menschliche.

Andy Warhol sosteneva che il soggetto dei suoi film fosse la personalita umana. Non la storia o la vita di qualcuno, ma la sua
personalita, con tutti i suoi lati inesprimibili. Quindi, quando il tuo oggetto & l'essere umano, € bene rivolgersi a lui, non parlare di
lui. Le tre fantasie su tre persone (Gurdjeff, Marylin Monroe, Simone Weil) seguono questo percorso. Non si tratta di storie, ma di
situazioni in cui la personalita si manifesta e puo anche divenire punto di intersezione della personalita di un attore che siimbarca
in un‘avventura personale - perfino intima - in un esperimento di scambio fantastico e azzardoso. La personalita non e soltanto il
carattere di qualcuno. Consiste anche nel sogno estremo di quella persona, una sua versione incompleta ma potenziale. Infine, la
personalita € anche autosuggestione e autoinganno, come il mito che a volte esplode fra gli altri. Tutti e tre questi personaggi, per
quanto differenti, hanno una cosa in comune: desiderano oltrepassare i confini. Anche se ¢ difficile paragonarli fra loro, c’é una
visione della trasgressione, quella eterna umana.

by Krystian Lupa
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sual training was to prove crucial in his development as

a theatre-maker. For five years he headed up the Oud
Huis Stekelbees youth theatre (later Victoria, now renamed
CAMPO] in Ghent. He then spent eight years as artistic director
of the ro theater in Rotterdam before becoming artistic director
of Toneelhuis in 2006. Along the way Guy Cassiers developed
a very personal theatrical language in which technology has
the rather surprising effect of deepening emotions. He com-
bines that fascination with technology with a passion for lit-
erature. High points include Bezonken rood (Sunken Red, 2004)
after the novel by Jeroen Brouwers and the four-part Proust
cycle (2002-2004). After Onegin (based on Pushkin's novel and
marking the director’s debut at Toneelhuis), in the 2006-2007
season Cassiers set to work on part one, Mefisto for ever, of
his Triptiek van de macht (Triptych of Power), which describes
the complex relationship between art, politics and power. Parts
two and three, Wolfskers and Atropa. Avenging Peace, followed
in the 2007-2008 season. His latest project was De rechter en
de beul (The Judge and the Executioner], a performance on the
very sensitive theme of euthanasia. Guy Cassiers is currently
working with composer Kris Defoort on a new opera, House of
the Sleeping Beauties, from the novel by Yasunari Kawabata,
due to open in May 2009. In September 2009, Guy Cassiers will
stage Malcolm Lowry’'s Under the Volcano (1947). In the period
2010-2013 he will be preparing to stage both Wagner's opera
Der Ring des Nibelungen and Musil's novel Der Mann ohne Ei-
genschaften (The Man Without Qualities). Since his four Proust
productions, Cassiers has had a preference to work in ‘cycles’
of productions. A cycle gives him the possibility to explore a
theme in greater depth, to create more coherence and to com-
municate more intensely with the audience. In The Man Without
Qualities and in Wagner's opera Guy Cassiers continues his ex-
ploration of the relationship between individuals, politics and
power. He is also planning a play entitled Gilles & Jeanne, about
the fifteenth-century serial killer Gilles de Rais and the martyr
Jeanne d'Arc. He has had national and international recogni-
tion for his innovative work and received numerous awards.

G uy Cassiers (1960) initially studied graphic art. That vi-

Guy Cassiers, biography
biografia
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graficzne i to wyksztatcenie bedzie mie¢ zasadnicze

znaczenie w jego karierze tworcy teatralnego.
Przez pie¢ lat kierowat gandawskim teatrem mtodego
widza, Oud Huis Stekelbees (pdzniej Victoria, a obecnie
CAMPO). Nastepnie przez osiem lat petnit funkcje dyrektora
artystycznego ro theater w Rotterdamie. W 2006 r. zostat
mianowany dyrektorem artystycznym Toneelhuis. W kolejnych
etapach swojego artystycznego rozwoju Guy Cassiers tworzyt
niezwykle osobisty jezyk teatralny, taczacy fascynacje
technologia, ktora nieoczekiwanie intensyfikuje emocje,
z pasja do literatury. WSréd jego prac na uwage zastuguja
m.in. Bezonken rood (Czerwieri klarowna, 2004), wedtug
powiesci Jeroena Brouwersa, i tetralogia oparta na prozie
Prousta (2002-2004). Po Onieginie wedtug poematu Puszkina -
realizacji inicjujacej jego wspotprace z Toneelhuis - w sezonie
2006-2007 Cassiers wystawia Mefisto for ever, pierwsza czes¢
Tryptyku wtadzy. Trylogia ta, ktérej kolejne czesci, Wolfskers
i Atropa. Zemsta pokoju, prezentowane sg w kolejnym sezonie,
dotyka ztozonych relacji miedzy sztuka, polityka i wtadzg. Jego
ostatni projekt De rechter en de beul (Sedzia i kat) podejmuje
drazliwy temat eutanazji. Guy Cassiers przygotowuje nowg
opere (planowang na maj 2009 r.), House of the Sleeping
Beauties (Dom $piacych pieknoscil, wedtug powieéci Yasunari
Kawabata pod tym samym tytutem. Tworcg muzyki jest Kris
Defoort. We wrzesniu 2009 r. Guy Cassiers zamierza wystawic
Pod wulkanem Malcolma Lowry ego. W kolejnych sezonach
przymierza sie do dwoch inscenizacji: opery Wagnera Der Ring
des Nibelungen [Pierscien Nibelunga) i powiesci Musila Cztowiek
bez wtasciwosci. Od czasu Prousta, Cassiers lubi pracowac nad
przedstawieniami zbudowanymi z czesci, lecz cechujgcymi
sie wewnetrzna spojnoscia. Taka formuta umozliwia nie tylko
dogtebne przestudiowanie tematu, ale takze intensywniejsza
komunikacje z widzem. Guy Cassiers przygotowuje rowniez
spektakl Gilles & Jeanne, w ktérym podejmuje motyw seryjnego
zabdjcy z XV wieku, Gillesa Raisa i meczennicy Joanny d'Arc.
Zdobyt krajowe i miedzynarodowe uznanie swojq innowacyjng
tworczoscia potwierdzone licznymi znaczacymi wyrdznieniami
oraz nagrodami.

G uy Cassiers (ur.w Antwerpii, 1960) podjat najpierw studia



uy Cassiers (Anvers, 1960) entreprend d'abord des étu-

des d'arts graphiques. Cette formation artistique se

révélera cruciale dans sa carriere d’homme de théatre.
Il dirige pendant cing ans la maison gantoise de théatre jeu-
ne public, Oud Huis Stekelbees (plus tard Victoria et a pré-
sent CAMPO). Ensuite, il assure pendant huit ans la direction
artistique du ro theater a Rotterdam. En 2006, il est nommé
directeur artistique de la Toneelhuis. Au fil de ce parcours,
Guy Cassiers a créé un langage théatral trés personnel: celui-
ci conjugue sa fascination pour la technologie, qui intensifie
les émotions de maniére inattendue, avec sa passion pour
la littérature. Parmi les sommets, on compte Bezonken rood
(Rouge décanté, 2004) d'aprés le roman de Jeroen Brouwers
et les quatre volets du cycle Proust (2002-2004). Aprés Onegin
(d’aprés le roman de Pouchkine, qui marque ses débuts a la
Toneelhuis), Cassiers monte Mefisto for ever, le premier volet
de son Triptyque du pouvoir, pendant la saison 2006-2007. Cette
trilogie, dont la deuxieme et la troisieme partie, Wolfskers et
Atropa. La vengeance de la paix, sont présentées au cours de
la saison 2007-2008, porte sur les relations complexes entre
l'art, la politique et le pouvoir. Son dernier projet De rechter
en de beul (Le juge et l'exécuteur) aborde le théme sensitive de
U'euthanasie. Guy Cassiers prépare un nouvel opéra (pour le
mois de mai 2009), House of the Sleeping Beauties, d’apres le
roman du méme titre de Yasunari Kawabata. La musique est
signée Kris Defoort. En septembre 2009, Guy Cassiers mettra
en scéne Sous le Volcan de Malcolm Lowry (1947). Les saisons
a venir verront Guy Cassiers s'attaquer de front a deux mises
en scéne: celle de l'opéra de Wagner Der Ring des Nibelungen
(L'anneau du Nibelung) et celle du roman de Musil, L' Homme
sans qualités. Depuis le cycle Proust, Cassiers se plait a tra-
vailler en cycles de spectacles marqués par une cohérence
interne. Un cycle ne permet pas seulement de travailler un
théme en profondeur, mais aussi d'établir une communication
plus intense avec le public. Guy Cassiers prépare également la
production Gilles & Jeanne, portant que le meurtrier en série
du XVe siecle Gilles de Rais et la martyre Jeanne d'Arc. On lui a
été conféré des reconnaissances nationales et internationales
pour son travail innovatif et il a aussi recu de nombreaux prix

uy Cassiers ist 1960 geboren und hat zunachst graphische

Kunst studiert. Diese Ausbildung in der bildenden Kunst

hat sich dann als grundlegend fiir seine Entwicklung
innerhalb des Theaters erwiesen. Fiinf Jahre lang hat er das
Jugendtheater Oud Huis Stekelbees in Gent geleitet (spater
Victoria, dann in CAMPO umbenannt). AnschlieBend ist er acht
Jahre lang Intendant des Theaters ro in Rotterdam gewesen,
bevor er 2006 Intendant von Toneelhuis wurde. Im Laufe der Jahre
hat Guy Cassiers eine sehr personliche Theaterausdrucksweise
entwickelt, in der die Technologie den eher uberraschenden
Effekt hat, Emotionen zu vertiefen. Er hat es verstanden, die
Faszination der Technologie mit einer Passion fiir die Literatur
zu verbinden. Zu seinen Glanzleistungen gehoren Bezonken rood
(Versunkenes Rot, 2004) nach dem Roman von Jeroen Brouwers
sowie der vierteilige Zyklus Proust (2002-2004). Nach dem auf
dem gleichnamigen Roman von Puschkin griindenden Onegin,
seinem Debiit als Regisseur am Toneelhuis, hat Cassiers 2006-
2007 am ersten Teil - Mefisto for ever - seines Triptiek van de
macht (Triptychon der Macht] angefangen, das die komplexen
Beziehungen zwischen Kunst, Politik und Macht beleuchtet. Teil
zwei und drei, Wolfskers und Atropa. Rache des Friedens sind in der
Saison 2007-2008 aufgefiihrt worden. Sein jlingstes Projekt ist De
rechter en de beul (Der Richter und sein Henker], ein Stiick tber
das heikle Thema der Euthanasie. Guy Cassiers arbeitet derzeit
mit dem Komponisten Kris Defoort an einer neuen Oper House of
the Sleeping Beauties nach dem Roman von Yasunari Kawabata
zusammen, die im Mai 2009 fertig sein wird. Im September 2009
wird Guy Cassiers Under the Volcano (1947) von Malcolm Lowry
vorstellen. Im Zeitraum 2010-2013 wird er die Inszenierungen
der Wagner-Oper Der Ring des Nibelungen und jene des Romans
von Musil, Der Mann ohne Eigenschaften vorbereiten. Seit seinen
vier Produktionen des Proust hat es Cassiers vorgezogen, an
Produktions-,Zyklen” zu arbeiten. Der Zyklus erlaubt es ihm,
eine Thematik tiefgehender und konsequenter zu untersuchen,
um auch intensiver mit dem Publikum zu kommunizieren.
Sowohlim Mann ohne Eigenschaften als auch in der Wagner-Oper
setzt Guy Cassiers seine Erforschung der Beziehungen zwischen
Individuen, der Politik und der Macht fort. Ein Projekt ist ein
Drama mit dem Titel Gilles & Jeanne iiber den Serienmorder
des 15. Jahrhunderts Gilles de Rais und die Martyrerin Jeanne
d'Arc. Guy Cassiers hat flr seine innovative Arbeit nationale und
internationale Anerkennungen und zahlreiche Preise erhalten.

Guy Cassiers € nato nel & 1960 ha studiato inizialmente arti grafiche. Una tale formazione nel campo
del arti visive si & poi rivelata fondamentale nel suo sviluppo come uomo di teatro. Per cinque anni ha
diretto il teatro per ragazzi Oud Huis Stekelbees a Ghent [pit tardi Victoria, poi rinominato CAMPO).
Successivamente € stato per otto anni il direttore artistico del teatro ro di Rotterdam, prima di diventare
il direttore artistico di Toneelhuis nel 2006. Nel corso degli anni Guy Cassiers ha sviluppato un linguaggio
teatrale molto personale, all'interno del quale la tecnologia ha leffetto piuttosto sorprendente di rendere
le emozioni pit profonde. Ha saputo combinare la fascinazione della tecnologia con una passione per la
letteratura. Tra i momenti piu alti si annoverano Bezonken rood (Rosso Decantato, 2004), tratto dal romanzo
di Jeroen Brouwers ed il ciclo in quattro parti Proust (2002-2004). Dopo |'Onegin (basato sul romanzo di
Pushkin, e che segna il debutto del regista al Toneelhuis), nella stagione 2006-2007 Cassiers ha cominciato
a lavorare alla prima parte, Mefisto for ever, del suo Triptiek van de macht (Trittico del Potere], che descrive le
complesse relazioni tra arte, politica e potere. Le parti due e tre, Wolfskers e Atropa. Avenging Peace, sono
state presentate nella stagione 2007-2008. Il suo ultimo progetto & De rechter en de beul (il Giudice e il Boia),
uno spettacolo sul delicato tema dell'eutanasia. Guy Cassiers sta attualmente lavorando con il compositore
Kris Defoort su una nuova opera, House of the Sleeping Beauties, tratta dal romanzo di Yasunari Kawabata,
che sara pronta nel maggio del 2009. Nel settembre del 2009 Guy Cassiers presentera Under the Volcano
(1947) di Malcolm Lowry. Nel periodo 2010-2013 preparera la messa in scena dell opera di Wagner Der
Ring des Nibelungen e quella del romanzo di Musil, Der Mann ohne Eigenschaften (luomo senza qualita).
Dalle sue quattro produzioni del Proust, Cassiers ha preferito lavorare su “cicli” di produzioni. Il ciclo gli
da la possibilita di esplorare una tematica con maggiore profondita, per creare pil coerenza e comunicare
pil intensamente con il pubblico. Nell'uomo senza qualita e nell'opera di Wagner, Guy Cassiers continua
la sua esplorazione delle relazioni tra individui, politica e potere. Sta anche progettando un dramma dal
titolo Gilles & Jeanne, sul serial killer del XV secolo Gilles de Rais e la martire di Giovanna d'Arco. E stato
insignito di riconoscimenti nazionali e internazionali per il suo lavoro innovativo ed ha ricevuto numerosi
premi.
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© Kurt D'haeseleer

Phalanx - a work in progress

concept Guy Cassiers, Kurt d'Haeseleer

after Triptych of Power
Mefisto for ever, Wolfskers, Atropa,
Avenging Peace

Dirk Roofthooft
Katelijne Damen

Marc Van Eeghem
production Toneelhuis, deBuren, De Filmfabriek koncepcja

running time 15 minutes - loop na podstawie

performed in English, the audience is restricted to 15 persons

[ EELE]

produkcja

czas trwania

Guy Cassiers, Kurt d'Haeseleer

Triptych of Power
Mefisto for ever, Wolfskers, Atropa,
Avenging Peace

Dirk Roofthooft
Katelijne Damen
Marc Van Eeghem

Toneelhuis, deBuren, De Filmfabriek

15 minut - loop

spektakl w jezyku angielskim, przedstawienie dla 15 osob

Phalanx - a work in progress, a collaboration between Guy Cassiers and the video-artist Kurt d'Haeseleer, is the first version of an art installation about
the power of politics, the power of the media and the power (lessness] of art, inspired by Guy Cassiers’ theatrical trilogy Triptych of Power. Satellite dishes
equipped with loudspeakers bombard the viewer with voices. The viewer is invited to walk around through a variety of monologues taken from Mefisto
for ever, Wolfskers and Atropa, Avenging Peace, which are projected by loudspeakers into the exhibition space. In the creation of the video-installation,
the trilogy’s monologues were brought together and the various characters placed side by side and face to face. Through the use of this technique, the
relationship between the various parts of the Triptych of Power is illuminated. But the monologues, having been taken out of theatrical context, create a
feeling of unease and it is not always clear which character is speaking to the viewer. The viewer is forced constantly to orient himself and to question what
he is actually hearing. The same actors embody different characters, who sometimes proclaim opinions that are diametrically opposed, then spout words
again that seem to come from the same cranium or pen. Are we looking at actors, politicians or people with an opinion? The lines of text from Mefisto for

Ever, Wolfskers and Atropa, Avenging Peace can thus be internalized and seen in a new light.




Phalanx - work in progress, praca, ktorej wspotautorami sa Guy Cassiers i artysta wideo Kurt d’Haeseleer, to instalacja na temat mocy polityki,
mocy medidw i (nie)Jmocy sztuki, zainspirowana teatralng trylogia Guy Cassiersa Tryptyk wtadzy. Sciana z talerzy anten satelitarnych, do ktdrych
podtaczone sa gtosniki, bombarduje widza gtosami. Widz moze przechadza¢ si¢ wsrod monologow ze sztuk Mefisto for ever, Wolfskers i Atropa.
Zemsta pokoju, wysytanych przez gto$niki w przestrzen wystawy. W trakcie tworzenia tej instalacji wideo zebrane zostaty monologi z trylogii, a jej
postaci - postawione jedna obok drugiej czy naprzeciwko siebie. Zastosowanie takiej techniki rzuca Swiatto na powigzania pomiedzy poszczeg6lnymi
czesciami Tryptyku wtadzy. Jednak monologi, wyjete ze swojego teatralnego kontekstu, sprawiaja, ze widz czuje sie niezrecznie, nie zawsze zdolny
odrozni¢, ktéra z postaci do niego przemawia. Zmuszony jest do ciggtego rozgladania sie i zadawania sobie pytania, co wtasciwie styszy. Ci sami
aktorzy, wcielajac sie w rézne postaci, wygtaszaja czasem diametralnie rozbiezne opinie, by potem wypluwac z siebie stowa pochodzace jakby z tego
samego umystu czy spod jednego pidra. Czy patrzymy na aktoréw, politykéw, a moze na ludzi prezentujacych konkretne opinie? Wersy z utworow
Mefisto for ever, Wolfskers i Atropa. Zemsta pokoju mozna w ten sposob przyswoic i ujrze¢ w nowym Swietle.

Phalanx - work in progress, une collaboration entre Guy Cassiers et l'artiste vidéaste Kurt d'Haeseleer, est une installation artistique sur le pouvoir de
la politique, le pouvoir des médias et le pouvoir/limpuissance de lart, inspirée de la trilogie théatrale de Guy Cassiers Triptyque du pouvoir. Un mur
d’antennes paraboliques équipé de haut-parleurs bombarde le spectateur de voix. Le spectateur peut méme marcher a travers une grande variété de
monologues tirés de Mefisto for ever, Wolfskers et Atropa. La vengeance de la paix, qui sont projetés par des haut-parleurs dans la salle d'exposition.
Lors de la création de linstallation vidéo, les monologues de la trilogie ont été rassemblés et les différents personnages ont été placés cote a cote
et face a face. Cette technique permet d'éclairer la relation entre les différentes parties du Triptyque du pouvoir. Mais les monologues, sortis de leur
contexte théatral, créent une sensation de malaise et on ne sait pas toujours bien quel personnage parle au spectateur. Celui-ci est obligé de s’orien-
ter constamment et de se demander ce qu’il entend effectivement. Les mémes acteurs jouent différents personnages, qui proclament parfois des
opinions diamétralement opposées, puis débitent des mots a nouveau qui semblent provenir du méme crane ou du méme stylo. Regardons-nous des
acteurs, des hommes politiques ou des gens ayant une opinion ? Les phrases tirées de Mefisto for ever, Wolfskers et Atropa. La vengeance de la paix
peuvent donc étre intériorisées et vues sous un nouveau jour.

Phalanx - work in progress, eine Zusammenarbeit zwischen Guy Cassiers und dem Video Art-Kiinstler Kurt d'Haeseleer; ist eine kiinstlerische Installation
Uber die Macht der Politik, die Macht der Medien und die Macht (die Wenigkeit) der Kunst, die an Guy Cassiers Triptychon der Macht inspiriert ist. Eine
Mauer von mit Lautsprechern ausgestatteten Parabolantennen bombardiert den Zuschauer mit Stimmen. Der Zuschauer ist zwischen unterschiedlichen
Monologen aus Mefisto for ever, Wolfskers und Atropa. Avenging peace eingeladen herum zu wandern, die von den Lautsprechern in den Ausstellungsraum
geworfen werden. Bei der Kreation der Videoinstallation sind die Monologe der Trilogie zusammengefiigt worden und die verschiedenen Figuren sind jeweils
paarweise einander zugewandt nebeneinander gestellt. Durch die Anwendung dieser Technik klart sich das Verhaltnis zwischen den verschiedenen Teilen
des Triptychon der Macht. Doch schaffen die Monologe, da sie aus dem Theaterkontext extrapoliert sind, ein Gefiihl von Unwohlsein und es ist nie klar, welche
Figur gerade zum Zuschauer spricht. Letzterer ist also gezwungen, sich standig umzudrehen und sich zu fragen, was er tatsachlich hort. Die Schauspieler
selbst interpretieren verschiedene Figuren, die zuweilen diametral gegensatzliche Meinungen vertreten, um dann wieder Worte zu deklamieren, die
wieder vom selben Kopf oder aus derselben Feder zu stammen scheinen. Stehen wir vor Kiinstlern, Politikern oder von Menschen mit einer Meinung? Die
Textausziige von Mefisto for ever, Wolfskers and Atropa. Avenging peace konnen so verinnerlicht und unter einem neuen Lichte gesehen werden.

Phalanx - work in progress, una collaborazione tra Guy Cassiers e il video artista Kurt d'Haeseleer, € la prima versione di un’installazione artistica sul potere
della politica, il potere dei media e il potere (la pochezza) dellarte, inspirata alla trilogia teatrale di Guy Cassiers Triptych of Power. Antenne paraboliche
corredate di altoparlanti sottopongono lo spettatore a un bombardamento di voci. Lo spettatore € invitato ad aggirarsi tra diversi monologhi tratti da Mefisto
for ever, Wolfskers e Atropa. Avenging peace, lanciati dagli altoparlanti nello spazio espositivo. Nella creazione della video installazione, i monologhi della
trilogia sono stati assemblati e i vari personaggi posti fianco a fianco, faccia a faccia. Attraverso l'uso di tale tecnica si chiarisce la relazione tra le varie parti
del Triptych of power. Tuttavia i monologhi, essendo stati estrapolati dal contesto teatrale, creano un senso di disagio e non & mai chiaro quale personaggio
stia parlando allo spettatore. Quest'ultimo e dunque costretto a voltarsi continuamente e a domandarsi cosa effettivamente stia sentendo. Gli stessi attori
interpretano diversi personaggi, che, a volte, dichiarano opinioni diametralmente opposte, per poi declamare parole che sembrano nuovamente uscite
dalla stessa testa o dalla stessa penna. Stiamo davanti ad attori, politici, 0 a gente con un’opinione? Gli estratti dei testi di Mefisto for ever, Wolfskers and
Atropa. Avenging peace possono cosi essere interiorizzati e visti sotto una nuova luce.

© Kurt D’haeseleer
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spektakl w jezyku polskim z napisami w jezyku angielskim

Sunken Red is a lamentation for a deceased mother and a recollection of the Japanese prison camps of the Second World War, based on the
novel Bezonken rood by the Dutch author Jeroen Brouwers. Guy Cassiers: “In Sunken Red | shape the inner world of a tormented writer trau-
matized by his experiences in a Japanese concentration camp, where he, as a child, was imprisoned with his mother. | examine how a highly
personal and wilful universe develops from that experience. The writer is saying good-bye to his mother, but the story could also be viewed as
his way of coming to terms with her; however, it is done in a way that is both deeply moving and an homage to her. It was not my intention to
show a writer behind his desk on a stage. The setting is a sort of dark room, bathed in red light, where images from the past are displayed. The
images come out of the dark, the ‘non-light". It is a metaphor for the work of the writer and the artist in general. In the novel, the man looks at
himself and his reflection looks back. The five cameras observing the man from every angle depict theatrically what the words do in the book:
as a result of ruthless self-analysis a self-portrait emerges of someone who is falling apart. The viewer enters into his intimate world through
cameras equipped with telephoto lenses. Sound techniques make it possible to hear even a whisper from actor Dirk Roofthooft. Technology
enables me to create greater subtlety and intimacy.”




Sunken Red to lament po zmartej matce a zarazem wspomnienie o japonskich obozach jenieckich z okresu Il wojny $wiatowej. Za kanwe przedstawiania
postuzyta powies¢ Bezonken rood holenderskiego pisarza Jeroena Brouwersa. Guy Cassiers: “W Sunken Red ksztattuje wewnetrzny Swiat udreczonego
pisarza, ktory jako dziecko przezyt traume japonskiego obozu jenieckiego, gdzie wieziony byt wraz ze swojg matka. Przygladam sie, w jaki sposob
jego do$wiadczenie rodzi osobisty i krngbrny mikrokosmos. Pisarz zegna sie ze swoja matka, ale historie te mozna rowniez postrzega¢ jako sposob,
w jaki sie z nig godzi; jest to jednak bardzo poruszajace i stanowi hotd dla matki. Nie byto moim zamiarem pokazanie na scenie pisarza siedzacego
za biurkiem. Miejscem akgji jest ciemny pokdj skapany w czerwonym $wietle, w ktérym wyswietlane sa obrazy z przesztosci. Obrazy te pochodza
z ciemnosci, ze sfery ,.nie-Swiatta”. Jest to ogélna metafora twoérczosci pisarza i artysty. W powiesci mezczyzna patrzy na siebie, a jego odbicie patrzy
na niego. Pie¢ kamer obserwujacych mezczyzne z kazdej perspektywy opisuje w teatralny sposéb to, co robig stowa w ksigzce: w wyniku bezlitosnej
autoanalizy powstaje autoportret osoby, ktéra przezywa zatamanie. Widz wkracza w jej intymny $wiat za posrednictwem kamer z teleobiektywem.
Techniki dzwigkowe pozwalaja ustysze¢ nawet szept aktora Dirka Roofthoofta. Dzigki technologii moge osiagna¢ wieksza subtelnosc i intymnosc.

Rouge décanté est une élégie pour une mere morte et une évocation des camps d'internement japonais de la Seconde Guerre Mondiale, d"aprés le roman
Bezonken rood de l'écrivain néerlandais Jeroen Brouwers. Guy Cassiers: «Dans Rouge décanté je modele le monde intérieur d'un écrivain tourmenté, trau-
matisé par son expérience dans un camp d'internement japonais ou, enfant, il a été emprisonné avec sa mere. J'examine la maniére dont un univers obstiné
et extrémement personnel nait de cette expérience. L'écrivain fait ses adieux a sa mere mais ['histoire pourrait également étre vue comme sa facon de régler
ses comptes avec elle; néanmoins, cela est fait d'une maniére profondément émouvante qui est aussi un hommage a celle-ci. Je n‘avais pas lintention de
montrer un écrivain assis a son bureau sur scene. Le décor est une sorte de piece obscure, baignée d'une lumiére rouge, ol les images du passé s'affi-
chent. Les images sortent de lobscurité, la «non-lumiere». C'est une méthaphore qui représente le travail de ['écrivain et de lartiste en général. Dans le
roman, lhomme se regarde et son reflet le regarde a son tour. Les cing caméras observant lhomme de tous les points de vue illustrent théatralement ce
que les mots font dans le livre : le résultat de cette auto-analyse impitoyable est lautoportrait d'une personne qui s'effondre. Le spectateur entre dans son
monde intime grace a des caméras équipées de téléobjectifs. Les techniques sonores permettent d'entendre méme le plus léger murmure de lacteur Dirk
Roofthooft. La technologie me permet de créer une subtilité et une intimité plus grandes.»

Sunken Red ist eine Wehklage fiir eine verstorbene Mutter und eine Erinnerung an die japanischen Gefangenenlager des Zweiten Weltkriegs, die auf
dem Roman Bezonken rood des niederlandischen Autors Jeroen Brouwers griindet. Guy Cassiers: “In Sunken Red zeichne ich die Innenwelt eines
gequdlten Schriftstellers nach, der von seinen Erfahrungen in einem japanischen Konzentrationslager auf Java traumatisiert ist, in dem er als Kind mit
seiner Mutter gefangen war. Ich untersuche, wie sich aus dieser Erfahrung ein hochgradig persdnliches und eigenwilliges Universum entwickelt. Der
Autor nimmt Abschied von seiner Mutter, doch diese Geschichte kénnte auch als ein Weg gesehen werden, mit ihr ins Reine zu kommen. Es geschieht
jedoch auf eine Art, die sowohl tief bewegend als auch eine Hommage an sie ist. Es war nicht meine Absicht, einen Schriftsteller an seinem Schreibtisch
auf die Biihne zu bringen. Die Kulisse ist eine Art in rotes Licht getauchte Dunkelkammer, in der Bilder aus der Vergangenheit projektiert werden. Die
Bilder kommen aus dem Dunkeln, aus dem ,Nicht-Licht”. Es ist eine Metapher fir die Arbeit des Schriftstellers und des Kinstlers im allgemeinen. Im
Roman blickt der Mann sich selber an und sein Spiegelbild blickt zuriick. Die fiinf Kameras, die den Mann von jedem Winkel aus beobachten, stellen
auf Theaterweise dar, was die Worter im Buch tun: als Ergebnis einer riicksichtslosen Selbstanalyse taucht ein Selbstportrait von jemandem auf, der
dabei ist, auseinander zufallen. Der Zuschauer betritt seine intime Welt durch Kameras mit Teleobjektiven. Die Tontechnik macht es méglich, sogar ein
Flistern des Schauspielers Dirk Roofthooft zu horen. Die Technologie macht es mir moglich, mehr Subtilitat und Intimitat zu schaffen.”

Rosso decantato € un lamento funebre per una madre deceduta e un ricordo dei campi di prigionia giapponesi della seconda Guerra mondiale, basato sul
romanzo Bezonken Rood dell'autore olandese Jeroen Brouwers. Guy Cassiers: “In Rosso Decantato ho dato forma al mondo interiore di uno scrittore tormentato,
traumatizzato dalla sua esperienza in un campo di concentramento giapponese, dove, da bambino, era stato imprigionato con sua madre. Esamino come da
quell'esperienza si sviluppi un universo altamente personale e volitivo. Lo scrittore dice addio a sua madre, ma la storia potrebbe anche essere vista come il suo
modo di venire a patti con lei. Tuttavia, cio awiene in un modo che é sia profondamente commovente, che un omaggio a lei. Non avevo intenzione di mostrare
sul palcoscenico uno scrittore dietro la sua scrivania. L'ambientazione € una sorta di camera oscura inondata di luce rossa, in cui vengono mostrate le immagini
del passato. Le immagini vengono fuori dal buio, dalla “non-luce”. Si tratta di una metafora del lavoro dello scrittore e dell’artista in generale. Nel romanzo,
luomo osserva se stesso e il suo riflesso ricambia il suo sguardo. Le cinque macchine fotografiche che osservano luomo da ogni angolo rappresentano con
un linguaggio teatrale cio che le parole fanno nel libro: in conseguenza di una spietata autoanalisi emerge lautoritratto di qualcuno che sta cadendo a pezzi. Lo
spettatore entra nel suo mondo intimo attraverso le macchine fotografiche fornite di teleobiettivi. Le tecniche del suono consentono di sentire persino un sospiro
dell'attore Dirk Roofthooft. Le tecnologie mi permettono di creare maggiore raffinatezza e intimismo”.

© Pan Sok
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of Italy’s most unconventional and distinctive theatre art-

ists. His theatrical studies began in a traditional school
which he left when he met the Argentine actor Pepe Robledo, who
had escaped from the dictatorship in his country. In the Eighties
Delbono left for Denmark, where he became a member of the
Farfa troupe, headed by Iben Nagel Rasmussen. Here he got to
know the techniques of eastern dance, a training that would be
developed in subsequent trips to India, China and Bali. In 1985 he
began working on his first performance, /l tempo degli assassini,
in which he defined the personal theatrical language that char-
acterizes all his works. Then Pippo Delbono met Pina Bausch
and took part in one of her Tanztheater creations. In 1992 in En-
rico V from Shakespeare, his only work inspired by a theatrical
text, he played the role of the king who, with his subjects dressed
as punks, accepts the challenge of the impossible. La rabbia, an
hommage to Pier Paolo Pasolini presented in 1995, shows the be-
ginnings of a theatre technique that was to be completely realized
in Barboni, winner of a special Ubu prize in 1997 “for a research
carried out at the intersection of art and life” and of the critics’
prize in 1998. Among other works, he created Guerra and then
Esodo, where the staging is very similar to a cubist composition. In
these performances Delbono continued his personal and artistic
explorations with his company, bringing into it people from differ-
ent worlds. Bobo, for example, is a deaf mute whom Delbono met
in a mental hospital in Aversa, Nelson is one of the homeless,
Fadel is an asylum seeker from the Sahara. In July 2000 he first
presented in Gibellina in Sicily /l Silenzio, a piece about the earth-
quake of 1968, set on the white rubble that covered the destroyed
city. In 2002 Gente di Plastica was first performed at Teatro delle
Passioni in Modena. This piece portrays an exuberant world in-
tertwined with the force of the rock music of Frank Zappa and the
poetic testament of Sarah Kane. Urlo started off at the Avignon
Festival in July 2004 with guest appearances from Umberto Orsini
and Giovanna Marini alongside the actors of the company,. Then
followed the production Questo Buio Feroce, inspired by Harold
Brodkey's The Wild Darkness. In 2007 he created Obra Maestra,
his first encounter with lyric theatre, produced by the Teatro Lirico
Sperimentale of Spoleto. In the same year he also created his
biographical monologue Tales of June. In 2008 Delbono created
his latest theatre piece La Menzogna. which will be presented at
the Montreal, Grec and Avignon Festivals and at the Rond-Point
in Paris. Several books have been issued in different languages
about his theatre work. In the last 5 years Pippo Delbono has also
directed two films: War (first Donatello David Prize as “best docu-
mentary film“] and Grido, which opened at the Festival Interna-
zionale di Roma of 2007. He is now working on his third film, La
Paura, a study of contemporary Italy.

The author, director, actor and dancer Pippo Delbono is one

Pippo Delbono, biography
biografia
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teatru. Swojg edukacje teatralng rozpoczat w tradycyjnej szkole,
ktora porzucit po poznaniu aktora Pepe Robledo, uciekiniera z bedacej
woéwczas pod rzadami dyktatury Argentyny. W latach osiemdziesiatych
wyjechat do Danii, gdzie dotgczyt do zespotu Farfa, kierowanego przez
Ibena Nagela Rasmussena. Tam poznat techniki orientalnego tanca,
ktore nastepnie zgtebiat w Indiach, Chinach i Bali. W 1985 roku rozpoczat
prace nad swoim pierwszym spektaklem pt. Czas zabdjcow (Il tempo degli
assassini). Stworzyt w nim osobisty jezyk teatralny, ktory charakteryzuje
wszystkie jego realizacje. Nastepnie Dolbano spotkat Pine Bausch
i wystapit w jej spektaklu przygotowanym z zespotem Tanztheater. W 1992
roku powstat Henryk V, jedyny spektakl w twérczosci rezysera inspirowany
dramatem. Delbono zagrat w nim role krola, z poddanymi w punkowych
strojach, ktdry porywa sie na niemozliwe do wykonania zadanie. W La
rabbia, przedstawieniu z 1995 roku bedgceym hotdem dla Piera Paolo
Pasoliniego, mozna dostrzec poczatki techniki teatralnej, ktéra znajdzie
pozniej petny wyraz w spektaklu Barboni, uhonorowanym w 1997 roku
specjalng nagrodg Ubu ,za badania prowadzone na pograniczu sztuki
i zycia” oraz, w 1998 roku, nagroda krytykéw. Do innych realizacji Delbono
zalicza sie Wojna (Guerra) oraz Esodo, ktérego inscenizacja przypomina
kubistyczng kompozycje. Rezyser kontynuowat w nich swoje osobiste
i artystyczne poszukiwania. Towarzyszyt mu w tym zespét, do ktérego
dotaczyli ludzie pochodzacy z réznych swiatow, m.in. Bobo, gtuchoniemy,
ktorego rezyser spotkat w szpitalu psychiatrycznym w Aversa, Nelson,
bezdomny, i Fadel, ubiegajacy sie o azyl z Sahary. W lipcu 2000 roku
Gibellinie na Sycylii odbyta sig premiera przedstawienia Cisza (/l Silenzio),
opowiadajgcego o trzesieniu ziemi, ktére miato miejsce w 1968 roku.
Scenografie spektaklu stanowity biate gruzy, pod ktérymi pogrzebane
byto zniszczone miasto. W 2002 roku, w Teatro delle Passioni w Modenie,
premiere miat spektakl Gente di Plastica, przedstawiajacy widowiskowy,
tetniacy zyciem $wiat, w ktory wpleciono muzyke rockowa Franka Zappy
i testament Sary Kane. W lipcu 2004 roku, na festiwalu Avignon, miata
miejsce premiera Urlo, w ktérym obok aktorow zespotu wystapili goscinnie
Umberto Orsini i Giovanna Marini. Nastepnie Delbono zrealizowat Questo
Buio Feroce, przedstawienie inspirowane ksigzkg Harolda Brodkey'a
pt. Te nieludzkie ciemnosci (This Wild Darkness). W 2007 roku, w Teatro
Lirico Sperimentale w Spoleto, powstat spektakl Obra Maestra, w ktorym
rezyser po raz pierwszy zmierzyt sie z teatrem poetyckim. W tym samym
roku Delbono wystawit autobiograficzny monolog Tales of June. W 2008
roku powstat najnowsze przedstawienie Delbono, La Menzogna, ktére
zaprezentowano na festiwalach w Montrealu, Barcelonie i Avignon oraz
w paryskim teatrze Rond-Point. Na temat teatru Delbono napisano
szereg ksigzek w roznych jezykach. W ciggu ostatnich pieciu lat Delbono
wyrezyserowat takze dwa filmy: Wojne, ktéra otrzymata nagrode Wtoskiej
Akademii Filmowej w kategorii dokumentu, oraz Grido, ktorego premiera
odbyta sie na festiwalu w Rzymie. W tej chwili pracuje nad swoim trzecim
filmem, pt. La Paura, studium na temat wspotczesnych Wtoch.

Pippo Delbonojest rezyserem, autorem, aktoremitancerzem, jednym



‘auteur, metteur en scéne, acteur et danseur Pippo Delbono

est l'un des artistes de théatre les plus non-conformistes et

particuliers d’ltalie. Il commence ses études de théatre dans
une école traditionnelle qu'il quitte apres avoir rencontré l'acteur
argentin Pepe Robledo qui avait échappé a la dictature de son pays.
Dans les années 80, il part au Danemark ou il devient un membre
du groupe Farfa, dirigé par Iben Nagel Rasmussen. Cest la qu'il
fait la connaissances des techniques de la danse orientale qu’il ap-
profondira au cours de voyages en Inde, en Chine et a Bali. En 1985
il commence a travailler sur son premier spectacle, Il tempo degli
assassini, dans lequel il définit son language théatral personnel qui
caractérise toutes ses ceuvres. Il rencontre ensuite Pina Bausch et
il participe a l'une de ses créations de Tanztheater. En 1992 dans
Enrico V de Shakespeare, sa seule ceuvre inspirée d'un texte de
théatre, il joue alors le réle du roi qui, avec ses sujets habillés en
punks, accepte le défi de limpossible. La rabbia, un hommage a
Pier Paolo Pasolini réalisé en 1995, représente les racines d’'une
maniere de faire du théatre qui se réalisera entierement dans Bar-
boni; cette derniére remporte le prix spécial Ubu en 1997 «pour
une recherche a cheval entre art et la vie» et le prix des critiques
en 1998. Entre autres, il a créé Guerra puis Esodo, ol le montage
est tres semblable a une composition cubiste. Dans ces spectacles
Delbono continue ses explorations humaines et artistiques avec
sa compagnie en intégrant des personnes provenant de mondes
différents. Bobo, par exemple, est un sourd-muet que Delbono a
rencontré dans un hopital psychiatrique d’Aversa, Nelson est un
sans-abri, Fadel est un exilé provenant du Sahara. En juillet 2000 il
présente pour la premiére fois a Gibellina en Sicile /l Silenzio, une
piéce consacrée au tremblement de terre de 1968, mise en scene
sur les pieces blanches qui recouvrent la ville détruite. En 2002
Gente di Plastica est jouée pour la premiere fois au Teatro delle
Passioni de Modene. Cette piece représente un monde exubérant
entrelacé avec la force de la musique rock de Frank Zappa et le
testament poétique de Sarah Kane. Urlo débute au Festival d’Avi-
gnon en juillet 2004 avec la participation exceptionnelle, en dehors
des acteurs de la compagnie, d'Umberto Orsini et de Giovanna Ma-
rini. Elle est suivie de la production de Questo Buio Feroce, inspirée
du livre de Harold Brodkey The Wild Darkness (trad. fr. Histoire de
ma mort. Ces ténébres sauvages). En 2007 il crée Obra Maestra, sa
premiére approche du théatre lyrique, produite par le Teatro Lirico
Sperimentale de Spoléte. La méme année il crée également son
monologue biographique Racconti di giugno. En 2008 Delbono crée
sa derniere piéce de théatre, La Menzogna, qui sera présentée au
Festival de Montréal, au Festival Grec de Barcelone, au Festival
d'Avignon et au Théatre du Rond-Point a Paris. Plusieurs livres ont
été publiés dans différentes langues sur son travail de théatre. De
plus, au cours des 5 dernieres années, Pippo Delbono a tourné 2
films: Guerra [Prix David di Donatello comme « meilleur long mé-
trage documentaire ») et Grido, présenté au Festival International
de Rome en 2007. Il travaille actuellement a son troisieme film
intitulé La paura, une réflexion sur ['ltalie contemporaine.

er Autor, Regisseur, Schauspieler und Tanzer Pippo Delbono

ist einer der antikonventionellsten und bemerkenswertesten

Theaterkiinstler in ltalien. Er hat in einer traditionellen Schule
Theater studiert, die er nach dem Zusammentreffen mit dem vor der
Diktaturin seinem Land gefliichteten argentinischen Schauspieler Pepe
Robledo verlieB. In den achtziger Jahren ist Delbono nach Danemark
gezogen, wo Delbono Mitglied der von Iben Nagel Rasmussen geleiteten
Gruppe Farfa wurde. Dort hat er die Techniken des orientalischen
Tanzes gelernt, die er in den folgenden Reisen nach Indien, China und
Bali vertiefte. 1985 begann er die Arbeit an seinem ersten Schauspiel,
Mérderzeit, in dem er seine personliche theatralische Ausdrucksform
definiert hat, die alle seine Werke kennzeichnet. Im folgenden hat
er Pina Bausch getroffen und hat an einer ihrer Kreationen mit
dem Tanztheater teilgenommen. 1992 hat er im aus Shakespeare
geschopften Stiick Heinrich V., seinem einzigen an einem Theaterstiick
inspirierten Werk, die Rolle des Konigs gespielt, der zusammen mit
seinem Volk in Punkerkleidung die Herausforderung des Unmadglichen
annimmt. Die Wut, eine 1995 realisierte Hommage an Pier Paolo
Pasolini, steht fir die Urspriinge einer Art, Theater zu machen, die
sich dann vollstandig im Stiick Penner ausdriickt, das 1997 einen Ubu
Spezialpreis . fir eine zwischen Kunst und Leben gefiihrte Erforschung”
und 1998 den Kritikerpreis erhielt. Unter anderen Arbeiten hat Pippo
Delbono Krieg und dann Exodus realisiert, in denen die Montage einer
kubistischen Komposition sehr dhnlich ist. In diesen Auffiihrungen hat
der Autor mit seiner Truppe weiterhin menschliche und kiinstlerische
Entdeckungsfahrten fortgefiihrt, und die unterschiedlichsten Menschen
eingeschlossen. Die Truppe bestand nicht nur aus Kiinstlern, sondern
auch aus Menschen aus den verschiedensten Bereichen. Bobo ist
zum Beispiel ein Taubstummer, den der Autor in einem Irrenhaus in
Aversa kennen gelernt hat, Nelson ist ein Obdachloser, Fadel ein aus
der Sahara stammender ins Exil Ausgestof3ener. Im Juli 2000 hat er
zum ersten Mal Die Stille in Gibellina auf Sizilien in Szene gesetzt, ein
Werk das vom Erdbeben 1968 handelt und das auf dem weiflen Zement,
der die zerstorte Stadt abdeckt, aufgefihrt wurde. Im Jahr 2002 hat
das Stiick Leute aus Plastik am Teatro delle Passioni von Modena sein
Debiit gehabt. Dieses Werk stellt ein Gberschwangliches Universum
dar, dass sich mit der Kraft der Rockmusik von Frank Zappa mit dem
poetischen Testament von Sarah Kane verflechtet. Schrei debiitierte am
Festival von Avignon im Juli 2004 mit dem auBerordentlichen Auftritt,
neben den Schauspielern der Truppe, von Umberto Orsini und Giovanna
Marini. Dem folgte die Inszenierung von Diese grausame Dunkelheit,
das vom Text The Wild Darkness von Harold Brodkey ausgeht. 2007
kommt Obra maestra, die erste Annaherung an die Oper, vom Teatro
Lirico Sperimentale di Spoleto produziert. Im gleichen Jahr hat er auch
seinen biographischen Monolog Junierzdhlungen verfasst. Im Jahr 2008
hat Delbono sein bislang jlingstes Theaterstiick realisiert: Das am
Festival von Montréal, am Grec Festival von Barcellona und am Festival
von Avignon aufgefiihrte Stiick Die Liige. Uber seine Theaterarbeit sind
verschiedene Biicher in mehreren Sprachen veréffentlicht worden.
Dariiber hinaus hat Pippo Delbono zwei Filme gedreht: Krieg (erster
David di Donatello als ..bester Langdokumentarfilm”) und Schrei, der
2007 auf dem Internationalen Festival in Rom vorgestellt wurde. Derzeit
arbeitet er an seinem dritten Film mit dem Titel La paura - Die Angst, der
sich mit dem zeitgendssischen ltalien beschaftigt.

L'autore, regista, attore e danzatore Pippo Delbono & uno degli artisti teatrali pit anticonvenzionali e particolari in
Italia. Ha intrapreso gli studi teatrali in una scuola tradizionale, abbandonata dopo lincontro con lattore argentino
Pepe Robledo, fuggito dalla dittatura del suo paese. Negli anni Ottanta si é trasferito in Danimarca dove & divenuto
membro del gruppo Farfa diretto da Iben Nagel Rasmussen. Li ha appreso le tecniche della danza orientale,
approfondite nei successivi viaggi in India, Cina e Bali. Nel 1985 ha iniziato a lavorare al suo primo spettacolo, /!
tempo degli assassini, dove ha definito quel personale linguaggio teatrale che caratterizza tutte le sue opere. In
sequito ha incontrato Pina Bausch e preso parte ad una delle sue creazioni con il Tanztheater. Nel 1992, nell'Enrico V
tratto da Shakespeare, il suo unico lavoro ispirato a un testo teatrale, ha interpretato il ruolo del re che, insieme al
suo popolo in tenuta punk, accetta la sfida allimpossibile. La rabbia, un hommage a Pier Paolo Pasolini realizzato nel
1995, rappresenta le origini di un modo di fare teatro che si sarebbe poi completamente espresso in Barboni, vincitore
di un premio speciale Ubu nel 1997 “per una ricerca condotta tra arte e vita” e del premio della critica nel 1998. Tra
gli altri lavori, ha realizzato Guerra e poi Esodo, dove il montaggio & molto simile a una composizione cubista. In
questi spettacoli Delbono ha continuato le esplorazioni umane e artistiche con la sua compagnia integrando persone
provenienti da realta diverse. Bobo, per esempio, & un sordomuto che Delbono conobbe in un manicomio di Aversa,
Nelson & un senzatetto, Fadel & un esiliato che viene dal Sahara. Nel luglio 2000 ha messo in scena per la prima
volta a Gibellina, in Sicilia, /l Silenzio, un'opera che parla del terremoto del 1968, rappresentata sul cemento bianco
che ricopre la citta distrutta. Nel 2002 Gente di Plastica ha debuttato al Teatro delle Passioni di Modena. Quest'opera
rappresenta un universo esuberante che si intreccia con la forza della musica rock di Frank Zappa e il testamento
poetico di Sarah Kane. Urlo ha esordito al Festival di Avignone nel luglio 2004 con la partecipazione straordinaria, a
fianco agli attori della compagnia, di Umberto Orsini e Giovanna Marini. Lo ha seguito la messa in scena di Questo
buio feroce, che prende le mosse dal testo The Wild Darkness di Harold Brodkey. Del 2007 Obra maestra, primo
approccio al teatro lirico, prodotto dal Teatro Lirico Sperimentale di Spoleto. Nello stesso anno ha composto anche
il suo monologo biografico Racconti di giugno. Nel 2008 Delbono ha realizzato l'ultimo lavoro teatrale, La Menzogna,
che sara presentato al festival di Montreal, al Grec festival di Barcellona, al festival di Avignone e al Theatre du Rond
Point di Parigi. Sono stati pubblicati diversi libri in piu lingue sul suo lavoro teatrale. Inoltre negli ultimi cinque anni
Pippo Delbono ha diretto due film: Guerra (primo David di Donatello come “miglior documentario di lungometraggio”)
e Grido, presentato al Festival Internazionale di Roma del 2007. Attualmente lavora al suo terzo film, uno sguardo
sull'ltalia del nostro tempo, dal titolo La paura
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Story of a theatre journey

into the undiscovered places between anger and love, solitude and encounter, constraint and liberty

Historia teatralnej podrozy

do nieodkrytych miejsc pomiedzy ztoscig i mitoscig, samotnoscig | spotkaniem, ograniczeniem i wolnosciag

with Pippo Delbono
and the actors of his company

especially created for the Europe Theatre Prize

performed in Italian with simultaneous translation in Polish,
English and French

z udziatem Pippo Delbono
i aktorow jego zespotu

przygotowany specjalnie dla Europejskiej Nagrody Teatralnej

spektakl w jezyku wtoskim z symultanicznym ttumaczeniem
na jezyk polski, angielski i francuski




‘| could never create a production that was not infected by my life,” wrote Antonin Artaud.

My years of travel in theatre have always had a fundamental relation to life. Whether talking with the words of Pasolini or Beckett or again
of Shakespeare, these words would always come up against an autobiographical element. It may be that in the beginning this was born of
an urgent, if naive desire to use the theatre to exorcise pain, wounds, dark areas. Later, as the years passed, | began to understand that this
inability to ignore the self contained within it a social, a political need: a need to give attention to the scandals of our own violent personal
contradictions in relation to the great scandalous questions of the world. The personal is political,” was the cry of the Sixties. And | believe
that today, in this age of deep-rooted lies, this phrase has found a new urgency.

.Nigdy nie potrafitem stworzy¢ przedstawienia, ktore nie bytoby skazone moim zyciem”, napisat Antonin Artaud.

Moje lata podrozy teatralnej zawsze byty w zasadniczy sposob zwigzane z zyciem. Méwigc stowami Pasoliniego, Becketta, czy, znow,
Szekspira, ich stowa zawsze stawaty wobec elementu autobiograficznego. By¢ moze zrodzito sie to z pilnego, cho¢ naiwnego, pragnienia
uwolnienia sie od bélu, ran, ciemnych obszaréw. Pdzniej, z uptywem lat, zaczatem rozumieé, ze ta niezdolnos$¢ do zignorowania wtasnego
.ja" zawierata w sobie socjalna, polityczng potrzebe: potrzebe poswigcenia uwagi naszym wtasnym gwattownym, osobistym sprzecznosciom
w zwigzku z wielkimi skandalicznymi kwestiami tego $wiata. Zawotaniem lat sze$cdziesiatych byto: .To, co osobiste, jest polityczne”.
Wierze, ze dzi$, w epoce gteboko zakorzenionych ktamstw, zwrot ten nabrat nowej aktualnoéci.

«Je ne pourrais jamais faire un spectacle qui ne soit contaminé par ma vie», écrivait Antonin Artaud.

Ily a toujours eu durant ces années de voyage dans le théatre une relation fondamentale avec la vie. Qu'il s'agisse de parler avec les mots
de Pasolini ou de Beckett ou encore de Shakespeare, ces mots rencontraient toujours une nécessité autobiographique. Il se peut qu'au
départ cette nécessité soit née de l'urgence, méme ingénue, de me servir du théatre pour exorciser les douleurs, les blessures, les zones
obscures. Ensuite, au fur et a mesure que les années passaient, j'ai compris que dans ce non-oubli de soi se trouvait enfermé un besoin so-
cial, politique: celui de donner la précédence aux scandales de nos violentes contradictions par rapport aux grandes questions a scandales.
«Le privé est politique», urlait-on dans les années 60.Et je crois qu'aujourdhui, dans cette époque de mensonges enracinés, cette phrase
a retrouvé une nouvelle nécessité.

.Ich kénnte nie ein Schauspiel machen, das nicht von meinem Leben kontaminiert ware”, schrieb Antonin Artaud.

In diesen Jahren der Reise im Theater hat es immer eine grundlegende Beziehung mit dem Leben gegeben. Ob ich nun mit den Worten
von Pasolini, Beckett oder Shakespeare sprach, so haben sich diese Worte immer mit einer autobiographischen Notwendigkeit getroffen.
Méglicherweise entstand diese Notwendigkeit anfangs aus dem auch naiven Drang, das Theater zu benutzen, um Schmerzen, Wunden,
dunkle Bereiche auszutreiben. Mit den Jahren habe ich dann gemerkt, dass in diesem Das-Ich-nicht-vergessen ein gesellschaftliches und
politisches Bediirfnis steckte: das Bedirfnis, vor die groBen Skandalfragen der Welt die Skandale unserer gewaltigen Widerspriiche zu
stellen. ,Das Private ist politisch” schrie man in den sechziger Jahren; und ich glaube, dass heute, in einer Zeit tief verwurzelter Ligen,
dieser Satz eine neue Notwendigkeit wiedererlangt hat.

“Non potrei mai fare uno spettacolo che non sia contaminato dalla mia vita”, scriveva Antonin Artaud.

C'e stata sempre in questi anni di viaggio nel teatro una relazione fondamentale con la vita. Sia che parlassi con parole di Pasolini o di
Beckett o di Shakespeare sempre queste parole si incontravano con una necessita autobiografica. Forse all'inizio quella necessita nasceva
dalla urgenza anche ingenua di usare il teatro per esorcizzare i dolori, le ferite, le zone buie. Poi con gli anni ho capito che in quel non
dimenticare un Sé stava racchiuso un bisogno sociale, politico: quello di anteporre alle grandi questioni scandalistiche del mondo gli
scandali delle nostre violente contraddizioni. “Il privato & politico” si urlava negli anni '60; e credo che oggi, in tempo di radicate menzogne,
questo frase abbia ripreso un nuova necessita.

by Pippo Delbono
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Il tempo degli assassini

Czas zabojcow
(The Time of the Assassins) - 1986

by Pippo Delbono

with Pippo Delbono, Pepe Robledo
sound Gustavo Giacosa

lights Simone Goggiano

production Compagnia Pippo Delbono

international management Aldo Muguel Grompone, Rome

running time 1 hour 15 minutes

performed in Italian with surtitles in English and Polish

rezyseria Pippo Delbono

obsada Pippo Delbono, Pepe Robledo
dzwiek Gustavo Giacosa

Swiatto Simone Goggiano

produkcja Compagnia Pippo Delbono

miedzynarodowe kierownictwo Aldo Muguel Grompone, Rzym

czas trwania 1 godzina 15 minut

przedstawienie w jezyku wtoskim z podpisami w jezyku
angielskim i polskim

“| have swallowed an egregious mouthful of poison
... Now is the time of the Assassins!”

Arthur Rimbaud

It is difficult for me to talk about /l tempo degli assassini, even if | am still presenting it after twenty-three years. It was born in the Eighties.
| had worked for several years on the demanding techniques of oriental theatre, which gave me confidence in my body. | carried within me
a deep wound, a bereavement, an emptiness, a rage. A desire to shout this rage aloud. Memory scored on the body of a world of rock, re-
volt, escape. And then | met Pepe, who bore other wounds, those of dictatorship and exile. And | also wanted to comment with irony on our
suffering, on the serious nature of theatre. Beneath all that, | had within me a desire to begin a personal journey into this theatre, without
being wiped out by its conventions. Free. A theatre that would not be interpreted but danced. We went to many countries with /Il tempo degli
assassini. We carried everything in a small suitcase, which meant we could go not only into the theatres in tiny lost villages but also into
prisons, places of conflict. And even today | have not completely got hold of this ‘Tempo degli assassini’ in its full depth. All sorts of messages
are still there, underground, indecipherable, secret. It still leaves me with questions, uncertainties, mysteries, this Tempo degli assassini’.

Which is perhaps why after all these years its heart still beats and lives.

[Written for the Europe Prize, February 2009)

© Paolo Rapalino




.Potknatem stynny tyk trucizny. Wnetrznosci palg mnie
...0to czas zabdjcow ”

Arthur Rimbaud

Trudno mi moéwic o Czasie zabdjcow, choc ciagle jg gram od 23 lat. Sztuka ta narodzita sie w latach 80-tych. Przez kilka lat pracowatem
nad rygorystycznymi technikami teatru Wschodu, dzieki ktéorym osiggnatem pewnos$¢ w opanowaniu ciata. Nositem w sobie gtebokg rane,
zatobe, pustke, wsciektos¢. Chec¢ wykrzyczenia tej wsciektosci. Wspomnienia wyrytego w miesie $wiata rocka, buntu, ucieczek. Potem
spotkatem Pepe, ktéry nosit inne rany, zwigzane z dyktaturg, z wygnaniem. Miatem tez ochote méwic z ironig o naszych bélach, o powadze
teatru. Byto takze we mnie - ukryte pod tym wszystkim - pragnienie wyruszenia w mojg osobistg droge w teatrze nie spustoszonym przez
wtasne konwencje. Wolnym. W teatrze, ktéry nie jest grany, a tanczony. Z Czasem zabdjcéw pojechalismy do wielu krajow. Wszystko miescito
sie w nieduzej walizce. Dzigki niej trafialiSmy nie tylko do teatréw w matych, zagubionych miasteczkach, ale réwniez do wigzien czy miejsc, w
ktorych rozgrywaty sie konflikty. | dzisiaj jeszcze do konca nie zrozumiatem Czasu zabdjcéw we wszystkich jego gtebokich znaczeniach. Tyle
tresci pozostaje pod powierzchnia, nie rozszyfrowanych, utajonych. Ten Czas zabdjcow ciagle pozostawia mi znaki zapytania, niepewnosc,
tajemnice. By¢ moze wtasnie dlatego po tylu latach nadal pulsuje i to dlatego wciaz jeszcze jest zywy.

(Pisane we Wtoszech z okazji Nagrody Europejskiej, luty 2009)

“J'ai avalé une fameuse gorgée de poison. Les entrailles me brilent
... Voici le temps des Assassins”

Arthur Rimbaud

Il est difficile pour moi de parler de /l tempo degli assassini, méme si je continue a la monter apres vingt-trois ans. Cette piece est née dans
les années 80. J'avais travaillé pendant plusieurs années sur les techniques séveres du théatre oriental grace auxquelles j'avais acquis
la sécurité du corps. Je portais en moi une blessure profonde, un deuil, un vide, une colére. Une envie de hurler cette colere. La mémoire
gravée dans la chair d'un monde de rock, de révoltes, de fuites. Et puis j'ai rencontré Pepe, qui portait d'autres blessures, liées a une
dictature, a un exil. Et j'avais également envie d'ironiser sur nos douleurs, sur le sérieux du théatre. Et en dessous de tout cela, j'avais en
moi le désir de commencer un parcours personnel dans ce théatre sans étre écrasé par ses conventions. Libre. Un théatre qui ne soit pas
interprété mais dansé. Nous sommes allés dans de nombreux pays avec Il tempo degli assassini. Tout tenait dans une petite valise. Qui nous
a permis d'aller non seulement dans les théatres des petits villages perdus mais également dans les prisons, les lieux de conflit.

Et aujourd’hui, je ne l'ai pas encore saisi completement, dans tous ses sens profonds, ce ‘Tempo degli assassini’. De nombreux messages
demeurent encore souterrains, indéchifrables, secrets. Il me laisse encore des questions, des incertitudes, des mystéeres, ce ‘Tempo degli
assassini’. C'est peut-étre pour cela qu'apres tant d'années il bat encore, il est encore vivant.

[Ecrit & loccasion du Prix Europe, février 2009)

.Ich habe einen gewaltigen Schluck Gift heruntergeschluckt. Ich fiihle ein Brennen in den Eingeweiden
... das ist die Morderzeit!”

Arthur Rimbaud

Es fallt mir schwer, von der Mérderzeit zu sprechen, auch wenn ich das Stiick nach 23 Jahren weiterhin auffiihre. Es ist in den achtziger Jahren
entstanden. Ich hatte diverse Jahre mit den rigorosen Techniken des orientalischen Theaters gearbeitet, durch die ich korperliche Sicherheit
gewonnen hatte. Ich trug jedoch eine tiefe Wunde in mir, Trauer, Leere, Wut. Ich hatte Lust, diese Wut heraus zu schreien. Die Erinnerung an
eine Welt von Rock, Revolten und Flucht war in mein Fleisch eingebrannt. Dann traf ich Pepe, der andere Wunden hatte, die mit einer Diktatur,
mit einem Exil zusammenhingen. Und ich hatte auch Lust, iber die Ernsthaftigkeit unserer Schmerzen, iber die Ernsthaftigkeit des Theaters
zu ironisieren. Und tief in mir drinnen hatte ich Lust, meinen Weg in jenem Theater zu beginnen, ohne von seinen Konventionen erdriickt zu
werden. Frei. Ein nicht interpretiertes, sondern getanztes Theater. Mit der Mérderzeit sind wir durch viele Lander der Welt gezogen. Alles in
einem kleinen Koffer verpackt. Das hat uns erlaubt, nicht nur in die Theater, sondern auch in die abgelegenen Dérfer, in die Gefangnisse, an
Konfliktorte zu gehen. Und heute habe ich sie noch nicht ganz begriffen in all seinen tiefen Bedeutungen, diese Mérderzeit. Viele Botschaften
bleiben noch unter der Erde, undechiffrierbar, geheim. Das Stiick hinterlasst in mir immer noch Fragen, Unsicherheiten, Geheimnisse, diese
Mérderzeit. Vielleicht bleibt es deswegen nach vielen Jahren noch pulsierend, noch lebendig.

[Anlasslich des Europa-Preises geschrieben, Februar 2009)

“Ho ingoiato una formidabile sorsata di veleno. Le viscere mi bruciano
... ecco il Tempo degli Assassini!”

Arthur Rimbaud

Mi & difficile parlare de /I tempo degli assassini, anche se continuo a rappresentarlo ancora dopo ventitré anni. E nato negli anni Ottanta.
Avevo lavorato per diversi anni sulle rigorose tecniche del teatro orientale, attraverso le quali avevo acquisito la sicurezza del corpo. Portavo
pero dentro una ferita profonda, un lutto, un vuoto, una rabbia. Una voglia di gridarla, quella rabbia. La memoria incisa nella carne di un
mondo di rock, di rivolte, di fughe. E poi lincontro con Pepe, che portava altre ferite, legate a una dittatura, a un esilio. E portavo anche
la voglia di ironizzare sulla serieta dei nostri dolori, sulla serieta del teatro. E sotto a tutto questo mi portavo dietro il desiderio di iniziare
un mio cammino in quel teatro senza essere schiacciato dalle sue convenzioni. Libero. Un teatro non interpretato ma danzato. Abbiamo
girato molti paesi nel mondo con Il tempo degli assassini. Tutto racchiuso in una piccola valigia. Che ci ha permesso di andare oltre che nei
teatri nei villaggi sperduti, nelle carceri, nei luoghi di conflitto. E oggi non l'ho ancora afferrato del tutto, in tutti i suoi sensi profondi, questo
‘Tempo degli assassini’. Molti messaggi restano ancora sotterranei, indecifrabili, segreti. Mi lascia ancora delle domande, delle incertezze,
dei misteri questo Tempo degli assassini". E' forse per questo che dopo tanti anni rimane ancora pulsante, ancora vivo.

(Scritto in occasione del Premio Europa, febbraio 2009)

by Pippo Delbono



Questo buio feroce

Te dzikie ciemnosci
(This Wild Darkness) - 2006

conceived and directed by  Pippo Delbono

with
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Teatro di Roma,
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1 godzina 30 minut

spektakl w jezyku wtoskim z napisami w jezyku angielskim i polskim

There was a book which | found, rather mysteriously, hidden on a dusty shelf, in the Bay of Bengal.
This production follows, for at least some of the time, the sequence of the book

In it is a journey that transcends physical death, the pain of separation, the death of everything around, of beauty.

In it is the distant memory of a magnificent city sinking little by little into the water. The city of Carnival.
But there is also a great whiteness, a great light in these wild shadows.
And at the end there are the words of a song | heard in a little bar in a town in the grey North of Europe.
It talks to me of hope. It tells me that behind this heavy grey sky, the sun is still always there, hidden.

[Written for the Europe Prize, February 2009)

“And now, the end is near
I've travelled each and every by-way
But more, much more than this
| did it my way”
My Way
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scence in the Yparraguirre of Grand Bourg slums, in the

province of Buenos Aires in Argentina. He worked as a
greengrocer, butcher, messenger and publicist, jobs he gave
up to devote himself to theatre.
Moving first to Madrid, then Asturias, he has presented his
work in association with, among others, the Teatro Pradillo,
Madrid, the Théatre National de Bretagne, the Avignon Festi-
val, the Venice Biennale and the Festival d' Automne in Paris.
Rodrigo Garcia is a director who ‘creates texts that explode
like bombs’, an actor and a video maker. No ordinary crafts-
man, his works bring together elements of the past and today's
popular culture. With his company, La Carniceria Teatro, he
has developed a surprising theatre language in which moving
bodies map out the new rituals of everyday life.
His sources cannot be pigeonholed, as they cross the centuri-
es with no concern for chronology: Quevedo, Beckett, Céline,
Thomas Bernhard, Bunuel or Goya in his black period. He also
refuses to shut himself up in a theatre ‘written only for specia-
lists and working according to codes and dogma.” His writing
takes its inspiration from the streets in which he grew up, ‘in
this ordinary suburb of Buenos Aires, among mates who would
become workers or masons.” His dream is of a theatre where
‘anyone can push open the door’ without hesitating on the step.
His writing is an extension of the reality that strongly inspires
him; its strength lies in the poetic dimension that he adds to it.
Rodrigo Garcia is the author and director of a large number of
productions such as Versus (2008), En algin momento de la vida
deberias plantearte seriamente dejar de hacer el ridiculo (2007),
Cruda, vuelta y vuelta, al punto, chamuscada (2007), Arrojad mis
cenizas sobre Mickey (2006), Aproximacion a la idea de la descon-
fianza (2006), Prefiero que me quite el suefio Goya a que lo haga
cualquier hijo de puta (2004), Agamenon (2003), Rey Lear (2003),
Jardineria Humana (2003), La historia de Ronald el payaso de Mc
Donalds (2002), Compré una pala en IKEA para cavar mi tumba
(2002), After Sun (2000), Borges (1999), etc.

Rodrigo Garcia (1964) spent his childhood and adole-

Rodrigo Garcia, biography
biografia
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dorastania spedzit w Yparraguirre de Grand Bourg,

na przedmiesciach Buenos Aires w Argentynie.
Pracowat jako sprzedawca warzyw i owocoéw, rzeznik, goniec
i specjalista reklamowy; porzuca te zajecia, aby poswieci¢
sie teatrowi. Przeprowadza sie do Madrytu, a nastepnie do
Asturii, wystawiajac swoje sztuki m. in. w madryckim teatrze
Pradillo, w Théatre National de Bretagne, na festiwalu
w Awinionie, na Biennale w Wenecji oraz na Festival d’Automne
w Paryzu. Rodrigo Garcia jest rezyserem, «autorem tekstow
eksplodujacych jak bomby», artysta wideo i aktorem. To twérca
nietypowy, taczy w swoich spektaklach elementy z przesztosci
i z dzisiejszej kultury ludowej. Wraz ze swoim zespotem La
Carniceria Teatro wypracowuje zaskakujacy teatralny jezyk,
w ktorym ciata w ruchu rysuja nowe rytuaty zycia codziennego.
Bliscy mu sa tworcy z roznych stuleci, ktorych nie szufladkuje
i nie troszczy sie o chronologie: Quevedo, Beckett, Céline,
Thomas Bernhard, Bunuel, Goya ze swojego czarnego okresu.
Odmawia zreszta zamkniecia si¢ w teatrze «pisanym przez
specjalistow i funkcjonujacym jedynie w kodach i dogmatach».
Teksty, jakie pisze, inspirowane sg tym, co codzienne, ulica,
gdzie dorastat, «na tym przedmiesciu Buenos Aires nalezacym
do ludu, wsrdd kolegéw, ktorzy mieli zosta¢ robotnikami
czy murarzami». Marzy o teatrze, gdzie «ktokolwiek moze
otworzy¢ przed soba drzwi» nie wahajac sie na progu. Jego
dramatopisarstwo to przedtuzenie realnosci, ktéra bardzo
silnie go inspiruje — poetycki wymiar, jaki jej nadaje, stanowi
o sile jego tworczosci. Rodrigo Garcia jest autorem i rezyserem
wielu sztuk, takich jak Versus (2008), En algin momento de la
vida deberias plantearte seriamente dejar de hacer el ridiculo
(W pewnym momencie w Zyciu powinienes powaznie pomysleé
o tym, zeby przestaé robi¢ z siebie btazna) (2007), Cruda,
vuelta y vuelta, al punto, chamuscada (Bardzo krwisty, krwisty,
pétkrwisty, spieczony] (2007), Arrojad mis cenizas sobre Mickey
(Rozsyp moje prochy nad Mickey'm) (2006), Aproximacién a la
idea de la desconfianza (Przyblizenie idei nieufonoscil (2006),
Prefiero que me quite el sueno Goya a que lo haga cualquier
hijo de puta (Wole nie spaé przez Goye niz prze byle skurwysyna)
(2004), Agamenon (2003), Rey Lear (Krdl Lear] (2003), Jardineria
Humana (Ludzkie ogrodnictwo) (2003), La historia de Ronald el
payaso de Mc Donalds (Historia Ronalda, clowna z McDonalda)
(2002), Compré una pala en IKEA para cavar mi tumba (Kupitem
w Ikei topate, zeby wykopaé sobie gréb)(2002), After Sun (2000),
Borges (1999), i inne.

Rodrigo Garcia (rocznik 1964) dziecinstwo i okres



odrigo Garcia (1964) passe son enfance et son adole-

scence dans le bidonville Yparraguirre de Grand Bourg,

de la province de Buenos Aires en Argentine. Il travail-
le comme vendeur de fruits et légumes, boucher, coursier et
publicitaire, des postes qu’il abandonne pour se consacrer au
théatre. Il s'installe d'abord a Madrid puis dans les Asturies, il
produit ses ceuvres, entre autres, avec le Théatre Pradillo de
Madrid, le Théatre National de Bretagne, le Festival d’Avignon,
la Biennale de Venise, le Festival d’Automne a Paris. Rodrigo
Garcia est metteur en scene, «auteur de textes qui explosent
comme des bombes», vidéaste et interpréte. Créateur atypi-
que, il conjugue dans ses spectacles des éléments du passé
et de la culture populaire d"aujourd hui. Avec sa compagnie La
Carniceria Teatro, il élabore un langage théatral surprenant
ou les corps en mouvement dessinent les nouveaux rituels du
quotidien. Ses références sont inclassables, elles traversent
les siecles sans se soucier de la chronologie: Quevedo, Be-
ckett, Céline, Thomas Bernhard, Buiuel ou Goya de la période
noire. D'ailleurs, il refuse de s’enfermer dans un théatre «écrit
uniquement pour des spécialistes et qui fonctionne par codes
et par dogmes». Son écriture s'inspire du quotidien, de la rue
ou il a grandi, «dans cette banlieue populaire de Buenos Aires
au milieu de copains destinés a devenir ouvriers ou magons».
ILréve d'un théatre ol «n'importe qui puisse pousser la porte»
sans hésiter sur le seuil. Son écriture est un prolongement
du réel dont il s'inspire fortement; sa force réside dans la di-
mension poétique qu’il lui confere. Rodrigo Garcia est l'auteur
et le metteur en scéne de nombreuses pieces comme Versus
(2008], En algin momento de la vida deberias plantearte seria-
mente dejar de hacer el ridiculo (2007), Cruda, vuelta y vuelta,
al punto, chamuscada (2007), Arrojad mis cenizas sobre Mickey
(2006), Aproximacién a la idea de la desconfianza (2006), Prefiero
que me quite el sueno Goya a que lo haga cualquier hijo de puta
(2004), Agamenon (2003), Rey Lear (2003), Jardineria Humana
(2003), La historia de Ronald el payaso de Mc Donalds (2002),
Compré una pala en IKEA para cavar mi tumba (2002), After Sun
(2000), Borges (1999), etc.

odrigo Garcia (1964) verbringt seine Kindheit und Jugend

in der Bidonville Yparraguirre de Grand Bourg, in der

Provinz von Buenos Aires in Argentinien. Er arbeitet
als Gemdtsehandler, Metzger, Laufbursche und kreativer
Werbefachmann. Tatigkeiten, die er aufgibt, um sich dem
Theater zu widmen. Er lebt anfangs in Madrid und spater in
Asturias, wo er seine Werke inszeniert, unter anderem mit
dem Theater Pradrillo von Madrid, dem Nationaltheater der
Bretagne, dem Festival von Avignon, der Biennale von Venedig,
und dem Festival d’Automne von Paris. Rodrigo Garcia ist
Regisseur, ,.ein Autor von Texten, die wie Bomben explodieren”,
Videomaker und Performer. Atypischer Schopfer, der in seinen
Auffiihrungen Elemente aus der Vergangenheit und der heutigen
Volkskultur vereint. Gemeinsam mit seiner Schauspieltruppe
Carniceria Teatro erzeugt er eine erstaunliche Theatersprache,
wo die Korper in Bewegung neue Rituale des taglichen Lebens
umreiflen. Seine Anhaltspunkte sind nicht klassifizierbar, sie
durchkreuzen die Jahrhunderte ohne jegliche Chronologie:
Quevedo, Beckett, Céline, Thomas Bernhardt, Bufiuel oder den
Goya der Schwarzen Bilder. Auf der anderen Seite lehnt er es
ab, sich in ein Theater zu verschanzen, das « ausschliefllich
fur Spezialisten geschrieben ist und nur nach Chiffren und
Dogmen funktioniert ». Seine Schriften lassen sich inspirieren
von dem Alltaglichen, von der Strafle, wo er aufgewachsen ist,
« in diesen volkstiimlichen Vororten von Buenos Aires inmitten
von Gefahrten, die dazu bestimmt sind, Arbeiter oder Maurer
zu werden. Er traumt von einem Theater in dem «jeder die Tur
offnen kann» ohne auf der Schwelle zogern zu missen. Seine
Schriften sind eine Verldngerung der Realitdt, von der er eine
starke Inspiration erhalt; seine Kraft liegt in der poetischen
Dimension, die ihm verliehen wird. Rodrigo Garcia ist Autor und
Regisseur von zahlreichen Auffiihrungen, wie Versus (2008), En
algin momento de la vida deberias plantearte seriamente dejar de
hacerelridiculo (2007), Cruda, vuelta y vuelta, al punto, chamuscada
(2007), Arrojad mis cenizas sobre Mickey (2006), Aproximacicn a la
idea de la desconfianza (2006), Prefiero que me quite el suefio Goya
a que lo haga cualquier hijo de puta (2004), Agamenon (2003), Rey
Lear (2003), Jardineria Humana (2003), La historia de Ronald el
payaso de Mc Donalds (2002), Compré una pala en IKEA para cavar
mi tumba (2002), After Sun (2000), Borges (1999).

Rodrigo Garcia (1964) trascorre linfanzia e ladolescenza nel sobborgo Yparraguirre de Grand Bourg, una
baraccopoli nella provincia di Buenos Aires in Argentina. Lavora come fruttivendolo, macellaio, fattorino
e creativo pubblicitario, occupazioni che abbandona per dedicarsi al teatro. Risiede prima a Madrid e in
seguito in Asturias, produce i suoi lavori, fra gli altri, con il Teatro Pradillo di Madrid, il Teatro Nazionale
di Bretagna, il Festival di Avignone, la Biennale di Venezia, il Festival d’Automne di Parigi. Rodrigo Garcia
& regista, "autore di testi che scoppiano come bombe”, videomaker e performer. Creatore atipico, coniuga
nei suoi spettacoli elementi del passato e della cultura popolare di oggi. Insieme alla sua Compagnia
Carniceria Teatro, elabora un linguaggio teatrale sorprendente dove i corpi in movimento disegnano i
nuovi rituali del quotidiano. | suoi riferimenti non si possono classificare, traversano i secoli incuranti
della cronologia: Quevedo, Beckett, Céline, Thomas Bernhardt, Bufiuel oppure il Goya del periodo nero.
Daltra parte egli rifiuta di rinchiudersi in un teatro “scritto unicamente per specialisti, e che funziona per
codici e dogmi”. La sua scrittura si ispira al quotidiano, alla strada dove & cresciuto, “in questi sobborghi
popolari di Buenos Aires in mezzo a compagni destinati a diventare operai o muratori. Sogna un teatro
dove “chiunque possa spingere la porta” senza esitare sulla soglia. La sua scrittura & un prolungamento
della realta da cui prende forte ispirazione; la sua forza risiede nella dimensione poetica che gli conferisce.
Rodrigo Garcia & autore e regista di numerosi spettacoli, come Versus (2008), En algin momento de la vida
deberias plantearte seriamente dejar de hacer el ridiculo (2007), Cruda, vuelta y vuelta, al punto, chamuscada
(2007), Arrojad mis cenizas sobre Mickey (2006), Aproximacion a la idea de la desconfianza (2006), Prefiero
que me quite el suefio Goya a que lo haga cualquier hijo de puta (2004), Agamenon (2003), Rey Lear (2003),
Jardineria Humana (2003), La historia de Ronald el payaso de Mc Donalds (2002), Compré una pala en IKEA
para cavar mi tumba (2002), After Sun (2000), Borges (1999).
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Accidens (matar para comer)
Wypadki (Zabi¢, by zjes¢

Accidents (Killing to Eat) - 2006

a proposition by Rodrigo Garcia koncepcja Rodrigo Garcia
performed by Juan Loriente wystepuje Juan Loriente
lighting Carlos Marquerie Swiatto Carlos Marquerie
sound Nilo Gallego dzwiek Nilo Gallego
video projection Ramon Diago projekcja wideo Ramoén Diago
technical director Roberto Cafaggini kierownictwo techniczne Roberto Cafaggini

co-production La Carniceria Teatro koproducja La Carniceria Teatro
and Contemporanea Festival, Prato and Contemporanea Festival, Prato

running time 25 minutes czas trwania 25 minut




Accidens is a piece that talks about the last moments of life and attempts nothing less than to represent its agony in nature. That moment of
fulfilment, that arrives when a life prepares for its end. At the same time it is a work that addresses ideas as different as torture and luxury,
the lost art of killing for nourishment, and traffic accidents.

Wypadki to spektakl o ostatnich chwilach zycia bedacy proba przedstawienia agonii zycia w naturze. Méwi o chwili spetnienia, ktéra
nastepuje, gdy zycie przygotowuje sie na swoj koniec. Porusza rownoczesnie tak rézne tematy, jak tortura i luksus, zapomniana sztuka
zabjania w celu zjedzenia ofiary oraz wypadki drogowe.

Accidens est une piece qui parle des derniers instants de la vie et qui tente rien de moins que de représenter l'agonie du naturel. Ce moment
de plénitude qui arrive quand une vie s'appréte a se terminer. C'est également une ceuvre qui se mesure avec des idées tellement différentes
comme la torture et le luxe, la pratique perdue consistant a tuer pour se nourrir et les accidents de la circulation.

Accidens ist ein Werk, das von den letzten Lebensmomenten handelt uns das sogar versucht, die natiirliche Agonie abzubilden. Jenen
Moment der Fiille, der eintritt, wenn ein einzelnes Leben vor dem Abschluss steht. Es ist auch eine Arbeit, die sich mit so unterschiedlichen
Ideen wie Folter und Luxus, der inzwischen verloren gegangenen Praktik, zu téten, um sich Essen zu besorgen und schlie3lich mit
Verkehrsunfallen befasst.

Accidens & un’opera che parla degli ultimi istanti della vita e cerca, niente meno, di ritrarre 'agonia del naturale. Quel momento di pienezza
che giunge quando una singola vita sta per concludersi. E anche un lavoro che si confronta con idee tanto dissimili, come la tortura e il
lusso, la pratica ormai perduta di uccidere per procurarsi il cibo e gli incidenti nel traffico.



El Perro Ples
(The Dog) - 2009

performance by Polish actors and dancers
devised by Rodrigo Garcia
texts by Rodrigo Garcia

with Stefano Scodanibbio, double bass

expecially created for the Europe Theatre Prize

spektakl przygotowany z polskimi tancerzami i aktorami
opracowanie Rodrigo Garcia
teksty Rodrigo Garcia

z udziatem Stefano Scodanibbio, kontrabas

spektakl napisany specjalnie z okazji Europejskiej Nagrody Teatralne
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© Christian Berthelot

Arrojad mis cenizas sobre Mickey
Rozsyp moje prochy nad Mickey'im

(Scatter my Ashes over Mickey) - 2006

text and direction Rodrigo Garcia scenariusz i rezyseria Rodrigo Garcia

with Jorge Horno oraz

lighting technician

assistant director

Juan Loriente
Nuria LLoansi

Carlos Marquerie

John Romao

technik swiatta

Jorge Horno
Juan Loriente
Nuria LLoansi

Carlos Marquerie

John Romao

asystent rezysera

lighting designer Raman Diego Swiatto Raman Diego

costume designer Jorge Horno kostiumy Jorge Horno

parachutism video footage David Nimo, Ndria Lloansi film wideo David Nimo, Ndria Lloansi

sound technician Marc Romagosa technik dzwieku Marc Romagosa

technical direction Roberto Cafaggini

and J.P. Timouis

kierownictwo techniczne Roberto Cafaggini
i J.P. Timouis

production assistant Alessandro Romano Alessandro Romano

and touring manager

asystent produkciji
i tour manager

La Carniceria Teatro
Théatre National de Bretagne / Rennes
Bonlieu - Scene Nationale d’Annecy

La Carniceria Teatro
Théatre National de Bretagne / Rennes
Bonlieu - Scene Nationale d’Annecy

co-production koprodukcja

running time 70° czas trwania 70°

performed in Spanish with surtitles in Polish and English spektakl w jezyku hiszpanskim z polskimi i angielskimi napisami

Wedded to images, and so iconoclastic, critical, transgressive, funny and wilfully retrograde, aware of all that is wicked in human his-
tory, violent and generous at the same time, Rodrigo Garcia’s theatre extends itself between these extremes in order to put on stage
the taboos of our time: the degradation of what forms us and should be most precious to us: children, animals, the body, food. [...] All
over Europe (more so than in Spain, where he lives), Garcia uses the stage as a huge cocktail shaker, pouring in an assortment of all
the great themes of the age. The result is an explosive cocktail that spares nothing: packaged food, neo-colonial wars, the tyranny
of brands, national militarism, suppression of democracy. Words which collide and fall into place. A voice which still remembers the
destruction of the country that received him, Argentina. This experience of a country of exile, a welcoming land that descended into
totalitarian nightmare, is certainly most influential in the career of Rodrigo Garcia: without doubt it forged and sharpened this hard
and uncompromising spirit, that seeks out the barbarism that lurks beneath our comfortable democratic feet.




Powigzany z obrazami, i tak obrazoburczy, krytyczny, transgresywny, zabawny i rozmyslnie regresywny, $wiadomy wszystkiego, co w historii
ludzkosci jest nikczemne, gwattowne i jednoczesnie hojne, teatr Rodrigo Garcii rozcigga sie pomigdzy tymi ekstremami, aby przedstawic¢ tematy
tabu naszych czaséw: degradacje tego, co nas ksztattuje i co powinno byé dla nas najcenniejsze: dzieci, zwierzeta, ciato, zywno$¢. [...]. W catej
Europie (bardziej niz w Hiszpanii, gdzie mieszka), Garcia wykorzystuje scene jako olbrzymi shaker do koktajli, wlewajac do $rodka mieszanke
wszystkich wspaniatych tematéw naszej epoki. Efektem jest mieszanka wybuchowa, ktéra nie oszczedza niczego: zywnosci pakowanej, wojen
neokolonialnych, tyranii marek, militaryzmu narodowosciowego i sttamszenia demokracji. Stowa ktore kolidujg i uktadaja sie w catosé. Gtos,
majacy ciagle w pamieci zniszczenie kraju, ktory go przyjat — Argentyny. To doswiadczenie kraju wygnania, goscinnej ziemi obracajacej sie
w totalitarny koszmar, z pewnoécia miato najwiekszy wptyw na kariere Rodrigo Garcii: bez watpienia wykuto i wyostrzyto ono tego twardego
i bezkompromisowego ducha, poszukujgcego barbarzynstwa czyhajacego pod naszymi spokojnymi demokratycznymi stopami.

«Amoureux des images, donc iconoclaste, critique, transgressif, dréle et volontiers régressif, ouvert aux mauvais de Uhistoire humaine, violent
et généreux a la fois, le théatre de Rodrigo Garcia est tendu entre ces extrémes pour mettre en scéne les tabous de notre temps: la dégrada-
tion de ce qui nous fonde et devrait étre notre bien le plus précieux: lenfant, lanimal, le corps, la nourriture. [] Partout en Europe (bien plus
qu’en Espagne, ou il habite), Garcia se sert de la scéne comme d’une grande « baratteuse » ingérant sans vraiment trier toutes les matiéres
premieres de l'époque. Un cocktail explosif qui n'épargne rien : nourritures industrialisées, guerres néocolonialistes, tyrannie des marques,
militarismes nationales, effondrement des démocraties. Des mots qui claquent et qui tombent juste. Une voix qui garde en mémoire l'effon-
drement de son pays d'accueil, lArgentine. Cette expérience du pays d'exil, terre d’accueil qui tourne au cauchemar totalitaire, est assurément
décisive dans le parcours de Rodrigo Garcia: elle a sans aucun doute forgé et aiguisé cet esprit dur et sans concession, qui traque la barbarie
tapie sous nos semelles confortablement démocratiques.»

Das Theater von Rodrigo Garcia ist bilderfreundlich, ikonoklastisch, transgressiv, amusant und gewollt riickstandig, auBerdem spiirt man das
Bewusstsein der ganzen Niedertrachtigkeit der Geschichte des Menschen. Es ist ebenfalls gewaltsam und grofiziigig zugleich: So erstreckt
sich Rodrigo Garcia Uber diese Extreme hinaus, um die Tabus unserer Zeit auf die Biihne zu bringen. Das Verkommen der Dinge, die dem
Menschen Form geben und die fiir uns das Allerwertvollste sein sollten: Kinder, Tiere, der Kérper, die Nahrung. [...] In ganz Europa (mehr als in
Spanien, wo er lebt), benutzt Garcia die Biihne wie einen riesigen Shaker, in den er alle groien Themen unserer Zeit hinein gibt. Das Ergebnis ist
ein explosiver Cocktail, der uns nichts erspart: Fertiggerichte, neokoloniale Kriege, die Tyrannei der Markenlogos, nationaler Militarismus, die
Aufhebung der Demokratie. Worte, die zusammenprallen und auf bestimmte Orte hinabstiirzen. Eine Stimme, die abermals an die Zerstdrung
des Landes erinnert, das ihn aufgenommen hat, Argentinien. Diese Erfahrung eines Exillandes, eines behaglichen Landes, das in den totalitaren
Terror gestirzt ist, gehort zu den Erfahrungen, die die Karriere von Rodrigo Garcia gewiss am stéarksten beeinflusst hat: zweifellos hat sie diesen
harten und kompromisslosen Geist geformt und vollendet, der die Barbarei aufstobern mochte, die sich unter den Sohlen unserer bequemen,
demokratischen Schuhe eingenistet hat.

Amante delle immagini e cosi iconoclasta, trasgressivo, divertente, e volutamente retrogrado, consapevole di tutta la malvagita della storia
umana, violento e generoso allo stesso tempo, il teatro di Rodrigo Garcia si estende oltre questi estremi per mettere in scena i tabu del nostro
tempo: la degradazione delle cose che ci formano e che dovrebbero essere le piu preziose per noi: bambini, animali, il corpo, il cibo. [...] In tutta
Europa (pit che in Spagna, dove vive], Garcia usa il palcoscenico come un enorme shaker, riversando dentro di esso tutti i grandi temi della
nostra epoca. Il risultato e un cocktail esplosivo che non risparmia nulla: cibo preconfezionato, guerre neocoloniali, la tirannia delle marche,
il militarismo, l'abbattimento della democrazia. Parole che collidono e precipitano nei luoghi. Una voce che ancora ricorda la distruzione del
paese che lo ha ospitato, lArgentina. Questa esperienza di un paese d'esilio, un paese accogliente che e precipitato nel terrore totalitario, &
certamente tra quelle che pit hanno influenzato la carriera di Rodrigo Garcia: senza dubbio ha forgiato e rifinito questo spirito duro e incapace
di scendere a compromessi, che vuole scovare la barbarie che si annida sotto le suole delle nostre comode, democratiche suole.

TACKELS, Bruno, 2007, Rodrigo Garcia, Ecrivains de plateau IV, 2007, Les Solitaires Intempestifs

© Christian Berthelot



©SZNsz zouoy @

104



11t Europe Prize NewTheatrical Realities

105



seventeen, originally as an actor, but soon left acting for

directing. Schilling founded Krétakér in 1995, before he
started his formal directing studies at the Budapest Academy of
Theatre. During his studies he continued working with Krétakar,
but he also staged several productions at the internationally
known Katona Jozsef Theatre, as well as Chekhov's Platonov
(1999) with students of the Strasbourg National Theatre. His
most important work with Krétakor in this period was Brecht's
Baal (1998), whose international success introduced Schilling’s
name to the European theatre world. After graduating at the
Academy in 2000 - as a student of Gabor Székely - , together
with Maté Gaspar and with a handful of actors he established
Krétakor as a permanent company, producing two to three
performances in a season for an ever-growing public. His
international career outside Krétakér has been marked
by productions at the Schaubiihne, Berlin, at the Piccolo
Teatro, Milan and at the Casino of the Burgtheater, Vienna.
In 2003 Schilling directed a highly praised and internationally
awarded Seagull by Chekhov (Sirdj). This performance was a
real breakthrough and made Krétakor - still independent -
recognised in the Hungarian theatre profession and acclaimed
world-wide. As artistic leader of the company he assured the
expansion of its forces by inviting guest directors while he
followed his own quest of constant renewal. In 2007 a three-
man version of Shakespeare's Hamlet (hamlet.ws), designed
principally to be played in high schools, marked the end of an
artistic period. In recent years Schilling has been shifting from
well-known theatrical forms to focus on educational projects,
site-specific and crossover experiences. In summer 2008
Krétakor was disbanded as a repertory company. Schilling and
a couple of new collaborators are building up new activities
based on projects around the theme of “escapologisme”.
Among his many prizes and awards one of the most important
is the Stanislavski Prize he received in 2005. In 2008 he was
made Chevalier of the Order of Arts and Letters by the French
Minister of Culture.

B orn in 1974, he has been in the theatre since he was

Arpad Schilling, biography
biografia
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zwigzany z teatrem od siedemnastego roku zycia - po-

czatkowo jako aktor, potem rezyser. W 1995 roku, przed
podjeciem studiéw rezyserskich w budapesztenskiej Akademii
Teatru w klasie Gabora Székely'ego, Schilling zatozyt zespot
Krétakor. Podczas studiow kontynuowat wspétprace z Kréta-
korem, realizujgc rownolegle szereg przedstawien w stynnym
Teatrze im. Jozsefa Katony i studenckiego Platonowa wedtug
Czechowa (1999) w Teatrze Narodowym w Strasburgu. Najwaz-
niejszym spektaklem zrealizowanym w tym okresie z Krétako-
rem byt Baal Brechta (1998). Przedstawienie odniosto miedzy-
narodowy sukces, dzieki czemu rezyser zaistniat w Europie.
Po ukonczeniu akademii w 2000 roku Schilling, wraz z Maté
Gasparem i niewielka grupa aktorow, przeksztatcit Krétakor
w staty zespot, dajacy od dwoch do trzech premier w sezonie
dla coraz liczniejszej publicznosci.Poza wystepami z Krétako-
rem miedzynarodowe dziatania rezysera obejmowaty spek-
takle zrealizowane w berlinskim Schaubiihne, Piccolo Teatro
w Mediolanie i na scenie Casino wiedenskiego Burgtheater.
W 2003 roku Schilling wyrezyserowat ..Mewe"” Czechowa, kto6-
ra zostata Swietnie przyjeta i nagrodzona w kraju i za granica.
Byto to przetomowe przedstawienie, po ktorym Krétakor - na-
dal bedacy zespotem niezaleznym - zyskat uznanie wegier-
skich i zagranicznych $rodowisk teatralnych. Jako dyrektor
artystyczny teatru, Schilling zapraszat do goscinnej wspotpra-
cy innych rezyseréw, nie zaprzestajac przy tym wtasnych, ar-
tystycznych poszukiwan. Zrealizowany w 2007 roku hamlet.ws,
spektakl dla trzech aktoréw na podstawie Szekspirowskiego
Hamleta, prezentowany gtéwnie w szkotach érednich, wyzna-
cza koniec pewnego artystycznego okresu. W ostatnich latach
Schilling odchodzi od tradycyjnych form teatralnych tworzac
projekty edukacyjne w konkretnym otoczeniu i realizacje na
pograniczu gatunkow. W lecie 2008 roku Krétakor jako teatr
repertuarowy przestat istniec. Rezyser wraz z kilkoma nowy-
mi wspotpracownikami przygotowuje nowe projekty zwigza-
ne z tematem ,eskapizmu”. Jedna z najwazniejszych nagrod
i wyréznien, ktorymi uhonorowano rezysera, jest przyznana
w 2005 roku Nagroda im. Stanistawskiego. W 2008 roku Schil-
ling zostat odznaczony Orderem Sztuki i Literatury Ministra
Kultury Francji.

v 4
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é en 1974, il fait du théatre depuis l'age de 17 ans, au

départ en tant qu'acteur mais il abandonne rapidement

linterprétation pour la mise en scene. Schilling a fondé
Krétakor en 1995, avant de commencer a étudier la mise en
scene a lAcadémie de Théatre de Budapest. Durant ses études
il continue a travailler avec Krétakdr, mais il monte également
plusieurs spectacles dans le célebre Théatre Katona Jozsef
ainsique la piece Platonov(1999) de Tchekhov avec des étudiants
du Théatre National de Strasbourg. Au cours de cette période,
son ceuvre la plus importante avec Krétakor est Baal [1998] de
Brecht dont le succes international a fait connaitre le nom de
Schilling au monde du théatre européen. Aprés s'étre diplomé
a lAcadémie en 2000 - en tant qu'éleve de Gabor Székely -,
en compagnie de Maté Gaspar et d'une poignée d'acteurs il
fait de Krétakor une compagnie permanente, produisante deux
a trois spectacles par saison pour un public de plus en plus
nombreux. Sa carriere internationale en dehors de Krétakor
a été marquée par les productions au Schaubiihne de Berlin,
au Piccolo Teatro de Milan et au Casino du Burgtheater de
Vienne. En 2003 Schilling a mis en scene la piece Seagull de
Tchekhov (Sirdj) qui a été louée et récompensée dans le monde
entier. Ce spectacle a représenté une réelle percée et a permis
a la compagnie Krétakor - toujours indépendante - d'étre
reconnue dans le monde du théatre hongrois et acclamée
dans le monde entier. En tant que directeur artistique de la
compagnie, il a garanti U'expansion de ses forces en invitant
des metteurs en scénes pendant qu'il poursuivait sa propre
recherche d'un renouvellement constant. En 2007 une version
de UHamlet de Shakespeare (hamlet.ws] jouée par trois
hommes, et concue principalement pour étre mise en scene
dans les lycées, a marqué la fin d'une période artistique. Au
cours des dernieres années, Schilling a abandonné les formes
théatrales bien connues pour se concentrer sur des projets
éducatifs, des expériences liés a un lieu et transversales. Au
cours de l'été 2008 Krétakor a été dissoute en tant que troupe
de répertoire. Schilling et deux nouveaux collaborateurs
sont en train d'élaborer de nouvelles activités se basant sur
des projets ayant pour théme [“escapologisme”. Parmi les
nombreux prix et récompenses qui lui ont été décernés, lun
des plus importants est le Prix Stanislavski qu’il a recu en
2005. En 2008 le Ministre de la Culture francais l'a nommé
Chevalier de 'Ordre des Arts et des Lettres.

er 1974 geborene Kiinstler hat bereits mit 17 Jahren damit

begonnen, im Theater zuerst als Schauspieler, dann aber auch

schon bald als Regisseur zu arbeiten. Bevor er damit begann,
an der Theaterakademie in Budapest Regie zu studieren, griindete
er 1995 die Gruppe Krétakor, mit der er auch wahrend seines
Studiums weiter zusammengearbeitet hat; daneben hat er diverse
Stiicke am auch international bekannten Theater Katona Jozsef auf
die Biihne gebracht und mit den Studenten des Nationaltheaters
von Straflburg das Stiick Platonov von A. Chekov (1999) aufgefihrt.
Seine wichtigste Arbeit am Theater Krétakor in jener Zeit war der
Baal von Brecht (1998), dessen internationaler Erfolg den Namen
Schilling in der Theaterwelt Europas bekannt gemacht hat. Nach
dem Abschluss der Akademie im Jahr 2000 - wo er u.a. Schiiler
von Gabor Székely gewesen ist - hat er zusammen mit Maté Gaspar
und einer Gruppe von Schauspielern am Krétakor in eine standige
Theatertruppe gebildet und pro Saison zwei bis drei Stiicke fiir ein
immer zahlreicheres Publikum realisiert. Seine internationale
Karriere auBerhalb des Theaters Krétakor war gekennzeichnet
durch Produktionen an der Schaubiihne in Berlin, dem Piccolo
Teatro in Mailand und dem Kasino des Burgtheaters in Wien. 2003
hat Schilling eine Version der Move von Chekov geleitet, die grofle
Anerkennung gefunden und internationale Preise gewonnen hat.
Dieses Werk bedeutete in seinem Schaffen einen wichtigen Schritt
vorwarts und hat dazu gefiihrt, dass das noch unabhéangige Krétakor
hohes Ansehen im Bereich der professionellen Theaterwelt in
Ungarn gefunden hat und in der ganzen Welt gefeiert wurde. In
seiner Rolle als kiinstlerischer Leiter der Gruppe hat er auch ihre
Fortentwicklung gefordert, indem er andere Regisseure einlud, ohne
allerdings je von seiner Linie fortlaufender Erneuerung abzuweichen.
2007 endete diese kiinstlerische Phase mit einer vor allem fiir
Auffiihrungen an den Oberschulen gedachten Version des Hamlet
von Shakespeare mit nur drei Schauspielern (hamlet.ws). In den
letzten Jahren hat sich Schilling von den bekannteren Theaterformen
abgewandt, um sich auf didaktische Projekte und auf sitespezifische
und Crossover- Erfahrungen zu konzentrieren. Im Sommer 2008
wurde die Theatertruppe Krétakor aufgeldst. Schilling und einige
neue Mitarbeiter verfolgen nun neue Wege, basierend auf Projekten,
die sich dem Thema der Befreiung von aller Art von Begrenzungen
widmen. Unter den vielen Anerkennungen und Preisen, die ihm
verliehen worden sind, ist einer der wichtigsten der Stanislawski-
Preis von 2005, und 2008 wurde er vom franzésischen Kulturminister
zum Ritter des Ordens der Kiinste und der Literatur ernannt.

Nato nel 1974, dall'eta di diciassette anni ha lavorato in teatro, dapprima come attore, lasciando presto
la recitazione per dedicarsi alla regia. Schilling ha fondato la compagnia Krétakér nel 1995, prima di
cominciare gli studi di regia presso [Accademia di Teatro di Budapest. Durante gli studi ha continuato a
lavorare con Krétakdr, ma ha anche messo in scena diverse produzioni presso il teatro Katona Jézsef, noto
a livello internazionale, e il Platonov di Checov (1999) con gli studenti del Teatro Nazionale di Strasburgo
Il suo lavoro pit importante con Krétakér in questo periodo & stato il Baal di Brecht (1998), il cui successo
internazionale ha fatto conoscere il nome di Schilling al mondo del teatro europeo. Dopo essersi laureato
allAccademia nel 2000 - dove é stato allievo di Gabor Székely - insieme a Maté Gaspar e ad un gruppo
di attori ha trasformato Krétakor in una compagnia stabile, realizzando da due a tre spettacoli a stagione
per un pubblico sempre crescente. La sua carriera internazionale al di fuori di Krétakor e stata segnata
da produzioni presso lo Schaubiihne di Berlino, il Piccolo Teatro di Milano, e il Casino del Burgteather di
Vienna. Nel 2003 Schilling ha diretto un'apprezzatissima versione de /l Gabbiano (Sirdj) di Checov, premiata
a livello internazionale. Quest'opera ha rappresentato un vero e proprio passo avanti e ha fatto si che
Krétakor - ancora indipendente - ottenesse un riconoscimento nel teatro professionale ungherese e
fosse acclamata in tutto il mondo. Con il suo ruolo di guida artistica della compagnia, ne ha assicurato
lo sviluppo invitando altri registi, senza mai abbandonare la propria ricerca di costante rinnovamento
Nel 2007 una riduzione per tre attori dellAmleto di Shakespeare (hamlet.ws), pensata principalmente per
essere messa in scena nelle scuole superiori, ha segnato la fine di un periodo artistico. Negli ultimi anni
Schilling si e discostato dalle forme teatrali pit note, per concentrarsi su progetti educativi e su esperienze
site-specific e ibride. Nell'estate del 2008 la compagnia di repertorio Krétakor é stata sciolta. Schilling e
un paio di nuovi collaboratori stanno intraprendendo attivita nuove, basate su progetti che riguardano il
tema dell’ “escapologismo”. Tra i molti premi e riconoscimenti che ha ricevuto, uno dei piu importanti € il
premio Stanislavski, conferitogli nel 2005. Nel 2008 ¢ stato nominato Cavaliere dell'Ordine delle Arti e delle
Lettere dal Ministero della Cultura Francese.
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As | was unable to investigate the different genres of theatre in depth at the Academy of Theatre and Film in Budapest, | founded Krétakor
Theatre in 1995. The performances |'ve staged over the years can be considered essays not just in form, but also in content. The question of
‘why?" was just as important for me as ‘how?". Meanwhile, as the head of a more and more recognised artistic community, taking a social
role interested me just as much. After twelve years | realized that the traditional frameworks of theatre are too narrow to help carry out my
ideas. Operating within structures did not favour the idea of a socially dedicated theatre, which aims to examine the usefulness of an artistic
product created in a certain context, so | disbanded the company and started building the new one on a new set of foundations. We have
started organising actions that aim to stimulate activity with the help of theatrical tools. The Apology of the Escapologist examines the popular
phenomenon of searching for the root of a certain problem in the other, not in oneself. It aims to express metaphorically the technology of
breaking out from depression, prompting first self-examination then rebirth, and finally, activities useful for a community. This is all spread
out on the map of a city: it invites us for a game and, by keeping to its rules, encourages a brave discovery. We have defined this genre as city
therapy, although it might even end up on the desk of a responsible minister as an educational tool.

Poniewaz w budapesztenskiej Akademii Teatru i Filmu nie bytem w stanie dogtebnie zbada¢ réznych rodzajéw teatru, w roku 1995
zatozytem Teatr Krétakor. Przedstawienia, ktore w ciggu tych lat wystawitem, mozna uwazac za szkice - nie tylko w formie, ale tez w tresci.
Pytania .. dlaczego?” i .jak?" byty dla mnie tak samo wazne. Rownoczesénie, jako lidera coraz bardziej uznanej spotecznosci artystycznej,
w tym samym stopniu interesowato mnie podejmowanie okreslonej roli spotecznej. Po dwunastu latach zrozumiatem, ze tradycyjne
ramy teatru sg zbyt ciasne, by poméc w realizacji moich pomystow. Dziatanie wewnatrz tych struktur nie sprzyjato idei teatru spotecznie
zaangazowanego, dazacego do badania uzytecznosci artystycznego produktu stworzonego w pewnym kontekscie, rozwigzatem wiec
zespot i zaczatem budowac nowy - na nowych podstawach. ZaczeliSmy organizowac dziatania, ktore maja na celu wykorzystanie narzedzi
teatralnych do stymulowania aktywnosci. Apologia Eskapisty bada popularne zjawisko szukania zrédta problemu w innym problemie, nie w
nim samym. Ma na celu metaforyczne wyrazenie technologii ucieczki od depresji, zachecania najpierw do przyjrzenia sie sobie, nastepnie
odrodzenia i, w koncu, dziatan pozytecznych dla spotecznosci. Wszystko to rozpisane jest na mapie miasta: zaprasza nas do gry i, poprzez
stosowanie sie do jej regut, zacheca do odwaznych odkryc¢. Okreslilismy ten rodzaj dziatania nazwa miejskiej terapii, chociaz mogtoby ono
nawet trafi¢, jako narzedzie edukacyjne, na biurko zajmujacego sie tymi sprawami ministra.

Comme je n'arrivais pas a examiner en profondeur les différents types de théatre a lAcadémie du Théatre et du Cinéma a Budapest, j'ai
fondé le Théatre Krétakor en 1995. Les spectacles que j'ai monté au cours des ans peuvent étre considérés comme des essais non seule-
ment dans leur forme mais également dans leur contenu. La question «pourquoi?» était tout aussi importante pour moi que «<comment?».
Pendant ce temps, en tant que leader d'une communauté artistique de plus en plus reconnue, le fait d'assumer un réle social m'intéressait
tout autant. Au bout de douze ans j'ai réalisé que les structures traditionnelles du théatre sont trop étroites pour aider a mettre en ceuvre
mes idées. Le travail au sein de structures ne favorisait pas l'idée d'un théatre consacré au social, ce qui vise a examiner L'utilité d'un produit
artistique créé dans un certain contexte. C’est pourquoi j'ai dissous la compagnie et j'ai commencé a construire la nouvelle sur une nou-
velle base. Nous avons commencé & organiser des actions qui visent a stimuler l'activité a laide d’outils de théatre. Eloge de l'escapologiste
examine le phénomene courant qui consiste a rechercher la racine d’un certain probleme dans l'autre, pas en soi-méme. Il vise a exprimer
métaphoriquement la technologie pour s'échapper de la dépression, en provoquant d'abord 'auto-inspection puis la renaissance et pour
finir des activités utiles a la communauté. Tout ceci est étalé sur la carte d'une ville: cela nous invite a un jeu, et en suivant ses regles,
encourage une découverte courageuse. Nous avons appelé ce genre la thérapie urbaine, bien qu'elle puisse méme finir sur le bureau d'un

ministre comme outil éducatif.

Da es mir an der Theaterakademie von Budapest nicht gelungen ist, die unterschiedlichen Theaterformen im Detail zu untersuchen, habe ich
1995 das Theater Krétakor gegriindet. Die Auffiihrungen, die ich in all diesen Jahren auf die Biihne gebracht habe, konnen als Essays betrachtet
werden, und zwar nicht nur wegen ihrer Form, sondern auch aufgrund ihres Inhalts. Die Frage des “warum?” war ebenso wichtig wie das
“wie?”. Da ich der Leiter einer immer bekannter werdenden Kiinstlergruppe war, habe ich mich in der Zwischenzeit auch dafiir interessiert, eine
soziale Rolle zu Gbernehmen. Nach zwélf Jahren habe ich verstanden, dass die traditionellen Grenzen des Theaters zu eng gesteckt sind, um
dariiber meine Ideale verwirklichen zu kénnen. Im Innern von eng eingegrenzten Strukturen arbeiten zu miissen war fiir meine Vorstellung von
einem sozial engagierten Theater nicht forderlich; einem Theater, was darauf abzielt, den Nutzen eines kiinstlerischen Produkts zu untersuchen,
das in einem bestimmten Zusammenhang geschaffen wurde. Deshalb habe ich die Gruppenarbeit gewahlt und damit begonnen, auf der
Grundlage von neuen, grundsatzlichen Vorstellungen eine andere Gruppe zu griinden. Wir haben damit begonnen, Aktionen zu veranstalten,
die darauf abzielen, die Aktivitat mit der Hilfe von Instrumenten zu stimulieren, die das Theater vorgibt. Die Apologie des Entfesselungskiinstlers
untersucht das bekannte Phdnomen der Suche nach den Wurzeln eines bestimmten Problems im Anderen und nicht in sich selbst. Es soll auf
metaphorische Weise die Technik ausdriicken, mit der man sich aus einer Depression befreien kann, indem es zuerst einmal zur Selbstanalyse
einladt, und dann zur Neugeburt und schlieflich zur gemeinniitzigen Aktivitat. All das wird mithilfe eines Stadtplans ausgefiihrt: Wir werden dazu
eingeladen, an einem Spiel teilzunehmen, und da wir uns an seine Regeln halten missen, lddt es zu einer mutigen Entdeckung ein. Wir haben
diese Vorgehensweise “stadtische Therapie” genannt, auch wenn sie sogar als eine Art von padagogischem Werkzeug auf dem Schreibtisch
eines verantwortungsbewussten Ministers landen konnte.

Dal momento che allAccademia di Teatro di Budapest non riuscivo ad investigare profondamente i diversi generi di teatro, ho fondato il
Teatro Kretakor nel 1995. Gli spettacoli che ho messo in scena negli anni possono essere considerati come dei saggi, non solo nella forma
ma anche nel contenuto. La questione del “perché?” era altrettanto importante di quella del “come?”. Allo stesso tempo, in quanto capo
di una comunita artistica sempre pil riconosciuta, mi interessava altrettanto assumere un ruolo sociale. Dopo dodici anni ho capito che i
limiti tradizionali del teatro sono troppo ristretti per portare avanti i miei ideali. Lavorare all'interno di strutture definite non favoriva lidea
di un teatro socialmente impegnato, finalizzato ad esaminare lutilita di un prodotto artistico creato in un determinato contesto, cosi ho
sciolto la compagnia e ho cominciato a costruirne una nuova, sulla base di un nuovo insieme di criteri fondamentali. Abbiamo cominciato
ad organizzare delle action mirate a stimolare lattivita con l'aiuto di strumenti teatrali. LApologia dell’Escapologista esamina il fenomeno
popolare della ricerca delle radici di un determinato problema nell’Altro, e non in se stessi. Ha il fine di esprimere metaforicamente la
meccanica di un crollo depressivo, incitando dapprima all'autoanalisi, poi alla rinascita e infine ad attivita utili alla comunita. Tutto cio
si estende sulla mappa di una citta: ci invita a prendere parte ad un gioco e, dovendoci attenere alle sue regole, incoraggia una scoperta
coraggiosa. Abbiamo definito questo genere “terapia cittadina”, anche se potrebbe perfino finire sulla scrivania di un ministro responsabile,
come strumento educativo.
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n approximately twenty years, Francois Tanguy and the Radeau

have presented a body of work whose coherence of reflection

and proposition is unequalled in contemporary theatre. The
final overall design is one that interrogates constantly the possi-
bilities of dramatic art: not contemporary or classical drama, but
the intrinsic nature and limits of dramatic representation. The
direction of the Radeau has clearly demonstrated a project the
nature of which has no real dramatic precedent, although the
scene and instruments of representation themselves remain un-
changed. But what is sensed, felt in the most incisive manner is
its dramatic nature and that it draws upon something powerful,
something that should have remained hidden. This is not, how-
ever, an archaeology or anthropology of the theatre even if each
title, for one reason or another, evokes a dramatic situation. Such
as Mystere Bouffe (1986), Jeu de Faust (1987), Woyzeck-Biichner-
Fragments forains (1989), Chant du Bouc (1991), Choral (1994), Ba-
taille du Tagliamento (1996), Orphéon (1998), Les Cantates (2001)
and Coda, created in 2004. However, the discourse of dramatic art
does not simply invest the textual centre: this latter finishes by
being the most distant and remote, that which the intertwining of
different dramatic modalities allows to appear and impose itself
as the only possible in a given context, in a specific work state.
In this mode of expression, there is no order of priority among
the elements, the text itself is nothing but one critical moment
among others, seen from the interior of multiple reflections; and
the actors, the vocal mode, the presentation-representation, the
décor-decors, the precise and strong musical line of these totali-
ties determine particular stances and postures of what originally
is a stage and which, in essence, never ceases to arrange itself
in series of vanishing lines from the place of its emergence. One
cannot say that it is a question of a theatre within a theatre, it
is more like its contrary: while the one withdraws into itself in
a state of almost paranoid introspection, the other reaches out
in search of all the exteriors that the theatre offers. It is thus a
theatre which escapes from itself, which abandons the terrain
because this setting has become historically and politically in-
capable of signifying what needs to be done and said; a theatre
which stresses the gulf which has opened up between creative
expression and the bureaucracies of the « thing» that is thea-
tre. Escaping yet without renouncing for an instant the stage, the
work that the stage involves and demands, nor the necessary
distances which lead it to a determinate space, a mental and
visual clarity, the result of continual experimentation carried out

Substances
Gestosci
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teatr Radeau zaprezentowali catoksztatt pracy, ktorej

spojnosc refleksji i wypowiedzi nie ma sobie rownych we
wspotczesnym teatrze. W ogolnym zamysle jest ona nieustannym
pytaniem o mozliwosci sztuki dramatycznej: nie o mozliwosci dra-
maturgii, czy to wspotczesnej czy klasycznej, tylko o wewnetrzng
nature i ograniczenia przedstawienia dramatycznego. Realizacje
Radeau jasno ukazujg nam projekt, ktorego ksztatt artystyczny nie
ma precedensu, cho¢ niezmienione pozostajg tradycyjne miejsca
reprezentacji teatralnej, wykorzystujace zwyczajowe Srodki wyra-
zu. Tym jednakze, co odczuwa sie najbardziej przejmujaco, jest
ich teatralnosc¢ czerpana z czego$ poteznego i ukrytego. Nie jest
to archeologia, ani nawet antropologia teatru, nawet jesli kazdy
tytut, z takiego czy innego powodu, przywotuje pewna sytuacje
dramatyczna. Tak jest w przypadku Mystere Bouffe (1986), Jeu de
Faust (1987), Woyzeck-Biichner-Fragments forains (1989), Chant
du Bouc (1991), Choral (1994), Bataille du Tagliamento (1996), Or-
phéon (1998), Les Cantates (2001) i Coda* z roku 2004. Jednak dy-
skurs sztuki dramatycznej nie koncentruje sie wytacznie na pracy
nad tekstem; ten ostatecznie pozostaje daleki, odlegty, i dopiero
przeplatanie sie roznych wariacji dramatycznych pozwala mu
ukazac i narzucic sie jako mozliwosci jedynej w danym kontekscie,
na scisle okreslonym etapie pracy. W tej formie artystycznej ek-
spresji nie ma zadnego prymatu jednego elementu nad innymi,
sam tekst nie jest niczym wiecej, jak tylko jednym z krytycznych
momentéw wsrod wielu innych, postrzeganych od wnetrza wie-
lokrotnych odbi¢; za$ aktorzy, modus wokalny, prezentacja - re-
prezentacja, sceneria czy scenerie, precyzyjna i niezwykle moc-
na linia muzyczna tych catosci okreslaja w kazdym momencie
postawy sktadajace sie na poszczegélne sceny, ktére, w istocie,
nieustannie uktadajg sie w linie, zanikajace juz od punktu, w kto-
rym sig zaczety. Nie mozna powiedzie¢, ze chodzi o teatr w teatrze,
a raczej o jego przeciwienstwo: o ile ,teatr w teatrze” wycofuje
sie sam w siebie w niemal paranoidalnej introspekcji, ten siega
w poszukiwaniu catej zewnetrznosci, jaka da¢ moze teatr. Jest to
zatem teatr, ktory ucieka od samego siebie, ktory opuszcza swoje
terytorium, poniewaz nie jest ono juz w stanie historycznie i poli-
tycznie wyznaczac tego, co nalezy zrobic i powiedzie¢; teatr, ktory
ktadzie nacisk na przepas¢, jaka rozdzielita tworczg ekspresje
od modusu komunikacyjnego wpisanego - w mniejszym lub
wiekszym stopniu - w biurokracje .rzeczy” teatralnej. Ucieka
jednak nie wyrzekajac sie ani na chwile sceny, pracy, z ktora sce-
na sie wiaze i ktérej wymaga, ani nawet niezbednych odlegtosci,
ktore wyprowadzajg jg do okreslonej przestrzeni, do klarownosci

Na przestrzeni okoto dwudziestu lat Francois Tanguy i



n vingt ans environ, Francois Tanguy et le Radeau ont pré-

senté un travail qui, par la cohérence des réflexions et des

propositions, n'a pas eu d'égal dans le panorama du théatre
contemporain. Le dessein général qui en résulte est le question-
nement constant des possibilités de la dramaturgie: non pas de
la dramaturgie contemporaine ou classique, mais simplement de
leur propre dramaturgie. Les mises en scéne du Radeau ont, en
effet, clairement exposé un projet dont le faconnement n'avait pas
de véritables enracinements dans quelque chose dont on aurait pu
dire que ca existait déja, méme si, les lieux d'investissement ont
été les lieux habituels de la représentation, avec les moyens les
plus ordinaires qui soient. Ce que l'on pressent, de maniere plus
incisive, c'est que ca vient du théatre et que ca y fouille puissam-
ment quelque chose, un quelque chose qui aurait été laissé de
coté. Ce n'est pourtant pas une archéologie ou une anthropologie
du théatre, méme si chaque titre, pour une raison ou une autre,
résonne dans ce qu'il renvoie a une situation de théatre. Ainsi pour
Mystére Bouffe (1986), Jeu de Faust (1987), Woyzeck-Biichner-Frag-
ments forains (1989), Chant du Bouc (1991), Choral (1994), Bataille
du Tagliamento (1996), Orphéon (1998), Les Cantates (2001) et Coda,
créé en 2004. Mais le discours sur la dramaturgie n'investit pas
seulement le travail autour du texte: celui-ci est méme ce qui finit
par étre le plus éloigné, le plus distant, ce que Uentrecroisement
des différentes modalités dramatiques laisse enfin surgir et impo-
se comme seule situation possible dans un contexte donné, dans
un état précis du travail. Dans ce mode de lexpression, il n'y a
pas de primauté de quelque chose sur d'autres éléments: le texte
n'est qu'un moment critique parmi d'autres, pris a lintérieur de
réflexions multiples; et les acteurs, le mode vocal, la présentation-
représentation, le décor ou les décors, la ligne musicale précise et
tres forte de ces ensembles déterminent a chaque moment des
postures particulieres de ce qui est au départ une scene et qui,
en réalité, ne cesse de s'organiser en lignes de fuite depuis le lieu
méme de sa profération. On ne peut pas dire qu'il s'agit de théatre
dans le théatre, ce serait méme son opposé: autant lun se replie
sur lui-méme dans une introspection presque paranoiague, autant
l'autre se déplie, cherchant a capter toutes les extériorités dont les
situations du théatre lui permettent de disposer. C'est alors un
théatre qui échappe, qui quitte ses lieux parce que, a un moment
donné, ceux-ci deviennent historiquement et politiquement inca-
pables de signifier ce qu'ily a a faire, a dire; un théatre qui souligne
l'écart qui s'est creusé dans ce temps entre un mode d'expres-
sion créatrice et un mode de communication plus ou moins inscrit
dans les bureaucraties de la «chose» théatrale. Echapper donc,
sans pourtant renoncer un seul moment a ce qu'est une scéne, au
travail que cela implique et exige, ni méme aux distances néces-

n zwanzig Jahren haben Francois Tanguy und das Théatre du Radeau

ein Werk vorgestellt, das aufgrund der Konsequenz der Reflexionen

und der Vorhaben im Panorama des zeitgendssischen Theaters
seinesgleichen sucht. Der sich abzeichnende Masterplan ist ein standiges
Sich Infrage Stellen der Moglichkeiten der dramatischen Dichtkunst: Nicht
die zeitgendssische oder die klassische Dramaturgie, sondern einfach
ihre eigene Dramaturgie. Die Auffihrungen des Théatre du Radeau haben
ganz deutlich ein Vorhaben ohnegleichen begonnen, obgleich es aus den
Ublichen Darstellungsorten und Werkzeugen besteht. Was am meisten
auffallt, ist, dass es durch und durch Theater ist und sie erreichen etwas
Machtvolles, das sonst versteckt geblieben ware. Gleichwohl handelt es
sich nicht um eine Archaologie oder Anthropologie des Theaters, auch
wenn jeder Titel aus dem einen oder dem anderen Grund ein bekanntes
Drama evoziert. Das gilt fiir Mystére Bouffe (1986), Jeu de Faust (1987),
Woyzeck-Biichner- Jahrmarktfragmente (1989), Chant du Bouc (1991,
Choral (1994), Bataille du Tagliamento (1996), Orphéon (1998), Les Cantates
(2001) und Coda aus dem Jahr 2004. Jedenfalls betrifft dieser Diskurs
liber die Dramaturgie nicht allein den Textapparat: der wird schlief3lich
sogar zum am meisten entfernten und abgelegenen Element. Erst das
Zusammenflechten verschiedener dramatischer Art und Weisen ldsst
schlielich diesen Text auftauchen und sich als den einzig Maglichen
in einem gegebenen Kontext in einem spezifischen Stadium der Arbeit
durchsetzen. In dieser Ausdrucksart gibt es keine Prioritdtsrangordnung
der Elemente: es ist also nichts anderes als ein kritisches Moment unter
anderen, das in einem Prozess vielfacher Reflexionen entsteht. Die
Schauspieler, der Einsatz der Stimmen, die Vorstellung-Darstellung,
das Biihnenbild, der starke und prazise, geradezu musikalische Verlauf
dieser Gesamtheit bestimmen in jedem Moment bestimmte Ordnungen
von dem, was urspriinglich eine Szene war, das sich jedoch tatsachlich
jeweils neu entlang einer Reihe von Fluchtlinien anordnet, die vom Ort
des Auftretens dieser Szene ausgehen. Man kann nicht sagen, dass es
sich um Theater im Theater handeln wiirde, eher um sein Gegenteil: so
sehr das erste in einem fast paranoiden Zustand der Introspektion auf
sich selbst bezogen ist, so sehr 6ffnet sich das andere in Richtung einer
Erforschung der gesamten Ausrichtung auf das aufler ihm liegende,
liber die das Theater verfiigt. Dann ist es ein fliehendes Theater, das die
gewohnten Orte verldsst, weil diese in einem bestimmten historischen
Moment unfahig werden, auf historischer und politischer Ebene das
auszudriicken, was getan und gesagt werden muss. Es ist ein Theater, das
das mit der Zeit eingetretene Auseinanderfallen zwischen dem kreativen
Ausdruck und einer Art der Kommunikation, die der Theaterbiirokratie
mehr oder weniger eingeschrieben ist, unterstreicht. Fliehen also, ohne
jedoch auch nur einen Augenblick auf die Biihne und auf die Arbeit zu
verzichten, die diese mit sich bringt und auch verlangt, ebenso wenig auf
den notwendigen Abstand, die die Biihne in Richtung eines bestimmten
Raums fiihrt, in Richtung einer mentalen und visuellen Klarheit, Ergebnis
eines andauernden ,gemeinschaftlichen” Experiments: in diesem Sinne
kann man nicht an Tanguy denken, ohne an das Théatre du Radeau zu

In circa vent'anni, Francois Tanguy e il Radeau hanno presentato un lavoro che, per la coerenza delle riflessioni
e dei propositi, € senza pari nel panorama del teatro contemporaneo. Il disegno globale che emerge ¢ il costante
interrogarsi sulle possibilita della drammaturgia: non la drammaturgia contemporanea o quella classica, ma
semplicemente la loro propria drammaturgia. Le messe in scena del Radeau hanno chiaramente messo in luce
un progetto che non ha precedenti, benché i luoghi della rappresentazione siano quelli abituali e gli strumenti
i pits ordinari. Cio che si percepisce nella maniera pil incisiva & la sua natura teatrale e il suo attingere da
qualcosa di potente, che sarebbe altrimenti rimasto nascosto. Tuttavia, non si tratta di un‘archeologia o di
un‘antropologia del teatro, anche se ogni titolo, per una ragione o per laltra, evoca una situazione drammatica.
E cosi per Mystére Bouffe (1986), Jeu de Faust (1987), Woyzeck-Biichner-Fragments forains (1989), Chant du
Bouc (1991), Choral [1994), Bataille du Tagliamento (1996), Orphéon (1998), Les Cantates (2001) e Coda, realizzato
nel 2004. Ad ogni modo, il discorso sulla drammaturgia non riguarda esclusivamente l'apparato testuale:
quest'ultimo finisce addirittura per essere il pil distante e remoto, quello che lintrecciarsi di diverse modalita
drammatiche lascia infine emergere e imporsi come il solo possibile in un dato contesto, a uno stadio specifico
del lavoro. In questa modalita espressiva, non esiste un ordine di priorita tra gli elementi, il testo non € altro
che un momento critico tra gli altri, concepito all'interno di riflessioni multiple; e gli attori, luso della voce,
la presentazione-rappresentazione, l'allestimento o gli allestimenti, landamento musicale forte e preciso di
questi insiemi determinano in ogni momento degli assetti particolari di cio che era in origine una scena, e
che, in realta, non smette mai di disporsi lungo una serie di linee di fuga a partire dallo stesso luogo della
sua comparsa. Non si puo dire che si tratti di teatro nel teatro, piuttosto del suo contrario: tanto il primo si
ripiega su se stesso in uno stato di introspezione quasi paranoica, quanto laltro si apre verso la ricerca di tutta
l'esteriorita di cui il teatro dispone. E allora un teatro che fugge, che abbandona i suoi luoghi perché, in un dato
momento, questi diventano incapaci di esprimere a livello storico e politico cio che si deve fare e dire; un teatro
che sottolinea il divario creatosi nel tempo tra lespressione creativa e un modo di comunicare pili 0 meno
inscritto nella burocrazia della «cosa» teatrale. Fuggire dunque, senza rinunciare tuttavia un solo momento a
quello che ¢ la scena, al lavoro che questa implica ed esige, né alle distanze necessarie che la conducono verso
un determinato spazio, verso una chiarezza mentale e visiva, risultato di una sperimentazione continua fatta in
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within a community: it is in this sense that Tanguy is unthinkable
without the Radeau, nor the Radeau without Tanguy. What are
the consequences of this? Not a school, but something resem-
bling a chorale, as is indicated by one of the presentations: cho-
rale in the sense of one who would play and sing with, together,
a totality from which the «chorus» of each one escapes through
an unravelling, leaving trails of a material part of the theatre,
of theatricality, far from shows, a material released in the criti-
cal visitation of a dramatic time and place. A time and a place
removed from the theatre — which s left to one side and taken
into account - out of place, bordered, impregnable, suspended
like a musical «tempo», and which whilst letting itself be seen,
hides furtively from any attempt of appropriation, yet appropri-
ate and suited to something, albeit placed on a suspended line
of transformations. Then came the material and temporal deci-
sion to abandon all restricted spaces for something that is new,
while still belonging to a tradition of marginal theatre. The place
was originally the «Le Mans Foundry», known now as the «Tent»,
a place which signifies the remoteness from of towns, prefer-
ring junctions and crossroads, places of transit, rest and journey.
This radicalisation has been stunning, not simple because it took
place in a limited amount of time and space, but above all be-
cause it clarified the possibility of the passage towards action,
that is to say, sweeping aside theatre space and each of its ele-
ments as classically conceived. The space of this new distance
is no longer a place, but a movement of machines in the most
material sense of the term, given to see and hear, in a series of
high and low, wide and deep, of diagonal, avoiding centrality and
ellipsis, focalisation and opacity, whilst keeping the astonishing
mastery of the new poetics of this theatre. Even more than previ-
ous work, the game framework plateau of Cantates and Coda is
held by a sonic column which seems to determine the appre-
hension of work, but which in reality combines in its depth the
«substances» of the Radeau Theatre. The particular treatment of
actors, the precision in decor and light and above all the totality
of movement and dynamics which gives back a musical effect to
the «affective» dimension inseparable from all these elements
in unison. Immersed in the immanent body of the theatre, in
the elaboration of something that no one can know whether it
has been or will be, the work liberates a tension and a vibration
which frees itself to become a field of paths where expressions,
poetries, texts, gestures, music and machines throw themselves
into the discovery of their own development and knowledge in
the political and humorous heart of a possible modernity.
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mysli i obrazu, owocu bezustannego ,wspdlnego” eksperymento-
wania: w tym sensie Tanguy jest nie do pomyslenia bez Radeau,
a Radeau bez Tanguy. Co daje to w efekcie? Nie szkote, ale co$
w rodzaju choru, jak wskazuje jeden ze spektakli: choralnos¢ w
znaczeniu jednego, ktéry gra i Spiewa, wraz z, zespotem, z ktore-
go ..chor” poszczegolnych gtosow wymyka sig strzepami, pasma-
mi materii wtasciwe] teatrowi, teatralnosci, dalekiej jednak od
spektakularnosci; materii wyzwolonej w krytycznym nawiedzeniu
miejsca i czasu teatralnego. Miejsce i czas poza teatrem - to, co
zostaje z boku i to, co uwzgledniamy - przesuniete, skrecone,
nieuchwytne, zawieszone jak muzyczne ,tempo”, to, co pozo-
staje widzialne, wymykajace sie ukradkiem wszelkim probom
przywtaszczenia, a jednak przystosowane i dobrane do czegos,
cho¢ umieszczone na zawieszonej linii przemiany. Potem, w
kontekscie materialnym i czasowym, nadeszta decyzja o porzu-
ceniu wszystkich ograniczajacych miejsc dla czegos, co jest nowe,
wecigz jednak przynalezac do tradycji teatru marginalnego. Miej-
scem tym byta pierwotnie ,,.La Fonderie du Mans”, dzi$ znana jako
.Tente”*, miejsce, ktoére oznacza oddalenie od miasta w strone
krzyzujacych sie i przecinajacych drég, punktow przejscia, odpo-
czynku i podrézy. Radykalizacja zdumiewajaca, nie tylko dlatego,
ze nastapita w dos¢ krotkim czasie, ale przede wszystkim dlatego,
ze ukazata w catej jaskrawosci mozliwos¢ przejscia do dziatania,
to znaczy rozdzielenia klasycznej przestrzeni teatralnej i kazdego
z jej tradycyjnie rozumianych elementow: aktorow, tekstu, deko-
racji, muzyki. Przestrzen tej nowej odlegtosci nie jest juz miej-
scem, ale ruchem maszyn w najbardziej materialnym tego stowa
znaczeniu, ruchem, ktéry mozna zobaczyc i ustyszeé¢, w seriach
wysokich i niskich, szerokich i gtebokich, ukosnych, unikajacych
wysrodkowania i elipsy, koncentracji i nieprzezroczystosci,
zachowujac jednak zadziwiajace opanowanie warsztatowe nowej
poetyki tego teatru. W stopniu jeszcze wigkszym niz w poprzed-
nich pracach, watki scenicznych gier Cantates i Coda podtrzymuje
dzwiekowy kregostup, ktory wydaje sie okreslac rozumienie pra-
cy, ale w rzeczywistosci taczy w swojej gtebi .. gestosci” Radeau.
Szczegolne traktowanie aktorow, precyzja budowania dekoraciji i
Swiatet, a przede wszystkim ruch i dynamika catosci dodajg do
muzycznos$ci wymiar ,.afektywny” nieodtaczny od wszystkich tych
elementow razem wzigtych. Przy zanurzeniu w immanentnosci
materii teatralnej, w pracy nad czym$, czego przysztosci i
przesztosci nikt nie zna, praca ta wyzwala napiecie i wibracje, kto-
re zamieniaja sie w pole Sciezek, gdzie ekspresja, poezja, teksty,
gesty, muzyka i maszyny rzucajg si¢ w wir odkrywania wtasnego
rozwoju i poznania, w samym politycznym i humorystycznym ser-
cu mozliwej wspotczesnosci.



saires qui la conduisent a un espace délibéré, a une clarté men-
tale et visuelle, résultat d'une expérimentation continuelle faite
en «commun»: dans ce sens, Tanguy n'est pas pensable sans le
Radeau, ni celui-ci sans lautre. Ca aboutit a quoi? Non pas a une
école, mais a quelque chose de choral, comme lindique lun des
spectacles: choralité au sens d'un qui jouerait, qui chanterait avec,
ensemble, un ensemble d'oui le « cheeur » de chacun s'échapperait
par effilochures, par trainées d'une matiére propre au théatre, a
la théatralité, loin du spectacle, une matiere déchainée dans la vi-
sitation critique du lieu et du temps théatral. Un lieu et un temps
a lécart du théatre — ce qui est laissé de coté et que lon prend
en compte — déplacés, biaisés, imprenables, suspendus comme
un «tempo» musical, et qui, tout en se laissant voir, se dérobent
furtivement a lentreprise de lappropriation, et pourtant approprié
et adéquat a quelque chose, mais le placant sur la ligne suspen-
due des transformations. Puis matériellement, dans le temps, est
venue la décision de quitter tout lieu exigu pour quelque chose qui
est neuf, tout en appartenant a une tradition du théatre restée ou
mise de c6té. Ce lieu a été d'abord la «Fonderie du Mans», puis
aujourd’hui la «Tente», lieu qui signifie une distance des villes,
préférant des croisements, des carrefours, des endroits de passa-
ge, d'arréts et de voyages. Cette radicalisation a été étonnante, non
seulement parce qu'elle a eu lieu en un temps assez court, mais
surtout parce qu'elle rendait claire la possibilité d'un passage a
l'acte, c'est-a-dire écarter espace théatral classique et chacun de
ses éléments: acteurs, texte, décors, musique. Lespace de cette
nouvelle distance n'est plus un lieu, mais un mouvement de ma-
chines au sens le plus matériel du mot, donné a voir et a entendre,
en des séries de haut et de bas, de large et de profond, de dia-
gonal, évitant centralité et ellipse, focalisation et opacité, gardant
pourtant la maitrise étonnante des effets de ce théatre d'ou renait
le flottement d’'une poétique nouvelle. Plus encore que les travaux
précédents, les trames des jeux de plateau des Cantates et de Coda
sont tenues par une colonne sonore qui semble déterminer lap-
préhension du travail, mais qui en réalité méle dans sa profondeur
les «consistances» du théatre du Radeau. Le traitement particulier
des acteurs, la précision de ce qui se constitue en décor et lumiére,
et surtout le mouvement et les dynamiques d’ensemble redonnent
a leffet musical une dimension «affective» indissociable de tous
ces éléments mis en commun. Plongeant dans limmanence du
corps du théatre, de ce qui s'élabore en quelque chose dont per-
sonne ne peut savoir ce qu'il a été, ni ce qu'il sera, le travail libére
une tension et une vibration qui se délivrent comme champs de
parcours oU phrases, poésies, textes, gestes, musiques et machi-
nes s'élancent a la découverte de leurs savoirs et de leurs devenirs
au cceur méme, humoristique et politique, d'une contemporanéité
possible.

denken, und an Letzteres nicht, ohne an Ersteren zu denken. Wohin fiihrt
all dies? Nicht zu einer Schule, aber zu etwas Chorartigem, wie es auch in
einem der Stiicke angedeutet ist: Vielstimmigkeit im Sinne des einzelnen,
der .. mit X spielt”, .mit X singt”, ..gemeinsam”, ein ,Alles”, von dem der
.Chor” eines jeden sich loslost und ausfranst, wobei er Streife einer
eigenen Materie des Theaters hinterldsst, der Theaterhaftigkeit, weitab
des Schauspiels, eine Materie, die von der kritischen Uberprufung der Zeit
und des Ortes des Theaters losgeldst ist.

Eine Zeit und ein Ort weitab vom Theater - das beiseite gelassen wird, doch
dem man Rechnung tragt - Entriickte, Verfalschte, nicht zu Greifende,
die in der Luft hangen wie ein musikalisches Tempo und die sich wohl
betrachten lassen, sich jedoch verstohlen jedem Versuch der Aneignung
entziehen, so sehr er auch passend und angemessen sein mag, indem
sie ihn auf die hangende Linie der Verwandlungen stellen. Dann ist man
materiell zur Entscheidung libergegangen, die beengten Rdume fiir etwas
Neues aufzugeben, etwas, das noch zu einer Randtradition des Theaters
gehore. Dieser Ort ist zunéchst die ,,Fonderie (Schmelzhiitte) von Mans”
(das franzésische Verb fondre, schmelzen, liegt nahe beim Verb fonder,
griinden, weswegen der Name im Franzosischen beide Assoziationen
wecken kdnnte, zumindest aber zwingend die erste A.d.U.), die heute das
.Zelt” geworden ist, also ein Ort, der eine Distanz von der Stadt andeutet
und der Kreuzungen, Durchfahrts-, Halte- und Reisebereiche vorzieht.
Diese Radikalisierung ist verbliiffend gewesen, nicht nur, weil sie in relativ
kurzer Zeit geschehenist, haben sondernvorallem, weil sie die Mdglichkeit
des Ubergangs zur Aktion deutlich gemacht hat, will heiBen das Sich
Entfernen vom klassischen Theaterraum und von jedem seiner Elemente:
Schauspieler, Text, Bihnenbild, Musik. Der Raum dieser neuen Distanz ist
kein Ort mehr, sondern eine Bewegung von Maschinen im konkretesten
Sinne des Begriffs, die man sieht und erfasst, in einer Reihe von Hochs
und Tiefs, in der Weite und in der Tiefe, in der Diagonale, wobei die
Zentralitat und die Ellipse, die Fokussierung und die Halbdurchsichtigkeit
vermieden werden, jedoch eine erstaunliche Kontrolle iber die Effekte
dessen beibehalten wird, aus dem eine neue Poetik wiedergeboren wird.
Mehr noch als in den vorhergehenden Werken werden die Handlungen
und das Gewebe der Biihnenstruktur von Cantates und Coda von Musik
getragen, die das Verstandnis des Werkes zu bestimmen scheint, doch
die in Wirklichkeit in ihrer Tiefe die .Inhalte” des Théatre du Radeau
vermischt. Die Einzelarbeit mit den Schauspielern, die Prazision der
Ausstattung und der Beleuchtung, vor allem aber die Bewegung und
die Gesamtdynamik verleihen dem Toneffekt eine von allen vereinten
Elementen untrennbare ., Gemits”-Dimension. Indem diese Arbeit sich
in die Immanenz des Theaterkdrpers hineinversenkt, in die Ausarbeitung
einer Sache, von der keiner wissen kann, ob sie gewesen ist oder sein
wird, geht von dieser Arbeit eine Spannung und eine Vibration aus, die sich
in tausend Bachlein ergieBen, in denen Satze, Gedichte, Texte, Gesten,
Musik und Maschinen sich auf der Entdeckung ihres Wissens und ihres
Werdens dem humoristischen und politischen Herzen einer mdglichen
zeitgendssischen Moderne entgegenschleudern.

«comune»: in questo senso non si puo pensare a Tanguy senza il Radeau, né a questo senza il primo. A cosa
porta tutto cio? Non ad una scuola, ma a qualcosa di corale, come indicato da uno degli spettacoli : coralita nel
senso del singolo che “reciterebbe con”, “canterebbe con”, “insieme”, un “tutto” da cui il «coro» di ognuno si
distaccherebbe sfilacciandosi, lasciando strisce di una materia propria del teatro, della teatralita, lontana dallo
spettacolo, una materia sganciata nella visitazione critica del tempo e del luogo teatrali. Un tempo e un luogo
lontani dal teatro - che & lasciato da parte ma di cui si tiene conto - dislocati, falsati, inafferrabili, sospesi come un
«tempo» musicale e che, lasciandosi guardare, si sottraggono furtivamente ad ogni tentativo di appropriazione,
per quanto appropriato e adeguato, ponendolo sulla linea sospesa delle trasformazioni. Poi, materialmente, si
@ giunti alla decisione di abbandonare gli spazi ristretti per qualcosa di nuovo, che appartenesse ancora ad una
tradizione teatrale marginale. Questo luogo é stato dapprima la «Fonderia di Mans», divenuta oggi la «Tenda»,
luogo che indica una distanza dalle citta, preferendo incroci, crocevia, zone di passaggio, di sosta e di viaggio
Questa radicalizzazione ¢ stata stupefacente, non soltanto perché & awvenuta in un tempo piuttosto breve,
ma soprattutto perché ha reso chiara la possibilita di passare all’azione, owvero di allontanarsi dallo spazio
teatrale classico e da ciascuno dei suoi elementi: attori, testo, allestimenti, musica. Lo spazio di questa nuova
distanza non & pit un luogo, ma un movimento di macchine nel senso pit concreto del termine, che si vede e si
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recepisce, in una serie di alti e bassi, in ampiezza e profondita, in diagonale, evitando la centralita e Lellisse, la
focalizzazione e l'opacita, conservando pertanto un sorprendente controllo sugli effetti di questo teatro da cui

rinasce una nuova poetica. Ancor piu che nelle opere precedenti, le trame della struttura scenica di Cantates e
di Coda sono supportate da una colonna sonora che sembra determinare la comprensione dell'opera, ma che
in realta mescola nella sua profondita i «contenuti» del Théatre du Radeau. Il lavoro particolare con gli attori,
la precisione dell'allestimento e delle luci, soprattutto il movimento e le dinamiche d'insieme restituiscono
all'effetto sonoro una dimensione «affettiva» indissolubile da tutti gli elementi accomunati. Immergendosi
nellimmanenza del corpo del teatro, nell'elaborazione di qualcosa che nessuno pud sapere se ¢ stato o se
sara, il lavoro emana una tensione e una vibrazione che si liberano in mille rivoli dove frasi, poesie, testi, gesti,
musiche e macchine si lanciano alla scoperta del loro sapere e del loro divenire al cuore stesso, umoristico e
politico, di una contemporaneita possibile.
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orking on the theme. It's an expression used by Ar-
Wtaud, in his Van Gogh. Working on the theme comes

down to concentration on a theme, something re-
peated indefinitely that seeks to grasp, by repeating a single
phrase, the totality of its variations. Working on the theme, re-
peating it time after time, defines a field of work whose basis
lies not in the uncertainty of its form, but in its essence, its
solid core, perpetually redefined, its affirmation in the crea-
tive space of thought put into action. This activity of research,
which could seem hesitant, tentative, actually underlines what
confirms its strength, what determines the power of the pos-
sible. It methodically lays out the possibilities, constantly re-
peating its basic form of reflection. Ricercar, in the true sense
of the word borrowed form the Italian, signifies not only a new
investigation but the re-statement of what it finds, a definition
which is forever temporary. The work on the theme becomes
the basis of the theme, a basis which grasps only what is at the
core of its power and extracts from it a response that is con-
centrated in its character of that moment. A response which,
while establishing itself as a solution for the time being, con-
tains all the tracks through which it can make its variations, its
future possibilities, and thus remains incomplete, in suspense.
This indirect or implied questioning in the word Ricercar is es-
sential, in that it can trace and retrace space, emptying and
refilling it from every side - above, below, before, behind, di-
agonally - in order to establish its body, its corpus, something
that cannot be reduced to material or means other than those
which appear in that immediate statement, which makes it at
once a sign, something graphic, and something beneath the
sign, a movement, a series in movement.

()

Who looks and who sees? What do we look at and what do we
see? The long-range perspective of the stage is also looking
and seeing, shimmering in this speculative reflection, turning
into both a slice of palpable, present time and an expectation
where the question of looking and seeing resonates from one
side to another - stage and audience - like a persistent echo,
suspending the question and its answer in the longest possible
time of perception and response: like the time between setting
up and taking a photographic view. It is the sounding of an alert

On the Theme - Study on Ricercar

Goghu. Praca nad motywem oznacza skoncentrowanie

sie na motywie, powtarzanym bez konca, w celu
uchwycenia, przez powtarzanie pojedynczej frazy, wszystkich
jego wariacji. Praca nad motywem, jego wielokrotne
powtarzanie, zakresla pole pracy, ktérej podstawa jest nie
niepewnosc jej formy, ale jejistota, jej trwaty rdzen, bezustanne
przedefiniowywanie, jej afirmacja w kreatywnej przestrzeni
mysli i zrodzonego z tej mysli dziatania. To poszukiwanie,
ktore moze sie wydawac niezdecydowane, petne wahania,
w rzeczywistosci podkresla to, co wskazuje na jego wartosg,
co okresla site mozliwosci. Jest wyjasnieniem metodycznej
realizacji potencjalnych mozliwosci, ciagtego powtarzania
podstawowejformyrefleksji. Ricercar,wprawdziwymznaczeniu
tego stowa, pochodzacego z jezyka wtoskiego, oznacza nie
tylko nowe poszukiwanie, ale takze ponowne przedstawienie
jego wynikow, definicje, ktéra zawsze jest tymczasowa. Praca
nad motywem staje sie podstawa motywu, podstawa, ktéra
ujmuje tylko to, co jest istota jego sity, i wydobywa z niego
reakcje, ktora koncentruje sie na charakterze danej chwili.
Reakcje, ktora, cho¢ staje sie tymczasowym rozwigzaniem,
zawiera wszystkie Sciezki, ktore moga ja doprowadzi¢ do
wariacji, przysztych mozliwosci, i dlatego tez pozostaje ona
niepetna, zawieszona. To posrednie lub ukryte stawianie pytan
zawarte w stowie ricercar ma zasadnicze znaczenie pod tym
wzgledem, ze stuzy do wielokrotnego zakreslania przestrzeni,
oprozniajac jg i ponownie wypetniajac z kazdej strony - nad,
pod, przed, za, po przekatnej - w celu zakreslenia jej ciata,
korpusu, czegos, co nie moze zosta¢ zredukowane do innych
materiatow lub sposobdw niz te, ktore wystepuja w tym
bezposrednim przedstawieniu, ktore czynig z niej zaréwno
znak - co$ graficznego, jak i co$ ponizej znaku — ruch, serie
w ruchu.

Praca nad motywem. Zwrot, ktérego uzyt Artaud w Van

(..)

Kto patrzy, a kto widzi? Na co patrzymy i co widzimy? Odlegta
perspektywa sceny rowniez patrzy i widzi, migocagc w tym
spekulatywnym odbiciu, zmieniajac sie zaréwno w plaster
namacalnego, terazniejszego czasu, jak i oczekiwanie,
w ktorym kwestia patrzenia i widzenia rezonuje z obu stron
- sceny i widowni - jak uporczywe echo, zawieszajac pytanie

O motywie. Studium o przedstawieniu pt. Ricercar
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ravailler sur le motif. C'est une expression d'Artaud,

dans son Van Gogh. Travailler sur le motif renvoie a l'in-

sistance autour d'un theme, lindéfiniment répété qui
cherche saisir, par la reprise d'un méme trait, l'ensemble de
ses variations. Travailler sur le motif, répéter avec insistance,
découpent un champ de travail ol ce qui est l'ceuvre n’est pas
lincertitude de la forme, mais sa conviction, sa détermination,
perpétuellement redéfinie, son affirmation dans l'espace créa-
tif de la pensée et de sa mise en acte. Cette recherche, qui
peut sembler hésiter, souligne, en réalité, ce qui marque sa
valeur, ce qui détermine la puissance de ses possibles. Elle ex-
plicite la réalisation méthodique de ses virtualités, la recréa-
tion constante de son plan matériel de réflexion. Ricercar, dans
l'essence meme du mot emprunté a litalien, ne désigne pas
seulement une nouvelle recherche, mais la redite de ce qu’elle
encercle, sa dé-finition continuellement temporaire. Le travail
sur le motif devient le motif de fond, un fondamental qui ne
vise que l'objet de sa puissance et en libere une réponse qui se
concentre sur son caractere immeédiat. Une réponse qui, tout
en se dessinant comme solution, provisoire, trace l'ensemble
des lignes par lesquelles elle crée ses fuites, ses possibilités
a venir, ainsi que sa suspension. Ce questionnement indirect
ou sous-jacent du mot Ricercar est essentiel en ce qu'il sert
a tracer et retracer lespace, a le remplir et le vider de tous
coté - en haut, en bas, en avant, en arriére, en diagonale - a en
constituer le corps, la corpulence, son irréductibilité a des ma-
tieres ou a des maniéres autres que celles qui surgissent dans
cette urgence-la, laguelle en fait a la fois un signe, graphique,
et un au-dela meme du signe, un mouvement, une série en
mouvement.

(...)

Qui regarde et qui voit? Que regarde-t-on et que voit-on? Car la
longue-vue perspective de la scene, elle aussi, regarde et voit,
elle tincelle dans ce renvoi spéculatif, elle se transforme en
une durée immédiate et palpable et en une mise en attente ou
la question de regarder et de voir résonne de part et d'autre -
scene et salle - comme un écho persistant, suspendant alors
linterrogation et sa réponse dans le temps le plus long possi-
ble de perception et de sensibilisation: comme le temps d'une
pose et d'une prise de vue photographique. C'est le déclenche-

m Motiv arbeiten. So hat es Artaud in seinem Van

Gogh gesagt. Das Arbeiten am Motiv verweist auf die

Beharrlichkeit in Bezug auf ein Thema, auf die bestandige
Wiederholung, die versucht, mittels der Wiederaufnahme
desselben Teils das Gemeinsame seiner Variationen zu
vereinigen. Am Motiv arbeiten, fortlaufend wiederholen,
einen Bereich heraustrennen, bei dem das Wesen des Werks
nicht in der Unsicherheit der Form liegt, sondern in seiner
Uberzeugung, seiner fortlaufend erneuerten Determiniertheit,
seiner Behauptung im kreativen Raum des Gedankens sowie
seine konkrete Umsetzung. Diese Suche, die auch wie ein
Zogern erscheinen mag, unterstreicht in Wirklichkeit das, was
ihren Wert ausmacht, das heif3t die Kraft ihrer Moglichkeiten.
Sie verdeutlicht die methodische Realisierung ihrer Mittel,
die fortlaufende Erneuerung einer Materialisierung von
Uberlegungen. Der aus dem ltalienischen iibernommene
Begriff Ricercar hat seine urspriingliche Bedeutung bewahrt; er
bezeichnet aber nicht nur eine neue Art von Analyse, sondern
eine Wiederholung dessen, was uns umgibt, seine immer nur
zeitlich begrenzte Definition. Die Arbeit am Motiv wird zur
treibenden Dynamik, ein Ansatz, der allein auf das Objekt seiner
Kraft zielt und der eine Antwort frei setzt, auf deren immediaten
Charakter man sich konzentriert. Eine Antwort, die, wahrend
sie sich als momentane Ldsung anbietet, das Gemeinsame
aller Linien nachzeichnet, tiber die es seine Fluchten und seine
zukilinftigen Mdoglichkeiten so wie auch seine Entduflerung
erzeugt. Diese indirekte oder versteckte Problematik des
Wortes Ricercar besitzt eine essentielle Bedeutung, da es dazu
dient, den Raum immer wieder neu nachzuzeichnen, ihn von
allen Seiten zu fullen und zu leeren - oben, unten, vorne, hinten,
diagonal - um dartiber den Korper, die Fiille des Korpers zu
schaffen, wobei weder seine Korperlichkeit noch seine Stile in
Bezug auf das veranderbar sind, was aus dieser Dringlichkeit
entsteht und seinerseits wiederum ein grafisches Zeichen
darstellt, sowie etwas, das Uber dieses Zeichen hinausgeht,
eine Bewegung, eine Reihe von Bewegungen.

(..

Wer betrachtet und wer erkennt? Was betrachtet man und
was erkennt man? Auch beim Anblick der Szene mit einem
Fernglas betrachtet und erkennt man, und das Gesehene

Lavorare sul motivo. E un'espressione di Artaud, nel suo Van Gogh. Lavorare sul motivo rinvia all'insistenza
su un tema, la ripetizione incessante che cerca di cogliere, attraverso la ripresa di uno stesso tratto,
l'insieme delle sue variazioni. Lavorare sul motivo, provare con insistenza, ritagliano un campo di lavoro
in cui cio che e allopera non & lincertezza della forma, ma la sua convinzione, la sua determinazione,
perpetuamente ridefinita, la sua affermazione nello spazio creativo del pensiero e della sua messa in atto
Questa ricerca, che puo sembrare esitazione, sottolinea, in realta, cio che denota il suo valore, cio che
determina la potenza delle sue possibilita. Rende esplicita l'attuazione metodica delle sue potenzialita,
la ricreazione costante del suo piano materiale di riflessione. Ricercar, nella stessa valenza del termine
preso in prestito dall'italiano, non designa solamente una nuova ricerca, ma la ripetizione di cio che essa
comprende, la sua definizione costantemente temporanea. Il lavoro sul motivo diviene il motivo di fondo, un
fondamento che non mira che all'oggetto della sua potenza e libera una risposta che si concentra sul suo
carattere immediato. Una risposta che, mentre si designa come soluzione, prowisoria, traccia linsieme
delle linee attraverso le quali crea le sue fughe, le sue possibilita future, cosi come la sua sospensione.
Questa problematica indiretta o soggiacente della parola Ricercar € essenziale in quanto serve a tracciare
e ritracciare lo spazio, a riempirlo e a svuotarlo da tutti i lati - in alto, in basso, in avanti, indietro, in
diagonale -, a costituirne il corpo, la corpulenza, la sua irriducibilita a materie o maniere diverse da quelle
che emergono da questa urgenza, che & infatti a sua volta un segno, grafico, e qualcosa che va al di la del
segno, un movimento, una serie in movimento

()

Chi guarda e chi vede? Che cosa si guarda e che cosa si vede? Poiché anche la prospettiva a cannocchiale
della scena guarda e vede, risplende in questo rinvio speculativo, trasformandosi in una durata immediata
e palpabile e in un‘attesa in cui la questione di guardare e vedere riecheggia da una parte all’altra - scena e
sala - come un’eco persistente, sospendendo quindi linterrogazione e la sua risposta nel pit lungo tempo
possibile di percezione e sensibilizzazione: come il tempo di una posa e di una ripresa fotografica. Come
linizio di un'attesa che attiva a sua volta ['attenzione, propriamente speculativa, in tutti i sensi della parola.
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which in turn demands our attention, true speculation in every
sense of the word.

(..)

In Ricercar, the action becomes a shared experience between
actors and spectators: here and there recognition occurs, but
what is important is the state of abandonment and exhaus-
tion - as when a topic is exhausted - that the action on stage
implies for both actors and spectators.

The driving axis of the dramaturgy is skewed: the long-range
view of the stage propels the eye and visibility into a function of
enlargement or reduction and the actions are played in bursts.
The Radeau’s stage develops, through the progressive build-
up of its levels of light, by increasing and decreasing the ori-
entation of its intensity, in a visual and aural dimension, which
tends to tear itself away from a fixed scenic state to one which
does not belong to it, but which can be used, towards a nature
- concrete and physical - which is here seen as fragmentary.

(...)

Everything appears to close up just as everything is opening
up. It is a structure which has the appearance of freedom:
freedom on stage, through the multiplication of levels which
play out an ideal frontality through diagonal alignments; free-
dom in a column of bodily sound that can be tuned against
the set flat nature of a text; a freedom of action which has no
debt of obligation to the constraints of the text; freedom from
authors” words - as much in their choice as in their broad dis-
position. A parallel freedom of words and music, for they are
no longer defined by the nature of a didactic that underlines,
accompanies or explains by reference to the breathlessly his-
toric or dialectical.

Freedom, too, for the spectator, set loose from the obligation
to follow the often equivocal specificity of texts written for the
stage and thus drawn to lose himself in the free flow of a fable
which, while not at all narrative, offers no less of a fabulous
journey into theatre.

(.)
Ricercar puts the theatre on stage: all theatre, all of theatre, in
fragments or in diversions contained or retained by the time

120

i odpowiedz w najdtuzszym mozliwym czasie postrzegania
i reakcji: jak czas pomiedzy ustawianiem ujecia i wykonaniem
fotografii. Jest to uderzenie na alarm, ktére z kolei wymaga
naszej uwagi, prawdziwej spekulacji w kazdym znaczeniu tego
stowa.

(...)

W Ricercarze dziatanie staje sie wspdolnym doswiadczeniem
aktoréow i widzoéw: zarowno tu, jak i tam ma miejsce
rozpoznanie, ale wazny jest stan opuszczenia i wyczerpania
- jak wowczas, gdy wyczerpany zostaje temat - stan, ktory
sceniczne dziatania implikuja zaréwno dla aktoréw, jak
i widzow. O$ napedowa tej dramaturgii jest przekrzywiona:
scena widziana z oddali sprowadza oko i widocznos$¢ do funkgji
powiekszenia lub pomniejszenia, a gra odbywa sie¢ zrywami.
Scena Radeau przemienia sie poprzez rosnaca koncentracje
jasnosci $wiatta, poprzez zwiekszanie i zmniejszanie kierunku
jego intensywnosci, w wymiarze wizualnym i dzwiekowym,
ktory ma tendencje do odrywania sie od okreslonego stanu
scenicznego do takiego, ktory do niego nie nalezy, ale ktory
moze zosta¢ uzyty, ku pewnej naturze - konkretnej lub
fizycznej - ktora tu postrzegana jest fragmentaryczna.

(..

Wszystko wydaje sie zamykac a réwnoczesnie wszystko sie
otwiera. Jest to struktura, ktéra cechuje wolno$¢: wolnosé
na scenie, poprzez mnogo$¢ poziomow, ktore wymykaja sie
idealnej frontalnosci dzigki przekatnym ustawieniom; wolnosc
w kolumnie cielesnego dzwieku, ktéry mozna dostroi¢ do
twardego tekstu; wolno$¢ dziatania, ktére nie ma zadnych
zobowigzan wobec ograniczen tekstu; wolno$¢ od stow
autorow - zaréwno w ich doborze, jak i rodzacej sie kompozycji.
Roéwnolegta wolnos¢ stow i muzyki, jako ze nie sg one juz
zdefiniowane przez dydaktyke, ktora podkresla, towarzyszy
lub wyjasnia przez odniesienie do historii lub dialektyki,
ktore stracity swoj ped, dostaty zadyszki. Wolno$¢ widza,
uwolnionego od obowigzku podazania za czesto dwuznacznym
charakterem tekstéw teatralnych i wciaganego w swobodny
strumien opowiesci, ktora, cho¢ zupetnie pozbawiona narracji,
oferuje nie mniej fantastyczng podroz w Swiat teatru.



ment d'une mise en attente qui active a son tour une mise en
attention, proprement spéculative, dans tous les sens du mot.

(.

Dans Ricercar, Uenjeu est devenu celui d'un partage entre ac-
teurs et spectateur: on reconnait ici et la, mais limportant est
la condition d’abandon et d'épuisement - comme on épuiserait
une matiere — que l'action représentée implique pour les ac-
teurs et pour les spectateurs. L'axe portant de la dramaturgie
s'est déporté: la longue-vue de la scene ransforme l'ceil et la
visibilité en une fonction de grossissement ou d'écart et les
actions ont jouées en rafales. La scene du Radeau se mue,
a travers l'encastrement progressif de es plans de lumiére,
en orientations et en désorientations d’intensités, en une di-
mension optique et phatique qui tend a s'arracher de la fixité
scénique vers un état et une condition qui ne lui appartiennent
pas, mais dont elle peut s'emparer, vers une nature - concrete
et physique - qui est ici pelliculaire.

(.

Tout semble se refermer alors que tout s'ouvre. C'est une
structure qui a l'évidence d'une liberté: liberté de la scéne
par la multiplication des plans qui déjouent la frontalité idéale
grace aux alignements en diagonale; liberté d'une colonne so-
nore au corps malléable contre la dureté d'un texte; liberté
de laction qui n'a plus de comptes a rendre aux contraintes
d’un texte; liberté des paroles d'auteurs - tant dans leur choix
que dans leur disposition bourgeonnante. Liberté parallele des
parlers et de la musique, carils ne se situent plus sur la portle
d'une didactique qui souligne, accompagne ou explique en
s'appuyant sur lessoufflement historique ou dialectique. Li-
berté encore du spectateur délivré de lobligation de suivre la
spécificité souvent équivoque des textes écrits pour la scéne:
il est ainsi entrainé a se perdre dans le flux incontinent d'une
fable qui, tout en n'étant pas narrative, n'en propose pas moins
un parcours fabuleux du théatre.

(.

Ricercar met en scéne le théatre: tout le théatre, tout du théa-
tre, par fragments et par détours contenus ou retenus par les
temps et les espaces du travail, et non plus par le temps ou

()

strahlt in dieser spekulativen Verschiebung, verandert sich und
wird zu einer sofortigen und splirbaren Bestandigkeit sowie
zu einer Erwartung, bei der die Frage des Betrachtens und
des Erkennens von einer Seite zur anderen springt - Biihne
und Publikumsraum - wie ein fortlaufendes Echo, so dass
Fragestellungen und mdgliche Antworten ausgesetzt werden
und eine moglichst lange Zeit fir das Schauen und Empfinden
bleibt, vergleichbar mit der Zeit fiir eine Pose und die Aufnahme
eines Fotos oder mit dem Beginn eines Wartens, was wiederum
die Aufmerksamkeit erhoht, wirklich und im wahrsten Sinne
des Wortes spekulativ ist.

(...)

Allenthalben sichtbar bei Ricercar ist das Wechselspiel
zwischen Schauspielern und Zuschauern, doch wichtig ist
imgrunde die Situation des Verlassens und der Erschopfung
- wie beim Versiegen einer Materie -, die die dargestellte
Aktion fir die Darsteller und fiir die Zuschauer beinhaltet. Der
entscheidende Punkt der Dramaturgie ist verschoben worden:
die Betrachtung der Szene durch das Fernglas verandert den
Blick, das Gesehene wird vergroflert oder erscheint entfernter,
und die dargestellten Aktionen folgen in schneller Abfolge
aufeinander. Die Szene des Radeau verandert sich durch
die unausgesetzten Uberschneidungen seiner Lichtebenen
mit anschwellender und nachlassender Intensitat zu einer
optischen Dimension, die dahin tendiert, sich von der Statik der
Szene zu losen, hin zu einem Zustand und einer Bedingung,
die ihnen nicht zu eigen ist, die sie sich aber zu eigen machen
konnen, hin zu einer konkreten und physischen Natur - die hier
die des Films ist.

(..

Alles scheint sich zu schlieBen, wahrend alles sich o6ffnet. Es
handeltsich um eine Struktur, die Freiheitverspricht: die Freiheit
der Szene mittels der Multiplizierung der Ebenen, die dank der
Anordnung in Diagonalen einen Schein von idealer Frontalitat
erwecken; die Freiheit einer vielfach formbaren musikalischen
Begleitung gegenlber der Festigkeit eines Textes; die Freiheit
der Aktion, die befreit ist von der Begrenzung durch den Text; die
Freiheit der Worte der Autoren - sowohl bei ihrer Auswahl als
auch bei ihrer Anordnung beim Sprechen. Ausdruck und Musik

In Ricercar, la posta in gioco € divenuta quella di una condivisione tra attori e spettatori: lo si riconosce da
una parte e dall‘altra, ma limportante ¢ la condizione di abbandono e di sfinimento - come nell esaurimento
di una materia - che l'azione rappresentata implica per gli attori e per gli spettatori. L'asse portante della
drammaturgia si € spostato: la prospettiva a cannocchiale della scena trasforma l'occhio e la visibilita
in una funzione d'ingrandimento o di distanziamento e le azioni sono rappresentate a raffica. La scena
del Radeau si trasforma, attraverso lintersezione progressiva dei suoi piani di luce, in orientamenti e
disorientamenti d'intensita, in una dimensione ottica e fatica che tende a distaccarsi dalla fissita scenica
verso uno stato e una condizione che non gli appartengono, ma di cui puo impadronirsi, verso una natura
concreta e fisica - che & qui pellicolare.

(]

Tutto sembra chiudersi mentre tutto si apre. E una struttura che da prova di liberta: liberta della scena per
mezzo della moltiplicazione dei piani che eludono la frontalita ideale grazie agli allineamenti in diagonale;
liberta di una colonna sonora dal corpo malleabile contro la solidita di un testo; liberta d'azione che non
deve piu sottostare ai vincoli di un testo; liberta delle parole degli autori - tanto nella loro scelta quanto
nella loro disposizione emergente. Liberta parallela di linguaggio e musica, non pit situati sul piano di una
didattica che sottolinea, accompagna o spiega basandosi sulla preoccupazione storica o dialettica. Liberta
ancora dello spettatore assolto dall'obbligo di seguire la specificita spesso equivoca dei testi scritti per la
scena: egli € cosi disposto a perdersi nel flusso dirompente di una favola che, pur non appartenendo alla
narrativa, offre un percorso non meno favoloso del teatro.

(..

Ricercar mette in scena il teatro: tutto il teatro, tutto del teatro, attraverso passi e perifrasi contenuti o
mantenuti nei tempi e negli spazi del lavoro, e non pil nel tempo o nello spazio che avrebbe occupato
il teatro. (...} il movimento di sequenze non cessa infatti di ripetere tutti gli stati attraverso i quali, tra le

121



and space of the work, and no longer by the time or space of
what theatre should contain.

(.)

The development of the sequences in fact never stops repeat-
ing all the states through which, between its sacred and pro-
fane forms, between the meeting points of fairground, dance
and cabaret, we encounter the working out of a story of theat-
rical performances. But the clarity of this statement is surrep-
titiously clouded, aesthetically and swallowed up instantly by
the way it is being played, not by its history of performance. It
is like a memory without recollection, like a negative which will
never be developed except in the reversion that happens on the
spot and in the sight of those who are watching and taking it in.
So the ‘ideal” can never be more than a state of reversion of the
story which is being told there, of what can be told in the here
and now, and not in actuality: thus, the texts of writers could
appear to say, once again, that they could well have been texts
in theatre, because they make the theatre of the world happen
by taking part in it.

Jean-Paul Manganaro

From « Sur le motif» Etude sur Ricercar.

Francois Tanguy et le Radeau (articles and studies) by Jean-
Paul Manganaro

Paris P.0.L. 2008
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(...)

Ricercar umieszcza teatr na scenie: caty teatr, catos¢
teatru, fragmentami lub okreznymi drogami zawartymi lub
zachowanymi w czasie i przestrzeni pracy, juz nie w czasie
i przestrzeni tego, co teatr powinien zawierac.

(...)

W rzeczywistosci w rozwoju tych sekwencji nigdy nie przestana
powtarzac sie wszystkie stany, ktore—pomiedzy ich formami
sacrum i profanum, pomiedzy punktami, w ktorych spotyka
sie wesote miasteczko, taniec i kabaret—tworza historie
przedstawien w teatrze. Ale jasno$¢ tego stwierdzenia jest
zaciemniona ukradkiem, estetycznie, i natychmiast potknigta
przez sposob, w jaki nim gramy, nie przez jego historie. Jest
to jak wspomnienie bez pamiatek, jak negatyw, ktory nigdy
nie zostanie wywotany poza odwrdceniem dziejagcym sie na
miejscu i na oczach tych, ktéry na niego patrza, ktérzy go
postrzegaja. A zatem ,ideat” nigdy nie moze by¢ niczym wigcej
niz stanem odwrocenia historii, ktora jest opowiadana, tego, co
moze zosta¢ opowiedziane tu i teraz, a nie w terazniejszosci:
a zatem teksty autoréw mogtyby moéwic, raz jeszcze, ze mogty
byty by¢ tekstami teatru, poniewaz stwarzajg, poprzez udziat
w nim, teatr swiata.

Jean-Paul Manganaro

Sur le motif. Etude sur Ricercar.

Jean-Paul Manganaro, Francois Tanguy at le Radeau (artykuty
i studia),

Paris P.0.L. 2008



l'espace de ce dont le théatre se serait emparé.

(.)

Le mouvement des séquences ne cesse en effet de répéter
tous les états par lesquels, entre ses formes profanes et ses
formes sacrées, entre parvis forain, danse et cabaret, est pas-
sée ['élaboration d’'une histoire des représentations au théatre.
Mais la clarté de cette diction s'occulte subrepticement, es-
thétiquement et immédiatement dévorée par sa mise en jeu et
non par son récit historique. C'est comme une mémoire sans
souvenirs, comme un négatif qui ne sera jamais développé que
dans le renversement opéré a lendroit et a l'‘égard de ceux
qui le voient, qui le percoivent. L'«idéal» ne peut alors devenir
qu'un état de bouleversement de la fable qui s’y raconte, de
ce qui peut s’y raconter dans le contemporain, et non dans
l'actualité: alors, les pages des auteurs pourraient vouloir dire,
elles, une fois encore, qu’elles auraient bien pu étre des pages
de théatre, puisqu'elles actualisaient, en y participant, le théa-
tre du monde.

Jean-Paul Manganaro

Extrait de «Sur le motif» Etude sur Ricercar.

Francois Tanguy et le Radeau (articles et études) de Jean-Paul
Manganaro

Paris P.0.L. 2008

besitzen dieselbe Freiheit, sie sind nicht mehr gebunden an
eine unterstreichende, begleitende oder erklarende Dialektik,
die sich dabei auf historische oder dialektische Ricksichten
stiitzt. Und erneut die Freiheit des Zuschauers, der befreit ist
von der Pflicht, der oft mehrdeutigen Eigentlimlichkeit der fiir
die Auffiihrung verfassten Texte zu folgen: auf diese Weise ist er
dazu bereit, sich im lUberschaumenden Fluss eines Marchens
zu verlieren, das, obwohl es sich dabei im strengen Sinne nicht
um eine Erzahlung handelt, einen Ablauf vorschlagt, der nicht
weniger marchenhaft als das Theater ist.

(..)

Ricercar bringt das Theater auf die Biihne, das gesamte Theater,
alles vom Theater, mittels Handlungen und Deutungen, die in
den Zeitablaufen und Rdaumen seiner Arbeit enthalten oder
erhalten sind, und nicht mehr in den Zeiten und Raumen,
die das Theater belegt hétte. (...) Die Szenenabfolge verfolgt
namlich fortwahrend alle Stationen, die in der Geschichte der
Theaterauffihrungen durchlaufen worden sind: weltliche und
heilige Formen, zirkusmaBige Darstellung auf dem Kirchplatz,
Tanz und Kabarett. Aber die Klarheit dieser Deutung verdunkelt
sich, da sie unmerklich, asthetisch und unmittelbar zerstort
wird, und zwar nicht durch ihre geschichtliche Darstellung,
sondern gerade durch ihr Ins-Spiel-bringen. Wie ein Gedachtnis
ohne Erinnerungen, wie ein Negativ, welches nie entwickelt
werden wird oder hochstens als Umkehrung gegentiiber jenen,
die es sehen und erkennen. Das «ldeal» kann also zu nichts
Anderem werden als zu einem Zustand der Umkehrung des
Marchens, das erzahlt wird, dessen, was man in der Gegenwart
erzahlen kann, das aber nicht die Aktualitat berthrt: Nur so
kann das, was die Autoren mitteilen wollen, erneut das Theater
betreffen, denn sie haben, indem sie daran teilnahmen, das
Theater der Welt aktualisiert.

Jean-Paul Manganaro

Auszug aus «Sur le motif - Etude sur Ricercar»
Francois Tanguy et le Radeau (Artikel und Studien)
von Jean-Paul Manganaro

Paris P.0.L. 2008

sue forme profane e sacre, tra sagrato circense, danza e cabaret, & passata l'elaborazione della storia
delle rappresentazioni a teatro. Ma la chiarezza di questa lettura si offusca essendo impercettibilmente,
esteticamente e immediatamente annientata non dal suo racconto storico ma dalla sua messa in gioco.

E come una memoria senza ricordi, come un negativo che non sara mai sviluppato se non nel rovesciamento
operato nei riguardi di coloro e rispetto a coloro che lo vedono e lo percepiscono. L'«ideale» non pu¢ allora
che divenire uno stato di sconvolgimento della favola che vi si racconta, di cio che vi si puo raccontare nel
contemporaneo e non nell'attualita: allora, le pagine degli autori potranno voler dire, ancora una volta, che
avrebbero potuto essere delle pagine di teatro poiché attualizzavano, partecipandovi, il teatro del mondo

Jean-Paul Manganaro
Estratto da «Sur le motif - Etude sur Ricercar»
Francois Tanguy et le Radeau (articoli e studi) di Jean-Paul Manganaro

Parigi P.O.L. 2008
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In the “Returns” section, the following performances
by former prizewinners will be presented in Wroclaw,
in June 2009, in the frame of the Grotowski Year

Peter Brook - Il Europe Theatre Prize
Fragments, Theatre des Bouffes du Nord, France, Teatr Wspolczesny

Pina Bausch - VIl Europe Theatre Prize
Nefes, Tanztheater Wuppertal Pina Bausch, Germany, Opera House

Krystian Lupa - XIIl Europe Theatre Prize
The Temptation Of Quiet Veronica, Poland, Film Studio, Big Hall

Anatoli Vassiliev - | Europe Prize New Theatrical Realities
Medea - film presentation, Russia, Teatr Lalek

Krzysztof Warlikowski - X Europe Prize New Theatrical Realities
Cleansed, Poland, Teatr Wspolczesny

W sekcji ,,Powroty” ponizej opisane przedstawienia
poprzednich zwyciezcow beda prezentowane w czerwcu 2009
we Wroctawiu w ramach Roku Grotowskiego

Peter Brook - Il Europejska Nagroda Teatralna
Fragments, Theatre des Bouffes du Nord, Anglia, Teatr Wspotczesny

Pina Bausch - VIl Europejska Nagroda Teatralna

Nefes, Tanztheater Wuppertal Pina Bausch, Niemcy, Opera Wroctawska

Krystian Lupa - XIll Europejska Nagroda Teatralna
Kuszenie Swietej Weroniki, Polska, Wytwérnia Filméw Fabularnych

Anatoli Vassiliev - | Europejska Nagroda Nowe Rzeczywistosci Teatralne
Medea - prezentacja filmowa, Rosja, Teatr Lalek

Krzysztof Warlikowski - X Europejska Nagroda Nowe Rzeczywistosci Teatralne

Oczyszczeni, Polska, Teatr Wspotczesny
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Parallel events Wydarzenia towarzyszace
An Eye on Poland Spojrzenie na Polske
Award Ceremony Ceremonia Rozdania Nagrod



Jerzy Bielunas

[born in 1950] - theatre and film director, professor at the State Higher School of Theatre in Wroclaw, lyricist for many songs, and long-time collabora-
tor of The Singing Actors’ Festival in Wroclaw.

(ur. w 1950 r.) - rezyser filmowy i teatralny, wyktadowca w Panstwowej Wyzszej Szkole Teatralnej we Wroctawiu, autor wielu piosenek, wieloletni
wspotpracownik Przegladu Piosenki Aktorskiej.

Jerzy Bielunas (né en 1950) - metteur en scéne de théatre et de cinéma, professeur auprés de ['Ecole Nationale Supérieure de Théatre de Wroclaw,
parolier de nombreuses chansons, il a longtemps collaboré avec la Revue de la Chanson d'Acteur de Wroclaw.

Jerzy Bielunas (geboren 1950) - Theater- und Filmregisseur, Professor an der Staatlichen Hheren Theaterschule in Breslau, Texter vieler Lieder
und langfristiger Mitarbeiter von The Singing Actors’ Festival in Wroclaw

[nato nel 1950] - regista teatrale e cinematografico, professore alla Scuola Superiore Statale di Teatro di Wroclaw, paroliere per molte canzoni e
collaboratore di lunga data del Singing Actors’ Festival di Wroclaw.

Emanuela Pistone

Emanuela Pistone, director and actress. Degree in Languages. Studied at La Bottega di Padre Ubu theatre school. Trained with: Yoshi Oida, Erica
Bilder, Jurij Alschitz. Pistone has worked in film with the Taviani brothers, D'Alatri, Wells. She joined the Compagnia della Luna, and was A. Pugliese’s
assistant director. She specialises in the theatre of Sub-Saharan Africa.

Emanuela Pistone, zyserka i aktorka, absolwentka filologii. Studiowata w szkole teatralnej La Bottega di Padre Ubu. Jej nauczycielami byli Yoshi
Oida, Erica Bilder i Jurij Alschitz. Grata w filmach braci Taviani, Alessandro D'Alatriego i Audrey Wells. Byta aktorka w zespole Compagnia della Luna
i asystentka rezysera Armando Pugliese. Specjalizuje sie w teatrze subsaharyskiej Afryki.

Emanuela Pistone, metteur en scene et actrice. Maitrise de langues; école de théatre «La Bottega di padre Ubu». Formation avec: Yoshi Oida, Erica
Bilder, Jurij Alschitz. Elle a travaillé pour le cinéma avec Taviani, D'Alatri, Wells; elle a fait partie de la «Compagnia della Luna» et elle a été assistante
a la mise en scéne d'A. Pugliese. Elle s'occupe de dramaturgie de UAfrique sub-saharienne.

Emanuela Pistone, Regisseurin und Schauspielerin. Hochschulabschluss in Sprachwissenschaften; Theaterschule ,La bottega di padre Ubu".
Ausbildung mit: Yoshi Oida, Erica Bilder, Jurij Alschitz. Fiir das Kino hat sie gearbeitet mit Taviani, D'Alatri und Wells; sie war bei der Compagnia
della Luna und Regieassistentin von A. Pugliese. Sie beschaftigt sich mit der Dramaturgie Subsahara-Afrikas.

Emanuela Pistone regista e attrice. Laurea in Lingue; scuola di teatro La bottega di padre Ubu. Formazione con: Yoshi Oida, Erica Bilder, Jurij Alschitz..

Ha lavorato per il cinema con Taviani, D'Alatri, Wells; ha fatto parte della Compagnia della Luna ed e stata aiuto regista di A. Pugliese. Si occupa di
drammaturgia dellAfrica sub-sahariana.

Kinga Preis
[born in 1971) - one of the most interesting theatre and film actresses. Associated with Teatr Polski in Wroclaw, her select credits include Ptatonow
- akt pominiety by Jarocki, Przypadek Klary by Miskiewicz, and the films: Poniedziatek by Adamek and Cisza by Rosa

(ur. w 1971 r.) - jedna z najciekawszych aktorek filmowych i teatralnych, zwigzana z Teatrem Polskim we Wroctawiu, zagrata m.in. w Ptatonowie -
akcie pominietym u Jarockiego. Przypadku Klary u Miskiewicza, filmach: Poniedziatek Adamka i w Ciszy Rosy.

Kinga Preis (née en 1971) - lune des comédiennes de théatre et de cinéma les plus intéressantes de sa génération. Membre du Teatr Polski de Wroclaw. Par-
mi ses interprétations, citons: Ptatonow - akt pominiety de Jarocki, Przypadek Klary de Miskiewicz, ainsi que les films Poniedziatek d’Adamek et Cisza de Rosa.

Kinga Preis (born in 1971) - eine der interessantesten Theater- und Filmschauspielerinnen. Sie gehort dem Teatr Polski in Breslau an, eine Auswahl
ihrer Leistungen: Ptatonow - akt pominiety von Jarocki, Przypadek Klary von Miskiewicz, sowie die Filme: Poniedziatek von Adamek und Cisza von Rosa.

[nata nel 19711 - una delle pil interessanti attrici teatrali e cinematografiche. Associata al Teatr Polski di Wroclaw, fra i suoi lavori piti importanti
Platonow - akt pominiety di Jarocki, Pryspadek Klary di Miskiewicz, e i film: Poniedzialek di Adamek e Cisza di Rosa.

Krzysztof Globisz

[born in 1957) - one of the most interesting theatre and film actors. Professor at the State Higher School of Theatre in Cracov. Select credits include-
Pornografia by Kolski, Aniot w Krakowie by Wigcek, Wszystko, co najwazniejsze by Glinski.

(ur. w 1957 r.) jeden z najciekawszych aktoréw filmowych i teatralnych, wyktadowca w Panstwowej Wyzszej Szkole Teatralnej w Krakowie, zagrat
m.in. w Pornografii Kolskiego, Aniele w Krakowie Wiecka i Wszystko, co najwazniejsze Glinskiego.

Krzysztof Globisz (né en 1957) - Lun des comédiens de théatre et de cinéma les plus intéressants de sa génération. Professeur auprés de ['Ecole
Nationale Supérieure de Théatre de Cracovie. Parmi ses interprétations, citons: Pornografia de Kolski, Aniot w Krakowie de Wiecek, Wszystko, co
najwazniejsze de Glinski.

Krzysztof Globisz (geboren 1957) - einer der interessantesten Theater- und Filmschauspieler. Professor an der Staatlichen Hoheren Theaterschule
in Krakau. Eine Auswahl seiner Leistungen: Pornografia von Kolski, Aniot w Krakowie in Wigcek, Wszystko, co najwazniejsze von Glinski.

[nato nel 1975] - uno degli attori di teatro e di cinema pil interessanti. Professore presso la Scuola Superiore Statale di Teatro di Cracovia. Fra i suoi
lavori pit importanti Pornografia di Kolski, Aniot w Kakowie di Wigcek, Wszystko, conajwazniejszedi Glinski.

Award Ceremony directed by Jerzy Bielunas and Emanuela Pistone
Broadcast on National Polish TV

Ceremonia Rozdania Nagrod w rezyserii Jerzego Bielunasa i Emanuel Pistone
Transmitowana w Telewizji Polskig]
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Wax sketch for the 13" Europe Theatre Prize,
by K. Bednarski

Woskowy model statuetki 13. Europejskiej Nagrody
Teatralnej, projekt K. Bednarskiego

Krzysztof M. Bednarski, biography

orn in Krakow in 1953, he studied at the Warsaw Academy of Fine Arts. From 1975-81 he produced the posters for the para-theatrical activities of Jerzy
B Grotowski's Theatre Laboratory. Since 1988 he has lived and worked in Italy. He has taken part in hundreds of collective exhibitions all over the world, of
which the most recent have been: Souvenirs, at the Ben Gurion University of the Negev (Israel) and Ortus Artis (The Garden of Art) at the Chartreuse of
Padula (SAJ, organised by A. Bonito Oliva, both in 2008. His major work is Moby Dick, which is now in the new Museum of Art in Lodz; his works have been exhibi-
ted in the principal Polish museums. Of his numerous personal exhibitions the most recent are: Towards the Mountain - Homage to Jerzy Grotowski, Atlas Sztuki
Gallery, £6dz, 2009; Moby Dick - Anima Mundi, National Museum, Szczecin, 2008; The Shadow Line [A Confession), Foksal Gallery, Warsaw, 2007. He has created
statues of Federico Fellini and Krzysztof Kieslowski. His work is in the Targetti Light Art Collection, shown in Warsaw, New York and Vienna. In 2004 he won the
Katarzyna Kobro Prize. Monographs on his work have been published by the National Museums of Warsaw (1995), Szczecin and Lodz (both 2008).

Laboratorium Jerzego Grotowskiego. Poczawszy od roku 1988 mieszka i pracuje we Wtoszech. Brat udziat w kilkuset wystawach zbiorowych na catym Swiecie, z

ktorych ostatnie to m.in. Wspomnienia, na Uniwersytecie Ben-Guriona w Negewie (Izrael) w roku 2008 oraz Ortus Artis, w kartuzji w Padula (SA), zorganizowana
przez A. Bonito Oliva (2008). Jego najwazniejszym dzietem jest Moby Dick, znajdujacy si¢ w nowym Muzeum Sztuki w todzi (2008); prace jego majg w swoich zbiorach
najwazniejsze polskie muzea. Artysta ma na koncie liczne wystawy indywidualne, ostatnio: Ku Gdrze - hommage & Jerzy Grotowski, Galeria Atlas Sztuki £.6dz (2009), Moby Dick
- Anima Mundi, Muzeum Narodowe w Szczecinie (2008); The Shadow Line [A Confession] / Brzeg cienia (Wyznanie), Galeria Foksal w Warszawie (2007). Jest autorem pomnikéw:
Federico Felliniego i Krzysztofa Kieslowskiego. Dzieta jego znajduja sie w Targetti Light Art Collection, prezentowanej w Warszawie, Nowym Jorku i Wiedniu. W roku 2004
otrzymat nagrode im. Katarzyny Kobro, monograficzne wystawy poswiecity mu Muzeum Narodowe w Warszawie (1995) oraz Muzea Narodowe w Szczecinie i £ odzi (2008).

l | rodzony w Krakowie w roku 1953, studiowat na Akademii Sztuk Pigknych w Warszawie. W latach 1975-81 wykonywat afisze do projektéw parateatralnych Teatru

projets para-théatraux. A partir de 1988 il vit et travaille également en ltalie. Il a participé a des centaines d'expositions collectives dans le monde entier dont les

plus récentes sont : Souvenirs, a lUniversité Ben Gourion du Néguev (Israél] en 2008 et Ortus Artis, a la Chartreuse de Padula (SAJ, organisée par A. Bonito Oliva
[2008). Sa principale ceuvre est Moby Dick, qui se trouve désormais dans le nouveau Musée d'Art de £4dz (2008); ses ceuvres sont exposées dans les principaux musées
polonais. Il a effectué de nombreux expositions individuelles dont les plus récentes sont: Vers la montagne - hommage & Jerzy Grotowski, Galerie Atlas Sztuki £.6dz (2009),
Moby Dick - Anima Mundi, Musée National de Szczecin (2008) ; The Shadow Line [A Confession), Galerie Foksal a Varsovie (2007). Il est l'auteur des monuments a Federico
Fellini et a Krzysztof Kieslowski. Ses ceuvres font partie de la Targetti Light Art Collection, exposée a Varsovie, New York et Vienne. Il a remporté le Prix Katarzyna Kobro
en 2004 et des monographies lui ont été consacrées par le Musée National de Varsovie (1995 et les Musées Nationaux de Szczecin et Lodz (2008).

N € a Cracovie en 1953, il étudie a [Académie des Beaux-Arts de Varsovie. En 1975-81, il réalise pour le Théatre Laboratoire de Jerzy Grotowski les affiches des

die Plakate der paratheatralen Projekte. Seit 1988 lebt und arbeitet er auch in Italien. Er hat an hunderten von Sammelausstellungen in der ganzen Welt

teilgenommen, darunter jiingst: Souvenirs, an der Ben-Gurion University of the Negev (Israel) im Jahr 2008 und Ortus Artis, an der Certosa di Padula (SA),
ausgerichtet von A. Bonito Oliva (2008). Sein Hauptwerk ist Moby Dick, nun im neuen Kunstmuseum von £.6dz (2008); seine Werke stehen in den wichtigsten polnischen
Museen. Zahlreiche persénliche Ausstellungen, darunter die jingsten: In Richtung des Berges -, Hommage an Jerzy Grotowski, Galerie Atlas Sztuki £6dz (2009), Moby
Dick - Anima Mundi, Nationalmuseum Stettin (2008); The Shadow Line (A Confession), Galerie Foksal Varsavia (2007). Er ist Kiinstler der Monumente fiir Federico Fellini
und Krzysztof Kieslowski. Werke von ihm stehen in der Targetti Light Art Collection, die in Warschau, New York und Wien gezeigt worden ist. Katarzyna Kobro-Preis 2004.
Das Nationalmuseum von Warschau (1995) und die Nationalemuseen von Stettin und Lodz (2008) haben Monographien tber ihn verdffentlicht.

1 953 in Krakau geboren, studierte er an der Akademie der Schénen Kiinste von Warschau. 1975-81 gestaltete er fiir das Theaterlaboratorium von Jerzy Grotowski

progetti parateatrali. Dal 1988 vive e lavora anche in ltalia. Ha partecipato a centinaia di collettive in tutto il mondo, le pit recenti: Souvenirs, alla Ben-Gurion

University of the Negev (Israele) nel 2008 e Ortus Artis, alla Certosa di Padula (SA), a cura di A. Bonito Oliva (2008). La sua opera maggiore & Moby Dick, ora
nel nuovo Museo d'Arte di £6dz (2008); le sue opere sono nei maggiori musei polacchi. Numerose le personali, le pit recenti: Verso la montagna - omaggio a Jerzy
Grotowski, Galleria Atlas Sztuki £6dz (2009), Moby Dick - Anima Mundi, Museo Nazionale Stettino (2008); The Shadow Line (A Confession), Galleria Foksal Varsavia
[2007). E’ autore dei monumenti a Federico Fellini e a Krzysztof Kieslowski. Sue opere sono nella Targetti Light Art Collection, mostrata a Varsavia, New York e
Vienna. Premio Katarzyna Kobro nel 2004, & oggetto di monografie del Museo Nazionale di Varsavia (1995) e dei Musei Nazionali di Stettino e Lodz (2008).

N ato a Cracovia nel 1953, studia allAccademia di Belle Arti di Varsavia. Nel 1975-81 realizza per il Teatro Laboratorio di Jerzy Grotowski i manifesti dei



Acting Before and After Grotowski

magic legends of contemporary theatre. His revolu-

tionary concepts and unique rehearsal process have
become for many a point of departure in the search for new
theatre realities. His influence on acting is regarded as a wa-
tershed. However, is it still possessed of real momentum or is
it now only a beautiful myth? What is the difference between
Grotowski's ideas of acting and those of his predecessors -and
his disciples? Is it really possible to continue following his path
oris it now only a mirage? Can we talk about a Grotowski “tra-
dition” and, if so, to what extent is it alive? What is the place of
the “guru” idea in theatre - has it caused substantial changes
in the art form or is it simply nurturing our need for myths?
The Grotowski Institute and the IATC invite theatre-makers and
critics to muse on all that and share their thoughts at a sym-
posium in the framework of the Europe Theatre Prize 2009 in
Wroclaw, March 31-April 5. Our seminar takes place 10 years
after Jerzy Grotowski's death, 50 years since Ludwik Flaszen
and Jerzy Grotowski took over the Theatre of the 13 Rows in
Opole (later the Laboratory Theatre] and 25 years after the dis-
solution of the Laboratory Theatre.

G rotowski and his Laboratory in Wroclaw are one of the

Sztuka Aktorska przed i po Grotowskim

Laboratorium, jest jedng 2z magicznych legend

wspotczesnego teatru. Jego rewolucyjne koncepcje
i jedyny w swoim rodzaju proces prob staty sie dla wielu
punktem wyjscia do poszukiwan nowych teatralnych
rzeczywistosci. Wptyw Grotowskiego na sztuke aktorska uznaje
sie za przetomowy. Ale czy wptyw ten jest wcigz trwaty, czy
jest tylko pieknym mitem? Jaka jest roznica miedzy koncepcja
sztuki aktorskiej Jerzego Grotowskiego, a koncepcjami
jego poprzednikéw i jego uczniow? Czy mozliwe jest pojscie
Sladem wielkiego rezysera, czy to tylko miraz? Czy mozemy
moéwi¢ o .tradycji” Grotowskiego, a jesli tak, to do jakiego
stopnia tradycja ta jest wcigz zywa? Jakie jest miejsce idei
.guru” w teatrze - czy przyczynita sie ona do istotnych zmian
w tej formie sztuki, czy stuzy jedynie pielegnowaniu naszej
potrzeby mitéw? Instytut Grotowskiego i Miedzynarodowe
Stowarzyszenie Krytykéw Teatralnych (IATC) zaprasza twércow
teatru i krytykow do rozwazan na ten temat i podzielenie sie
swoimi przemysleniami na sympozjum zorganizowanym
w ramach uroczystosci wreczenia Europejskiej Nagrody
Teatralnej 2009 we Wroctawiu.

Grotowski, wraz ze swoim wroctawskim Teatrem

Colloquium Association Internationale des Critiques de Théatre
Kolokwium, Miedzynarodowe Stowarzyszenie Krytykow Teatralnych
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Linterprétation avant et aprés Grotowski

rotowski et son laboratoire a Wroclaw sont l'une des

légendes magiques du théatre contemporain. Ses con-

cepts révolutionnaires et son procédé de répétition uni-
que sont devenus pour un grand nombre un point de départ
dans la recherche de nouvelles réalités théatrales. Son in-
fluence sur linterprétation est considérée comme une ligne
de partage des eaux. Néanmoins, contient-elle encore un réel
élan ou bien n'est-elle désormais qu’un superbe mythe.
Quelle est la différence entre les idées de Grotowski en matie-
re d'interprétation et celles de ses prédécesseurs, et de ses
disciples? Est-il réellement possible de continuer a suivre ses
pas ou bien cela n'est-il désormais qu’'un mirage?
Pouvons-nous parler d'une «tradition» Grotowski et, si c’est le
cas, dans quelle mesure est-elle vivante? Quelle est la place
de la notion de «gourou» dans le théatre; cela a-t-il provoqué
des changements substantiels dans la forme de l'art ou bien
cela nourrit-il simplement notre besoin de mythes?
LInstitut Grotowski et LAICT invitent les faiseurs de théatre et
les critiques a songer a tout cela et a partager leurs réflexions
lors d'un symposium organisé dans le cadre du Prix Europe
pour le Théatre 2009 a Wroclaw. Du 3 mars au 5 avril, notre sé-
minaire a lieu dix ans aprés la disparition de Jerzy Grotowski,
cinquante ans depuis que Ludwik Flaszen et Jerzy Grotowski
aient pris la direction du Théatre des 13 rangs a Opole qui de-
viendra ensuite le célebre Théatre Laboratoire et également
vingt cing ans depuis la dissolution de celui-ci.

Schauspielen vor und nach Grotowski

erzy Grotowski und sein Laboratorium in Wroclaw/Breslau

sind Teil der magischen Legenden des zeitgendssischen

Theaters. Seine revolutiondren Konzepte und seine
einzigartige Methode zu Proben sind fiirviele ein Ausgangspunkt
zur Suche nach neuen Theaterwirklichkeiten geworden. Sein
Einfluss auf die Schauspielkunst wird als Wasserscheide,
als Wendepunkt angesehen. Aber behalt er tatsachlich einen
kreativen Elan bei, oder ist er inzwischen nur noch ein schoner
Mythos? Was ist der Unterschied zwischen Grotowskis Ideen
zur Schauspielkunst und denen seiner Vorganger - und
denen seiner Schiiler? Ist es wirklich moglich, seinen Weg
fortzufiihren, oder ist es mittlerweile lediglich Blendwerk?
Kann man von einer Grotowskischen Tradition sprechen, und,
wenn ja, inwieweit ist sie noch aktuell? Welchen Platz hat
der Gedanke des ,Guru” im Theater - hat er substantielle
Veranderungen in dieser Kunstform verursacht oder ernahrt
er lediglich unser Bedirfnis nach Mythen? Das Grotowski-
Institut und die AICT laden all diejenigen, die Theater machen
und auch die Kritiker dazu ein, tber all dies nachzudenken und
ihre Gedanken an einem auf einem Kolloquium auszutauschen,
das im Rahmen des Europa-Preises fiir das Theater (31. Mérz
- 5. April 2009) in Wroclaw (Breslau) stattfinden wird. Unser
Seminar findet 10 Jahre nach Jerzy Grotowskis Tod, 50 Jahre,
nachdem Ludwik Flaszen und Jerzy Grotowski das Theater der
13 Reihen in Oppeln (Opole) Gibernommen hatten, das spater
zum Laboratoriumstheater wurde und 25 Jahre nach der
Aufldsung des Laboratoriumstheaters statt.

La recitazione prima e dopo Grotowski

Grotowski e il suo Laboratorio a Wroclaw fanno parte delle leggende magiche del teatro contemporaneo. |
suoi concetti rivoluzionari e il suo metodo singolare di condurre le prove sono divenuti per molti un punto
di partenza nella ricerca di nuove realta teatrali. La sua influenza sulla recitazione & considerata come
uno spartiacque. Ma conserva ancora un vero slancio creativo oppure ormai € soltanto un bel mito? Che
differenza c’é tra le idee sulla recitazione di Grotowski e quelle dei suoi predecessori - e dei suoi allievi?
E veramente possibile continuare a sequire il suo cammino, oppure ormai & soltanto un miraggio? Si puo
parlare di una “tradizione” Grotowski e, in tal caso, fino a che punto & attuale? Che posto occupa il pensiero
del “guru” nel teatro - ha causato cambiamenti sostanziali nella forma dell'arte o sta semplicemente

Tomasz Milkowski

President, Polish section of International Association
of Theatre Critics

P ¢

Po

alimentando il nostro bisogno di miti? Llstituto Grotowski e [ AICT (associazione internazionale dei critici
teatrali) invitano chi fa teatro e i critici a riflettere su tutto questo e a condividere i loro pensieri ad un
convegno che si terra nell'ambito del Premio Europa per il Teatro 2009 a Wroclaw, dal 31 Marzo al 5 Aprile
Il nostro seminario si svolge a dieci anni dalla morte di Jerzy Grotowski, cinquanta da quando Ludwik
Flaszen e Jerzy Grotowski hanno assunto la direzione del Teatro delle 13 File (piu tardi Teatro Laboratorio)
e venticinque dallo scioglimento del Teatro Laboratorio
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Mozart Writes Letters
Mozart listy pisze

based on Wolfgang Amadeus Mozart’s Letters
translated and adapted by Ireneusz Dembowski

directed by

written by

sets

Mozart’s music arranged by
musical preparation

cast

preview

Krzysztof Grebski
Krzysztof Grebski
Joanna Braun
Grzegorz Mazon
Dariusz Grabowski

Anna Narloch

Aleksandra Zab

and

Grzegorz Mazon as Mozart

August 22, 2008

International Mozartiana Festival 2008

Gdansk-Oliwa
premiered on
running time

performed in English

September 20, 2008

50 minutes

na podstawie Listow Wolfganga Amadeusza Mozarta
w przektadzie i opracowaniu Ireneusza Dembowskiego

rezyseria

scenariusz

scenografia

aranzacja utworow W. A. Mozarta

przygotowanie muzyczne

wystepuja

pokaz przedpremierow

Krzysztof Grebski
Krzysztof Grebski
Joanna Braun
Grzegorz Mazon
Dariusz Grabowski

Anna Narloch

Aleksandra Zab

oraz

Grzegorz Mazon jako Mozart

22 sierpnia 2008

Miedzynarodowy Festiwal Mozartowski Mozartiana 2008

Gdansk-Oliwa
premiera
cza trwania

spektakl w jezyku angielskim

20 wrzes$nia 2008

50 minut
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Lynching: The Lady Aoi.
The Fan. The Wardrobe
Lincz: Pani Aol. Wachlarz. Szafa

based on three one-act plays by Yukio Mishima

(Aoi-no Ue. Hanjo. Dojoji)
based on translations by

directed by
adapted by
sets and costumes

lighting design
& video installation

music by
produced by

cast

special guests

assistant director

stage manager, prompter
property master

lighting technicians

sound

Anna Zielinska
Elliot and Henryk Lipszyc

Agnieszka Olsten
Marzena Sadocha

Joanna Kaczynska

Wojciech Pus
Marcin & Barttomiej Brat Oles$
Katarzyna Majewska

Hanako - Dagmara Mrowiec
Jitsuko - Ewa Skibiriska
Nurse - Katarzyna Straczek
Yoshio - Bartosz Porczyk
Kiyoko - Tomasz Wygoda
(guest appearance)

Lollobrigida - Ewa Kamas
Customer - Ferdynand Matysik

Katarzyna Straczek

Iwona Roélczyrnska

Jacek Szpinko

Dariusz Bartold, Wojciech Maniewski

Maciej Kabata

a production of the Polski Theatre, Wroctaw

premiered

running time

Swiebodzki Stage, February 10, 2007

105 min., no intermission

performed in Polish with surtitles in English

© Krzysztof Bieli

wedtug jednoaktowek Yukio Mishimy

(Aoi-no Ue. Hanjo. Dojoji)
na podstawie ttumaczenia

rezyseria
dramaturgia
scenografia i kostiumy

rezyseria Swiatet
wideoinstalacja

muzyka
producent

[LEELE]

ze specjalnym udziatem

asystent rezysera
inspicjent, sufler
rekwizytor
realizacja $wiatta

realizacja dzwieku

Anna Zielinska
Elliot and Henryk Lipszyc

Agnieszka Olsten
Marzena Sadocha

Joanna Kaczynska

Wojciech Pus
Marcin i Barttomiej Brat Oles$
Katarzyna Majewska

Hanako - Dagmara Mrowiec
Jitsuko - Ewa Skibiriska
Pielegniarka - Katarzyna Straczek
Yoshio - Bartosz Porczyk

Kiyoko - Tomasz Wygoda (goscinnie)

Lollobrigida - Ewa Kamas
Klient - Ferdynand Matysik

Katarzyna Straczek

Iwona Roélczynska

Jacek Szpinko

Dariusz Bartold, Wojciech Maniewski

Maciej Kabata

produkcja Teatr Polski we Wroctawiu

premiera na Scenie na Swiebodzkim 10 lutego 2007

czas trwania

105 min (bez przerwy)

spektakl w jezyku polskim z napisami w jezyku angielskim




Three stories about relationships based on one-act plays by Yukio Mishima, The Lady Aoi, The Fan, and The Wardrobe. The stories demonstrate the power and
tenacity of human emotions. The characters’ lives are driven by unfulfilled feelings which grow stronger and take on a life of their own. We can’t ignore them,
because they can change the direction of our life or lock us away from it. The dialogue between the East and the West takes place at a subconscious level and
in dreams. Those looking for the Orient and its exotic trappings will be disappointed—the piece is no tacky Japanese traditional fare. We find the characters
in an arcade-labyrinth in unusual and bizarre circumstances which on closer inspection are revealed to resemble our everyday life. Another strength of
the production is its use of multimedia. It not only provides a backdrop for the stories but is given as much prominence as their other aspects. The play's
programme features a cartoon by Krzysztof Ostrowski, a noted graphic artist, leader and singer of the rock band The Cool Kids of Death.

Trzy historie zwiazkéw na podstawie jednoaktowek Mishimy: Pani Aoi, Wachlarz i Szafa, pokazuja site ludzkich emociji, z ktorych trudno sie uwolnic.
Niezrealizowane uczucia kieruja zyciem bohateréw. W spektaklu Agnieszki Olsten przybieraja one na sile, staja sie samodzielnymi bytami. Nie wolno ich
lekcewazy¢, bo sa tak mocne, ze zmieniaja kierunek naszego zycia albo zatrzaskuja, nie pozwalajac zy¢ dalej. Miedzykulturowy dialog Wschodu z Zachodem
toczy sie w warstwie podéwiadomoéci i snu. Ci, ktdrzy beda szukali Orientu i egzotycznego sztafazu, zawioda sig, bo w przedstawieniu nie ma japonskiej
cepelii. W galerii-labiryncie widzowie zobacza bohateréw w niezwyktych, dziwnych okolicznosciach, ktére przy blizszym spojrzeniu niewiele sig réznig od
naszej codziennosci. Dodatkowy walor spektaklu to jego multimedialnos¢, ktéra nie jest tylko ttem dla opowiadanych historii, ale jego réwnorzednym
sktadnikiem. W programie publikujemy komiks autorstwa Krzysztofa Ostrowskiego, znanego grafika, lidera i wokalisty grupy Cool Kids of Death.

ténacité des émotions humaines. Les vies des personnages sont entrainées par des sentiments inassouvis qui deviennent de plus en plus importants et
qui finissent par avoir une vie propre. Nous ne pouvons pas les ignorer, car ils peuvent changer le sens de notre vie ou nous enfermer loin d'elle. Le dialogue
entre [Orient et [Occident se déroule a un niveau subsconscient et dans les réves. Ce qui recherchent [ Orient et ses pieges exotiques seront décus, la piece
n’est pas un voyage traditionnel japonais de mauvais goGt. Nous trouvons les personnages dans un labyrinthe-galerie dans des circonstances inhabituel-
les et bizarres qui, a les regarder de plus prés, s'averent ressembler a notre vie de tous les jours. Une autre force de la production est son utilisation du
multimédia. Il ne fournit pas uniquement une toile de fond aux histoires mais il a autant d'importance que leurs autres aspects. Le programme de la piece
présente un dessin animé de Krzysztof Ostrowski, un célebre artiste graphique, le leader et le chanteur du groupe de rock The Cool Kids of Death.

Drei Geschichten iiber menschliche Beziehungen, die auf den Einaktern von Yukio Mishima griinden, Die Prinzessin Aoi, Hanjo und Der Tempel von
Dujo. Die Geschichten zeigen uns die Macht der menschlichen Gefiihle und wie schwer es ist, sie zu kontrollieren. Unrealisierte Gefiihle, die immer
intensiver werden, bis sie ein Eigenleben annehmen und das Leben der Figuren dominieren. Gefiihle kann man nicht ignorieren - sie sind so stark, dass
sie die Richtung unseres Lebens andern oder uns von unserem Leben ausschlieen. Der Dialog zwischen Orient und Okzident geschieht unbewusst
und in unseren Traumen. Wer in Richtung Orient schaut und seine exotischen Symbole sucht, wird enttauscht sein - das Werk ist kein geschmacklos-
kitschiges traditionelles japanisches Menii. Wir finden die Figuren in einem Tunnellabyrinth unter ungewdhnlichen und bizarren Umsténden, die bei
einem aufmerksamerem Blick unserem taglichen Leben @hneln. Eine weitere Starke der Produktion ist der Einsatz multimedialer Gerate. Sie bilden
nicht nur einen Hintergrund fir die Geschichten, sondern haben gleichrangige Bedeutung mit den anderen Aspekten der Geschichten. Das Programm
stellt einen Cartoon von Krzysztof Ostrowski vor, einem bekannten Grafikkiinstler sowie Leader und Sanger der Rockgruppe The Cool Kids of Death.

Tre storie sulle relazioni umane basate sugli atti unici di Yukio Mishima, La principessa Aoi, Hanjo e Il tempio di Dujo. Le storie dimostrano il potere e la tenacia
delle emozioni umane. Le vite dei personaggi sono guidate da sentimenti irrealizzati che prendono forza fino ad assumere una vita propria e dominarle. Non
possiamo ignorarli, poiché possono cambiare la direzione della nostra vita o escluderci da essa. Il dialogo tra Est e Ovest awiene a livello inconscio e nei sogni.
Chi guarda all Oriente e ai suoi simboli esotici rimarra deluso- lopera non & un pacchiano menu tradizionale giapponese. Troviamo i personaggi in un labirinto-
galleria in circostanze insolite e bizzarre che a uno sguardo pil attento si rivelano somigliare alla nostra vita di tutti i giorni. Altro punto di forza della produzione
& luso degli apparecchi multimediali. Non solo forniscono uno sfondo alle storie, ma hanno la stessa importanza degli altri loro aspetti. Il programma dello
spettacolo presenta un cartone animato di Krzysztof Ostrowski, un noto artista grafico, leader e cantante del gruppo rock The Cool Kids of Death.



ist and spokesperson for the Krakéw-based Contempo-

rary Art Gallery] and graduated from Warsaw Theater
Academy with a degree in directing. She was assistant direc-
tor to Tadeusz Bradecki on Marquise de Sade, based on Yukio
Mishima’'s Madame de Sade (2000, Stary Theater in Krakdow).
In February 2002, Olsen founded a theatre company at War-
saw’s Collegium Civitas and became its first director. She was
associated with the independent producer group Samsezrob-
prodakszyn. She is also a co-founder and member of Drama,
a theatre and drama association dedicated to the promotion
and support of contemporary Polish drama, affiliated with
Warsaw-based Ateneum Theater. In 2002, Olsen received the
award of the Marshal of the Pomeranian Province for her de-
but, Andrzej Stasiuk’s Solo (2003, Wybrzeze Theater in Gdansk].
Acclaimed by both critics and audiences, her productions are
brave, controversial and disturbing and, most importantly,
have a strong contemporary relevance. Olsen’s other credits
include: Remains, based on Brad Fraser’s Unidentified Human
Remains and the True Nature of Love (2002, Collegium Civitas
Theater in Warsaw), Joyce Carol Oates’ Ontological Proof of My
Existence (2003, Gdynia's Miejski Theater], Ivan Vyrypayev's
Oxygen (2003, Wybrzeze Theater), Izabela Wasinska's Abor-
tion Game (2004, Wybrzeze Theater, as part of Local Theater
Express project), Dariusz Odija’s The Sawmill (2004, Stowacki
Theater, Krakéw), Andrew Bovell's Speaking in Tongues (2005,
Wroctaw's Wspétczesny Theater), Henrik Ibsen’s Nora (2006,
National Theater in Warsaw) and Yekaterina Narshi's Betters
(2006, Studio Theater, £6dz; a graduation production from the
Acting Department of £6dZz National Film School with sets by
Olsen and Wojciech Pu$).

S he studied journalism (while working as a radio journal-

Agnieszka Olsten, biography
biografia
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rzeczniczkg prasowg Galerii Sztuki Wspoétczesnej w

Krakowie oraz pracowata jako dziennikarka radiowa),
ukonczyta réwniez studia na Wydziale Rezyserii Akademii Te-
atralnej w Warszawie. Byta asystentka Tadeusza Bradeckie-
go przy spektaklu Markiza de Sade Yukio Mishimy, opartego
na sztuce Madame de Sade (Stary Teatr w Krakowie, 2000).
Zatozyta w lutym 2002 roku i byta pierwszym rezyserem te-
atru przy warszawskim Collegium Civitas. Byta zwigzana
z niezalezna grupa producencka Samsezrobprodakszyn. Jest
tez wspotzatozycielem i cztonkiem utworzonego przy wars-
zawskim Teatrze Ateneum Stowarzyszenia Dramaturgiczno-
Teatralnego Drama, ktorego celem jest propagowanie i wspie-
ranie polskiejdramaturgii wspotczesnej. Laureatka przyznanej
w roku 2003 z okazji Miedzynarodowego Dnia Teatru nagrody
marszatka wojewodztwa pomorskiego za debiut - rezyserie
przedstawienia Solo wg Andrzeja Stasiuka (Teatr Wybrzeze
w Gdansku, 2002). Doceniana przez krytyke i publicznosé,
tworzy spektakle odwazne, bolesne, kontrowersyjne, pr-
zede wszystkim za$ bardzo mocno dotykajace probleméw
wspotczesnej rzeczywistosci. Po debiucie wystawita: Szczatki
wg Niezidentyfikowanych szczatkow ludzkich i prawdziwej natury
mitosci Brada Frasera (Teatr Collegium Civitas w Warszawie,
2002}, Ontologiczny dowéd na moje istnienie Joyce Carol Oates
(Teatr Miejski w Gdyni, 2003), Tlen lwana Wyrypajewa (Teatr
Wybrzeze w Gdansku, 2003), Przebitke (Gre aborcyjna) Izabeli
Wasinskiej (Teatr Wybrzeze w Gdansku w ramach Szybkiego
Teatru Miejskiego, 2004), Tartak Dariusza Odii (Teatr im. J.
Stowackiego w Krakowie, 2004), Nie do pary Andrew Bovella
(Wroctawski Teatr Wspétczesny, 2005), Nore Henrika lbsena
(Teatr Narodowy w Warszawie, 2006) i Lepszych wg Jekateriny
Narszi (Teatr Studyjny w todzi - dyplom Wydziatu Aktorskiego
todzkiej PWSFTviT, 2006; przygotowata rowniez scenografie
we wspotpracy z Wojciechem Pusiem).

Reiyserka. Studiowata dziennikarstwo (byta woéwczas



lle a étudié le journalisme (tout en travaillant comme

journaliste a la radio et porte-parole de la Galerie d'Art

Contemporain située a Cracovie) et elle s'est diplomée a
lAcadémie théatrale de Varsovie. Elle a été assistant-réalisa-
teur de Tadeusz Bradecki sur Marquise de Sade, se basant sur
Madame de Sade de Yukio Mishima (2000, ThéAtre Stary a Cra-
covie). En février 2002, Olsen fonde une compagnie de théatre
au Collegium Civitas de Varsovie et elle devient son premier
metteur en scéne. Elle a été associée du groupement de pro-
ducteurs indépendants Samsezrobprodakszyn. Elle est égale-
ment la cofondatrice et un membre de Drama, une association
d'art dramatique et de théatre consacrée a la promotion et au
soutien de l'art dramatique polonais contemporain, affiliée au
Théatre Ateneum de Varsovie. En 2002, Olsen a été récom-
pensée par le Maréchal de la Voivodie de Poméranie pour
son début, Solo d’Andrzej Stasiuk (2003, Théatre Wybrzeze de
Gdansk]. Ses productions sont acclamées tant par les critiques
que par le public, et elles sont courageuses, controversées et
dérangeantes et, ce qui est le plus important, elles possedent
une forte pertinence contemporaine. D'autres ceuvres d'Olsen
comprennent: Restes, se basant sur Des restes humains non
identifiés et la vraie nature de lamour de Brad Fraser (2002,
Théatre Collegium Civitas de Varsovie), Ontological Proof of My
Existence de Joyce Carol Oates (2003, Théatre Gdynia’s Miejskil,
Oxygene d’lvan Vyrypayev (2003, Théatre Wybrzeze ), Jeu davor-
tement d'lzabela Wasinska (2004, Théatre Wybrzeze, dans le
cadre du projet Express Théatre Locall, La scierie de Dariusz
Odija (2004, Théatre Stowacki, Cracovie), Speaking in Tongues
d’Andrew Bovell (2005, ThéatreWspdtczesny de Wroctaw), Nora
de Henrik Ibsen (2006, Théatre National de Varsovie) et Mieux
de Yekaterina Narshi (2006, Théatre Studio, £6dz; un projet de
dipléme de la Division d'Interprétation de ['Ecole Nationale de
Cinéma de £6dzZ avec des décors d'Olsen et de Wojciech Pus).

egisseurin. Regiediplom an der Theaterakademie

in Warschau. Zuvor hatte sie Journalismus studiert

und als Journalistin beim Radio und als Sprecherin
der Galerie fur zeitgendssische Kunst mit Sitz in Krakau
gearbeitet. Sie ist Regieassistentin von Tadeusz Bradecki fiir
Die Marquise De Sade gewesen, das auf der Madame De Sade
von Yukio Mishima basierte (2000, Altes Theater Krakau). Im
Februar 2002 hat Agnieszka Olsten am Krakauer Collegium
Civitas eine Theatertruppe gegriindet, deren ersten Direktorin
sie wurde. Sie war Mitglied der Gruppe unabhangiger
Produzenten Samsezrébprodakszyn. Sie ist auch Mitgriinderin
und Mitglied von Drama, einer Vereinigung fiir Dramaturgie
und Theater, die sich der Forderung und Unterstiitzung
des zeitgenossischen polnischen Dramas widmet und dem
Theater Athendaum von Warschau angeschlossen ist. 2002
hat Agnieszka Olsten den Preis des Marschalls der Provinz
Pommern fir ihr Debit mit Solo von Andrzej Stasiuk (2003,
Wybrzeze-Theater von Danzig) erhalten. Ihre sowohl von der
Kritik als auch vom Publikum bejubelten Produktionen sind
mutig, kontrovers und Uberwaltigend und haben vor allem
einen starken Gegenwartsbezug. Unter den anderen Werken
von Agnieszka Olsten sei erinnert an: Reste, auf der Grundlage
von Nicht identifizierten Resten und die wahre Natur der Liebe
von Brad Fraser (2002, Warschauer Theater des Collegium
Civitas), Onthologischer Beweis meiner Existenz von Joyce
Carol Oates (2003, Miejski Theater in Gdynial, Sauerstoff von
Ivan Vyrypayev (2003, Wybrzeze Theater), Das Abtreibungsspiel
von lzabela Wasinska (2004, Wybrzeze Theater, als Teil eines
Projekts des ortlichen Theaters Express), Das Sdgewerk
von Dariusz Odija (2004, Slovacki Theater, Krakau), Speaking
in Tongues von Andrew Bovell (2005, Wspdlczesny Theater
von Breslau), Nora von Henrik Ibsen (2006, Nationaltheater
von Warschau) und Betters von Yekaterina Narshi (2006,
Teatro Studio, £6dz; Kursendevorfiihrung des Fachbereiches
Auffiihrung der Nationalen Kinoschule von £6dz mit Szenen
von Agnieszka Olsten und Wojciech Pu$).

Ha studiato giornalismo (mentre lavorava come giornalista alla radio e come portavoce della Galleria
d'Arte Contemporanea con sede a Cracovial e si & laureata in regia allAccademia Teatrale di Varsavia. E
stata assistente alla regia di Tadeusz Bradecki per La Marchesa De Sade, basato su Madame De Sade di
Yukio Mishima (2000, Teatro Stary di Cracovia). Nel febbraio del 2002 Olsten ha fondato una compagnia
teatrale al Collegium Civitas di Cracovia divenendone il primo direttore. Ha fatto parte del gruppo di
produttori indipendenti Samsezrobprodakszyn. E anche co-fondatrice e membro di Drama, un‘associazione
di drammaturgia e teatro dedicata alla promozione e al sostegno del dramma polacco contemporaneo,
affiliata al Teatro Ateneo di Varsavia. Nel 2002 Olsten ha ricevuto il premio del Maresciallo della Provincia
di Pomerania per il suo debutto con Solo, di Andrzej Stasiuk (2003, Teatro Wybrzeze di Gdansk]. Acclamate
sia dai critici che dal pubblico, le sue produzioni sono coraggiose, controverse e sconvolgenti e, soprattutto,
hanno una forte attinenza alla contemporaneita. Tra gli altri lavori di Olsten si ricordano: Resti, basato su
Resti umani non identificati e la vera natura dellamore di Brad Fraser (2002, Teatro del Collegium Civitas
di Varsavia), Prova ontologica della mia esistenza di Joyce Carol Oates (2003, Teatro Miejski di Gdynia),
Ossigeno di lvan Vyrypayev (2003, Teatro Wybrzeze), Il gioco dellaborto di Izabela Wasinska (2004, Teatro
Wybrzeze, come parte di un progetto del Teatro Locale Express), La segheria di Dariusz Odija (2004, Teatro
Slovacki, Cracovia), Speaking in Tongues di Andrew Bovell (2005, Teatr Wspélczesny di Wroclaw), Nora di
Henrik Ibsen (2006, Teatro Nazionale di Varsavia) e Betters di Yekaterina Narshi (2006, Teatro Studio, £6dz;
un saggio di fine corso del Dipartimento di Recitazione della Scuola Nazionale di Cinema di £6dZ con scene
di Agnieszka Olsten e Wojciech Pus).
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Presentation of the book / Prezentacja ksigzki

THEATRE AND HUMANISM IN A WORLD OF VIOLENCE
Teatr i humanizm w Swiecie przemocy
Edited by lan Herbert and Kalina Stefanova

pod redakcjg lana Herberta i Kaliny Stefanove;j




hat makes violence on stage today so sexy? Until quite recently,
Wv‘olence for its own sake was the prerogative of B-feature films

and junk mystery novels. What made theatre follow suit? What
is the impact of the theatre of violence on the audience? Is there still a
place for humanism among all the post-modern “isms”, including post-
human or meta-human theatre? And how can theatre and critics help
preserve humanistic values on and off stage? Should they even try? This
book is the first attempt in such a format to answer these burning que-
stions. It is based on the 24" World Congress of the International As-
sociation of Theatre Critics, which took place in Sofia, Bulgaria, in April
2008, immediately following the presentation of the XII Europe Theatre
Prize in Thessaloniki. It is no mere collection of conference papers, but
an invitation to become witness to a lively discussion on - at times even
a fight over - the destiny of humanism and the role of violence in mo-
dern theatre. Opinions ranging from today’s conventional wisdom to the
controversial, the deliberately provocative and the politically incorrect
are voiced by critics from India to Argentina, South Africa to Finland,
USA to Korea, and by world renowned theatre-makers like the Latvian
director Alvis Hermanis and the British playwright David Edgar. In addi-
tion, the book offers a section on the Thalia Prize - the IATC award for
the brightest minds who have influenced the world’s critical fraternity —
with the acceptance speech of its second winner, the French critic, the-
oretician and playwright Jean-Pierre Sarrazac. As a final bonus there is
also a provocative postscript - a text delivered to IATC's symposium in
Thessaloniki by Richard Schechner, the distinguished American direc-
tor and theatre scholar.

ILn'y pas si longtemps encore, la violence gratuite était une préro-

gative des films de série B et des mauvais romans policiers. Pour
quelle raison le théatre les a-t-il suivis ? Quel est limpact du théatre de la
violence sur le public? Y-a-t'il encore une place pour lhumanisme parmi
tous les «ismes» post-modernes, y compris le théatre post-humain ou
méta-humain? Et comment le théatre et les critiques peuvent-ils aider
a préserver les valeurs humanistes sur scene et hors scéne? Devraient-
ils méme essayer? Ce livre représente la deuxieme tentative dans un tel
format de répondre a ces questions brélantes. Il se base sur le 24¢ Con-
grés Mondial de lAssociation Internationale des Critiques de Théatre qui
s'est tenu a Sofia, en Bulgarie, en avril 2008, juste aprés la présentation
du XII¢ Prix Europe pour le Théatre a Salonique. Ce n'est pas un simple
recueil de conférences mais une invitation a participer comme témoin a
une conversation animée sur - parfois méme une lutte sur - le destin
de 'humanisme et le role de la violence dans le théatre moderne. Des
opinions qui vont de la sagesse conventionnelle d'aujourd’hui au politi-
quement incorrect controversé et délibérément provocateur exprimés par
les critiques de UInde a UArgentine, de UAfrique du Sud a la Finlande, des
Etats-Unis a la Corée, et par les faiseurs de théatre de renommée mon-
diale comme le metteur en scéne letton Alvis Hermanis et lauteur drama-
tique britannique David Edgar. De plus, le livre offre une section sur le Prix
Thalie - décerné par AICT pour récompenser les esprits les plus brillants
ayant influencé la fraternité critique du monde - avec le discours de re-
merciement de son deuxieme lauréat, lauteur dramatique, théoricien et
critique francais Jean-Pierre Sarrazac. A titre de gratification finale il y a
également une postface provocatrice, un texte proposé lors du colloque de
L'AICT a Salonique par Richard Schechner, léminent spécialiste de théatre
et metteur en scéne américain.

Qu'estfce qui rend la violence sur scéne aussi attirante aujourd'hui?

moc dla przemocy byta jeszcze niedawno domena filméw klasy B

i tandetnych filméw kryminalnych. Co sprawito, ze teatr poszedt
w ich $lady? Jak teatr przemocy oddziatuje na widzow? Czy w gaszczu
postmodernistycznych -izmoéw”, do ktérych zalicza sie réwniez teatr
posthumanistyczny i teatr metahumanistyczny, jest jeszcze miejsce na
humanizm? W jaki sposéb teatr i krytycy moga przyczynic sie do ocale-
nia humanistycznych wartosci na scenie i poza nig? Czy w ogole powin-
ni probowac? Prezentowana ksigzka jest pierwsza tego rodzaju proba
udzielenia odpowiedzi na te palace pytania. Za jej podstawe postuzyty
materiaty 24. Swiatowego Kongresu Miedzynarodowego Stowarzyszenia
Krytykéw Teatralnych (AICT), ktéry odbyt sie w Sofii w kwietniu 2008 roku
po uroczystosci wreczenia XII Europejskiej Nagrody Teatralnej w Saloni-
kach. Ale Theater and Humanism in a World of Violence nie jest zwyktym
zbiorem referatow z konferencji. Jest zaproszeniem, by stac sie $wiadkiem
zywej dyskusji — chwilami nawet ktétni - o przyszto$¢ humanizmu i role
przemocy we wspotczesnym teatrze. Opinie - od zgodnych z powszechnie
przyjeta wiedza do kontrowersyjnych, celowo prowokacyjnych i politycznie
niepoprawnych - wypowiadajq krytycy z Indii i Argentyny, RPA i Finlandii,
USA i Korei, oraz uznani na $wiecie tworcy teatru, jak totewski rezyser Al-
vis Hermanis i brytyjski dramaturg David Edgar. Jest tez cze$¢ po$wiecona
nagrodzie Thalia, przyznawanej przez AICT najbardziej btyskotliwym
umystom, ktére wywarty wptyw na Swiatowe $rodowisko krytykow, i mowa,
ktorg wygtosit drugi laureat tej nagrody, francuski krytyk, teoretyk i dra-
maturg Jean-Pierre Sarrazac. Ksigzke zamyka prowokacyjne postowie
- tekst wygtoszony na sympozjum AICT w Salonikach przez Richarda
Schechnera, wybitnego amerykanskiego rezysera i badacza teatru.

Co sprawia, ze przemoc jest dzi$ na scenie tak seksowna? Prze-

war Gewalt als Selbstzweck eine Prarogative von B-movies und

schlechten Krimiheften. Was hat dazu gefiihrt, dass das Theater sich
angepasst hat? Welchen Einfluss hat Gewalttheater auf das Publikum? Bleibt
noch Platz fir den Humanismus unter den ganzen postmodernen ,-ismen”,
darunter das post-humane oder meta-humane Theater? Und wie kdnnen
Theater und Kritik zum Erhalt humanistischer Werte innerhalb und auBerhalb
der Theater beitragen? Hat der Versuch einen Sinn? Dieses Buch ist der erste
Versuch dieser Art, auf diese brisanten Fragen zu antworten. Es basiert auf
den Arbeiten des 24. Weltkongresses der Internationalen Vereinigung der
Theaterkritiker (AICT), die im April 2008 in der bulgarischen Hauptstadt Sofia
stattgefunden hat, unmittelbar nach der Prasentation des 12. Europa-Preises
fiir das Theater in Thessaloniki. Es ist nicht einfach nur eine Sammlung der
Kongressakten, sondern eine Einladung, ein Zeugnis lebhafter Diskussionen -
manchmal sogar Disputen - tiber das Schicksal des Humanismus und die Rolle
der Gewalt im modernen Theater zu geben. Kritiker aus den verschiedensten
Teilen der Welt, von Argentinien nach Indien, von Siidafrika nach Finnland, von
den USA nach Korea sowie renommierte Theaterkiinstler, wie der lettische
Regisseur Alvis Hermanis und der britische Komddienschreiber David Edgar
haben verschiedenen Meinungen ihre Stimme geliehen, die vom modernen
allgemeinen Menschenverstand iiber kontroverse und (ber bewusst
provokante Haltungen bis zum politisch Unkorrekten gehen. Dariiber hinaus
bietet das Buch eine Sektion zum Thalia-Preis - die Anerkennung der AICT
fur die brillantesten Kopfe, die die Weltgemeinschaft der Kritiker beeinflusst
haben - mit der Dankesrede des zweiten Gewinners, des franzosischen
Kritikers, Theoretikers und Komddienschreibers Jean-Pierre Sarrazac. Als
abschlieBenden Bonus gibt es ein provokantes Post Scriptum - ein Text, der
wahrend des Kongresses der AICT von dem beriihmten amerikanischen
Regisseur und Theaterwissenschaftler Richard Schechner vorgestellt wurde.

Was macht Gewalt auf der Biihne heute so anziehend? Bis vor kurzem

Cosa rende la violenza sul palcoscenico cosi attraente oggi? Fino a non molto tempo fa la violenza fine a
se stessa era la prerogativa dei B-movies e di certi romanzi gialli scadenti. Cosa ha fatto si che il teatro si
adeguasse? Qual e limpatto del teatro della violenza sul pubblico? C'e ancora posto per lumanesimo tra tutti gli
“ismi” postmoderni, incluso il teatro post-umano o meta-umano? E come possono il teatro e i critici contribuire
alla conservazione dei valori umanistici dentro e fuori le scene? E il caso che ci provino? Questo libro & il primo
tentativo del genere di rispondere a tali scottanti interrogativi. E basato sui lavori del 24° Congresso Mondiale
dell'Associazione Internazionale dei Critici di Teatro, che ha avuto luogo a Sofia, in Bulgaria, nell'aprile 2008,
immediatamente dopo la presentazione del XII Premio Europa per il Teatro a Salonicco. Non & una semplice
raccolta degli atti del convegno, ma un invito a rendere testimonianza di una vivace discussione - talora persino
una disputa - sul destino dellumanesimo e sul ruolo della violenza nel teatro moderno. Critici provenienti delle
pit disparate parti del mondo, dallArgentina all'India, dal Sud Africa alla Finlandia, dagli Usa alla Corea, e
rinomati artisti teatrali come il regista lettone Alvis Hermanis e il commediografo britannico David Edgar hanno
dato voce a diverse opinioni, che vanno dalla moderna saggezza convenzionale, all'atteggiamento controverso, a
quello deliberatamente provocatorio fino al politicamente scorretto. Inoltre, il libro offre una sezione sul Premio
Thalia - il riconoscimento dellAICT conferito alle menti piu brillanti che hanno influenzato la comunita mondiale
dei critici - con il discorso di ringraziamento del secondo vincitore, il critico, teorico e commediografo francese
Jean-Pierre Sarrazac. Come bonus finale vi & poi un post scriptum provocatorio - un testo presentato a Salonicco
durante il convegno della AICT da Richard Schechner, linsigne regista e studioso di teatro americano
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over the world are coming to Wroclaw to concern themsel-

ves with the works of authors, directors and performers
in an International Seminar for New Theatre Critics, organised
by the International Association of Theatre Critics (IATC), within
the programme offered by the 13" Europe Theatre Prize. Among
others, the participants stem from Bulgaria, China, Czech Repu-
blic, France, Iran, Poland, Portugal, Republic of Korea, Romania,
Slovakia, Slovenia and Sweden. Many of these up-and-coming
critics already write for the arts and entertainment sections of
newspapers in their home counties or are on their way to careers
with daily publications, monthly cultural journals or more specia-
lised theatre journals. IATC has been organising these Internatio-
nal Seminars since 1978, with the support of several host entities
and festivals organisations. This International Seminar for New
Theatre Critics will be an occasion not only for informed and de-
manding discussions of the many theatre productions available
during that week, but also for the exchange of experiences and
critical perspectives on the theatrical realities of the many diffe-
rent countries represented by the participants. The Seminar will
be monitored by two experienced theatre critics, Jodo Carneiro,
from Portugal, and Mark Brown, from Scotland, and with the
support of the Director of Seminars of AICT/IATC, Paulo Eduardo
Carvalho. Joao Carneiro is a member of the Board of the Por-
tuguese Association of Theatre Critics (APCT), and a member of
the IATC. He has been theatre critic for the weekly newspaper Ex-
presso since 1992. Has written about dance, opera and film and
has been conducting seminars on theatre. He has collaborated
with the journals UBU, Alternatives Théétrales, Sinais de Cena and
Obscena. His many interests include also literature and literary
theory. Mark Brown is theatre critic of the Scottish national new-
spaper The Sunday Herald. He contributes reviews and articles
about theatre to a range of publications, including The Scotsman
newspaper and the UK website theatrevoice.com. He is a member
of the jury of the Critics” Awards for Theatre in Scotland. He te-
aches in theatre studies at the Royal Scottish Academy of Music
and Drama and the University of Strathclyde. Paulo Eduardo Car-
valho is Assistant Professor at the University of Porto, Portugal,
and researcher at the Centre for Theatre Studies, University of
Lisbon. Having published widely on the areas of theatre studies
and translation studies, he holds a PhD on theatre translation and
cultural representation. Member of the board of the Portuguese
Association of Theatre Critics (APCT) between 2003 and 2009, he’s
a regular contributor to Sinais de Cena, the journal of APCT, and a
member of the Executive Committee of AICT/IATC and its Director
of Seminars.

From March 31 to April 6, fifteen new theatre critics from all

krytykow nowego  teatru, ktérzy wezma udziat

w Migdzynarodowym Seminarium dla Krytykéw Nowego
Teatru zorganizowanym przez Miedzynarodowe Stowarzyszenie
Krytykéw Teatralnych (AICT) w ramach programu uroczystosci
wreczenia 13. Europejskiej Nagrody Teatralnej. W warsztatach
wezma udziat m.in. osoby z Butgarii, Chin, Czech, Francji, Polski,
Iranu, Polski, Portugalii, Korei, Rumunii, Stowacji, Stowenii
i Szwecji. Wielu z nich to obiecujacy krytycy zamieszczajacy
teksty w dziatach kultury i rozrywki pism w swoich krajach lub
bedacy na najlepszej drodze do zrobienia kariery w dziennikach,
miesiecznikach  kulturalnych i bardziej specjalistycznych
pismach teatralnych. Miedzynarodowe seminaria nowej
krytyki organizowane sg przez AICT od 1978 roku przy wsparciu
szeregu jednostek wystepujacych w roli gospodarza i organizacji
festiwalowych. Tegoroczne seminarium bedzie okazjg nie tylko do
stojgcych na wysokim poziomie merytorycznym dyskusji o licznych
przedstawieniach teatralnych, ktére zostang zaprezentowane
wtrakcie festiwalu, ale takze dowymiany doswiadczen i krytycznych
opinii na temat sytuacji teatru w krajach, z ktorych pochodza
uczestnicy seminarium. Opieke artystyczng nad seminarium
sprawowac bedzie dwoch doswiadczonych krytykéw teatralnych—
Joao Carneiro z Portugalii oraz Mark Brown ze Szkocji,
a wspierac ich bedzie dyrektor seminariow AICT, Paulo Eduardo
Carvalho. Joao Carneiro jest cztonkiem zarzadu Portugalskiego
Stowarzyszenia Krytykow Teatralnych (APCT) oraz AICT. Od 1992
roku zamieszcza teksty o teatrze w tygodniku Expresso. Publikowat
na temat tanca, opery i filmu oraz prowadzit seminaria na temat
teatru. Wspotpracowat z pismami UBU, Alternatives Théatrales,
Sinais de Cena i Obscena. Jego rozlegte zainteresowania obejmuja
takze literature i teorie literatury. Mark Brown jest krytykiem
teatralnym szkockiej gazety panstwowej The Sunday Herald.
Pisat recenzje i artykuty o teatrze dla wielu publikacji, m.in.
gazety The Scotsman i brytyjskiego portalu theatrevoice.com. Jest
cztonkiem jury szkockiej nagrody Critics’ Awards for Theatre.
Prowadzi zajecia z teatrologii w Szkockiej Krolewskiej Akademii
Muzyki i Dramatu oraz na uniwersytecie w Strathclyde. Paulo
Eduardo Carvalho jest profesorem na uniwersytecie w Porto
oraz pracownikiem naukowym Centrum Teatrologii Uniwersytetu
Lizbonskiego. Opublikowat wiele tekstow z dziedziny teatrologii
i nauki o przektadzie, posiada tytut doktora w dziedzinie nauki
o przektadzie i obrazu kulturowego. Od 2003 roku jest cztonkiem
zarzadu Portugalskiego Stowarzyszenia Krytykéw Teatralnych
(APCT). Regularnie publikuje teksty w pi$émie APTC Sinais de Cena
oraz jest cztonkiem komitetu wykonawczego AICT i dyrektorem
organizowanych przez te organizacje seminariow.

Od 31 marca do 6 lipca Wroctaw bedzie goscit pigtnastu

International Seminar for New Theatre Critics
Organised by the International Association of Theatre Critics (IATC)
Miedzynarodowe warsztaty dla krytykow nowego teatru
zorganizowane przez Miedzynarodowe Stowarzyszenie Krytykow Teatralnych (IATC)
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u 31 mars au 6 avril, quinze nouveaux critiques de théatre

provenant du monde entier se retrouvent a Wroclaw pour s'in-

téresser aux ceuvres d'auteurs, de metteurs en scene et d'ar-
tistes au cours d'un stage international pour les nouveaux critiques
de théatre, organisé par lAssociation Internationale des Critiques de
Théatre (AICT), dans le cadre du programme offert par le 13° Prix
Europe pour le Théatre. Entre autres, les participants proviennent de
Bulgarie, Chine, République Tcheque, France, Iran, Pologne, Portu-
gal, République de Corée, Roumanie, Slovaquie, Slovénie et Suede.
Un grand nombre de ces critiques prometteurs écrivent déja pour
les rubriques des arts et du divertissement de journaux dans leur
pays d'origine ou s'apprétent a embrasser cette carriere avec des
publications quotidiennes, des journaux culturels mensuels ou des
journaux de théatre plus spécialisés. LAICT organise ces stages in-
ternationaux depuis 1978, avec le soutien de plusieurs organismes et
festivals qui les accueillent. Ce stage international pour les nouveaux
critiques de théatre représentera une occasion non seulement pour
des discussions averties et exigeantes sur de nombreuses produc-
tions théatrales disponibles durant cette semaine mais également
pour l'échange d'expériences et de perspectives critiques sur les réa-
lités théatrales des différents pays représentés par les participants.
Le stage sera supervisé par deux critiques de théatre affirmés, Joao
Carneiro, du Portugal, et Mark Brown, d'Ecosse, et avec le soutien du
Directeur des stages de lAICT/IATC, Paulo Eduardo Carvalho. Jodo
Carneiro est un membre du conseil d'administration de lAssociation
Portugaise des Critiques de Théatre (APCT) et un membre de VAICT.
ILest critique de théatre pour 'hebdomadaire Expresso depuis 1992. Il
écrit sur la danse, lopéra et le cinéma et il organise des stages sur le
théatre. Il collabore avec les revues UBU, Alternatives Théétrales, Si-
nais de Cena et Obscena. Ses nombreux intéréts comprennent égale-
ment la littérature et la théorie littéraire. Mark Brown est un critique
de théatre du journal national écossais The Sunday Herald. Il écrit des
compte rendus et des articles sur le théatre pour plusieurs publica-
tions dont le journal The Scotsman et le site britannique theatrevoice.
com. Il fait partie du jury du Prix des Critiques pour le Théatre en
Ecosse. Il enseigne les études théatrales a Académie Ecossaise Ro-
yale de Musique et d'’Art Dramatique et a [ Université de Strathclyde.
Paulo Eduardo Carvalho est professeur assistant a [Université de
Porto, au Portugal, et il fait des recherches au Centre pour les Etudes
Théatrales a 'Université de Lisbonne. Il a énormément publié dans
les domaines des études théatrales et de la traduction ; il possede
un doctorat en traduction et représentation culturelle. Membre du
conseil d'administration de lAssociation Portugaise des Critiques de
Théatre (APCT) de 2003 a 2009, il écrit régulierement pour le Sinais de
Cena, la revue de lAssociation Portugaise des Critiques de Théatre.
En outre il fait partie du Comité Exécutif de LAICT/IATC et il en est le
Directeur des stages de formation.

om 31. Méarz bis zum 6. April werden 50 junge Theaterkritiker

aus der ganzen Welt sich in der polnischen Stadt Breslau

(Wroclaw] treffen, um sich mit der Arbeit von Autoren,
Regisseuren und Kiinstlern in einem von der Internationalen
Vereinigung der Theaterkritiker (IATC/ AICT) organisiertem
Internationalen Seminar fiir Neue Theaterkritiker im Rahmen des
vom 13. Europa-Preis fiir das Theater angebotenen Programm zu
beschaftigen. Unter anderem kommen Teilnehmer aus Bulgarien,
China, der Tschechischen Republik, Frankreich, Iran, Polen,
Portugal, der Republik Korea, Rumanien, der Slowakei, Slowenien
und Schweden. Viele dieser vielversprechenden Kritiker schreiben
bereits fiir die Kunst- und Theaterseiten der Zeitungen in ihrem
Land oder haben eine Karriere mit taglichen Veroffentlichungen,
monatlichen  Kulturzeitschriften oder Theaterfachzeitschriften.
Die IACT organisiert diese internationalen Seminare seit 1978
mit der Unterstiitzung verschiedener Gasteinrichtungen und
Festivalorganisationen. Das nachste Internationale Seminar fiir
Neue Theaterkritiker wird eine Gelegenheit nicht nur fir informierte
und anspruchsvolle Diskussionen iber die zahlreichen Stiicke,
die man wahrend der Woche wird sehen konnen, sondern auch fir
den Austausch von Erfahrungen und kritischer Perspektiven lber
die Theaterwirklichkeiten der verschiedenen von den Teilnehmern
vertretenen Landern sein. Das Seminar wird von zwei erfahrenen
Theaterkritikern verfolgt: von Jodo Carneiro, aus Portugal und von
Mark Brown aus Schottland und wird vom Direktor der Seminare der
AICT/IATC Eduardo Carvalho unterstiitzt. Jodo Carneiro ist Mitglied
des Vorstands der portugiesischen Vereinigung der Theaterkritiker
(APCT) und Mitglied der IATC. Er ist seit 1992 Theaterkritiker fur
die Wochenzeitung Expresso. Er hat lber Tanz, Oper und Film
geschrieben und gibt Seminare lber das Theater. Er hat mit den
Zeitschriften UBU, Alternatives Théatrales, Sinais de Cena und Obscena
zusammengearbeitet. Zu seinen zahlreichen Interessen gehort auch
die Literatur und Literaturtheorie. Mark Brown ist Theaterkritiker der
schottischen nationalen Tageszeitung The Sunday Herald. Er schreibt
Rezensionen und Artikel iber Theater fiir verschiedene Publikationen,
unter anderem fiir die Tageszeitung The Scotsman sowie die britische
Webseite theatrevoice.com. Er ist Mitglied der Jury des Kritikerpreises
flirdas Theaterin Schottland. Erunterrichtete Theaterwissenschaftan
der Royal Scottish Academy of Music and Drama und an der Universitat
von Strathclyde. Paulo Eduardo Carvalho ist Assistenzprofessor an
der Universitat von Porto in Portugal und Forscher am Zentrum fiir
Theaterstudien der Universitat Lissabon. Er hat viel im Bereich der
Theaterstudien und Ubersetzungsstudien publiziert und hat ein PhD
in Theaterubersetzung und kultureller Darstellung. Es ist zwischen
2003 und 2009 im Vorstand der Portugiesischen Vereinigung der
Theaterkritiker (APCT) gewesen, ist fester Mitarbeiter von Sinais de
Cena, der Zeitschrift der APCT und Vorstandsmitglied von AICT/IATC,
fur die er auch Seminardirektor ist.

Dal 31 Marzo al 6 Aprile, cinquanta giovani critici teatrali da tutto il mondo verranno a Wroclaw per occuparsi
del lavoro di autori, registi, e artisti in un Seminario Internazionale per Nuovi Critici Teatrali, organizzato
dallAssociazione dei Critici Teatrali (AICT), allinterno di un programma offerto dal XlIl Premio Europa
per il Teatro. Tra gli altri, arrivano partecipanti da Bulgaria, Cina, Repubblica Ceca, Francia, Iran, Polonia,
Portogallo, Repubblica di Corea, Romania, Slovacchia, Slovenia e Svezia. Molti di questi critici promettenti
scrivono gia per le pagine di arte e spettacolo dei giornali nel loro paese, o hanno una carriera avviata con
pubblicazioni quotidiane, riviste mensili di cultura o riviste pit specializzate di teatro. LAICT organizza questi
Seminari Internazionali dal 1978, col supporto di diversi enti ospitanti e organizzazioni di festival

ILprossimo Seminario Internazionale per Nuovi Critici Teatrali sara un’occasione non soltanto per le discussioni
documentate e impegnative sui numerosi spettacoli che sara possibile vedere durante la settimana, ma anche
per lo scambio di esperienze e di prospettive critiche sulle realta teatrali dei diversi paesi rappresentatati
dai partecipanti. Il Seminario sara monitorato da due esperti critici teatrali, Jodo Carneiro, dal Portogallo,
e Mark Brown, dalla Scozia, e si awarra del supporto del Direttore dei Seminari dellAICT/ IACT, Eduardo
Carvalho. Jodo Carneiro & membro del consiglio dell/Associazione Portoghese dei Critici Teatrali (APCT), e
membro dellAICT. E critico teatrale per il settimanale Expresso dal 1992. Ha scritto di danza, opera e film,

Paulo Eduardo Carvalho
Director Of Studies Young Critics” Seminar
Dyrektor Naukowy Spotkania Mtodych Krytykow

e conduce seminari sul teatro. Ha collaborato con le riviste UBU, Alternatives Théatrales, Sinais de Cena e
Obscena. Tra i suoi numerosi interessi anche la letteratura e la teoria letteraria. Mark Brown é critico teatrale
del quotidiano nazionale scozzese The Sunday Herald. Scrive recensioni e articoli di teatro per varie testate,
tra cui il quotidiano The Scotsman e il sito web del Regno Unito theatrevoice.com. E membro della giuria del

Premio Critici per il Teatro in Scozia. Insegna discipline teatrali alla Royal Scottish Academy of Music and
Drama e all'Universita di Strathclyde. Paulo Eduardo Carvalho & Professore Assistente all Universita di Porto,
in Portogallo, e ricercatore presso il Centro di Studi Teatrali dell'Universita di Lisbona. Avendo pubblicato
ampiamente nei rispettivi settori di studi sul teatro e studi sulla traduzione, ha un PhD in traduzione teatrale e
rappresentazione culturale. Membro del consiglio dell/Associazione Portoghese dei Critici Teatrali (APCT) tra
i1 2003 e il 2009, & collaboratore fisso di Sinais de Cena, |a rivista dellAPCT, e membro del Comitato Esecutivo
dellAICT/IATC, di cui & Direttore dei Seminari
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launched by the new-born European Commission - under

Jacques Delors, whose first Commissioner of Culture was
Carlo Ripa di Meana - was inaugurated in 1986 under the auspi-
ces and the support 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 peo-
ples.” 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, awar-
ded the Europe Theatre Prize in 1987 was Ariane Mnouchkine
for her work with the Théatre du Soleil. The presentation of the
award to Mme Mnouchkine proved to be a “thrilling and visiona-
ry coup de théatre”: 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 Commu-
nist rule. At a time when it was becoming increasingly difficult
to produce committed theatre also in the West, the prize allo-
wed the Théatre 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, patroness of the first edition
of the Prize, 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, intro-
ducing a new section that has since become one of the most
characteristic and appreciated features of the Europe Theatre
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 ac-
counts 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

The Europe Theatre Prize (60,000 Euros), a pilot programme

program  nowopowstatej Komisji  Europejskiej -

z Jacques’iem Delors na czele i z Carlo Ripa di Meana
jako pierwszym Komisarzem Kultury - zostat zainaugurowany
w 1986 pod auspicjami i z poparciem Wspdlnoty Europejskiej
jako nagroda, ktéra miata by¢ przyznawana osobowosciom lub
grupomteatralnym, ..przyczyniajacym sie do realizacjiwydarzen
kulturalnych promujgcych zrozumienie iwymiane wiedzy miedzy
narodami.” Europejska Nagroda Teatralna zostata uznana
przez Parlament i Rade Europejska za ..Europejska organizacje
kultury”. Pierwsza artystka, ktorej miedzynarodowe jury,
pod przewodnictwem Irene Papas, zgodnie z tymi kryteriami
przyznato w roku 1987 Europejska Nagrode Teatralng, byta
Ariane Mnouchkine za jej prace z Théatre du Soleil. Przyznanie
nagrody Mnouchkine stato sie ,,emocjonujacym i wizjonerskim
coupdethéatre”: wczasie ceremonii, transmitowanejzgreckiego
amfiteatru w Taorminie przez Eurowizje, rezyser wyrazita
nadzieje na usuniecie barier, jakie wcigz dziela Europe na dwa
osobne bloki, sama za$ pragneta zadedykowac swojg nagrode
artystom w ,tamtej” Europie, znajdujacej sig¢ wtedy pod rzadami
komunistycznymi. W czasie, gdy rowniez na Zachodzie coraz
trudniej byto uprawiac teatr zaangazowany, nagroda umozliwita
Théatre du Soleil kontynuacje dziatalnosci i poszukiwan. W tym
samym roku dowczesny europejski Komisarz Kultury Carlo
Ripa di Meana postanowit przyzna¢ nagrode specjalng greckiej
aktorce Melinie Mercouri, patronce pierwszej edycji Nagrody,
wybranejw swoim kraju ministrem kultury, za udane potgczenie
zamitowania do polityki i gtebokiej Swiadomosci kulturalnejw jej
dziatalnosci publicznej i artystycznej.
Kolejna edycja Europejskiej Nagrody Teatralnej koncentrowata
sie mocniej i bardziej bezposrednio na wybranym artyscie i jego
drodze tworczej. Nagrode otrzymat tamtego roku Peter Brook;
towarzyszyto temu wprowadzenie nowej sekcji, ktora stata sie
odtad jedna z najbardziej charakterystycznych i cenionych cech
NagrodyEuropejskiej:analizaibadanietworczoscinagrodzonego
artysty przyjety forme trzech niezapomnianych dni spotkan,
ztozonych z pamigtnego, improwizowanego dialogu miedzy
Peterem Brookiem i Grotowskim, bogactwa osobistych relacji
i éwiadectw, projekcji wideo oraz otwartych dla publicznosci
pokazow znakomitego rezysera i niektorych z jego ulubionych
aktoréw. Inspirujace dziatania tych trzech dni udokumentowane
zostatywksigzce zatytutowanej Glianni di Peter Brook [Lata Petera

Europejska Nagroda Teatralna (60 tys. euro), pilotazowy

History of the Europe Theatre Prize
Historia Europejskiej Nagrody Teatralnej

146



e Prix Europe pour le Théatre (60 000 euros), programme

pilote de la toute nouvelle Commission Européenne - pré-

sidée par Jacques Delors et dont le premier Commissaire
a la Culture a été Carlo Ripa di Meana - est né en 1986 avec le
soutien et le parrainage de la Communauté Européenne afin de
primer les personnalités ou institutions théatrales qui ont « con-
tribué a la réalisation d'événements culturels déterminants
pour la compréhension et la connaissance entre les peuples».
Le Prix Europe pour le Théatre a été reconnu par le Parlement
Européen et le Conseil Européen en tant qu'«organisation d'in-
térét culturel européen». Conformément a ces criteres, la pre-
miere artiste primée, en 1987, par le Jury international présidé
par Irene Papas, fut Ariane Mnouchkine, pour son activité avec
le Théatre du Soleil. Le Prix conféré a Ariane Mnouchkine fut
un véritable «coup de théatre, émouvant et prophétique». Au
cours de la cérémonie de Remise des Prix, diffusée en Eurovi-
sion a partir du Théatre Grec de Taormina, l'artiste souhaita voir
s'abattre les barrieres qui divisaient encore a lépoque les deux
blocs séparés du continent européen, et déclara qu’elle voulait
dédier son prix aux artistes de ['« autre Europe », qui était alors
encore sous le régime communiste. En méme temps, puisque
la vie théatrale dans sa forme la plus engagée était difficile
également en Occident, la contribution économique constituée
par le Prix représenta une aide pour le Théatre du Soleil en vue
de poursuivre ses activités et sa recherche théatrale. Au cours
de cette méme édition, Carlo Ripa di Meana, commissaire a la
culture de la Commission Européenne de l'époque, décida de
remettre un prix spécial a l'actrice grecque Melina Mercouri - la
marraine de la premiere édition du Prix — devenue Ministre de la
Culture de son Pays, pour avoir su conjuguer au sein de l'activi-
té publique et artistique, la passion politique avec une profonde
sensibilité culturelle. Durant l'édition suivante, l'attention portée
a la figure des artistes primés et a leur style de travail théatral,
devint plus intense et directe. Le prix a Peter Brook inaugura un
usage qui devint, a partir de ce moment, lune des caractéristi-
ques les plus appréciées du Prix Europe: le travail de réflexion
et d'étude autour des lauréats s'exprima cette année-la sous la
forme de trois journées de rencontres inoubliables, organisées
autour d'un mémorable dialogue ouvert 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 participerent, outre le
metteur en scene lui-méme, quelques-uns de ses comédiens

er Europa-Preis fiir das Theater (60.000 Euro) war ein

Pilotprojekt der von der damals von Jaques Delors geleiteten

Europaischen Kommission, deren erster Kulturbeauftragter
Carlo Ripa di Meana gewesen ist. Unterstiitzt von der Europdischen
Gemeinschaft wurde er 1986 ins Leben gerufen und sollte jenen
Personlichkeiten oder Theaterinstitutionen verliehen werden,
die .einen Beitrag zur Verwirklichung von Kulturveranstaltungen
geleistet haben, die die Verstandigung und das gegenseitige
Kennenlernen der Volker fordern”. Der Europa-Preis fiir das Theater
wird vom Europaparlament und von der Europdischen Kommission
als ,Fordermafinahme der europaischen Kultur” unterstiitzt. In
Ubereinstimmung mit diesen Voraussetzungen war dann 1987
Ariane Mnouchkine die erste Kiinstlerin, die fiir ihre Arbeit mit dem
Théatre du Soleil von der internationalen Jury unter dem Vorsitz von
Irene Papas ausgezeichnet wurde. Die Preisverleihung an Ariane
Mnouchkine war damals ein wahrer ,Geniestreich, gleichermafien
bewegend und prophetisch”. Im Verlaufe der in Eurovision aus dem
griechischen Theater in Taormina libertragenen Feierlichkeiten
gab die Kunstlerin ihrer Hoffnung Ausdruck, dass die Grenzen,
die damals den europdischen Kontinent in zwei Blocke teilten,
niedergerissen wiirden, und sie widmete ihren Preis den Kiinstlern
.im anderen Europa“, jenem Teil, der damals noch kommunistisch
beherrscht wurde. Und angesichts der damals auch im Westen
schwierigen Situation vor allem des engagierten Theaters
bedeutete die mit dem Preis verbundene Summe fiir das Théatre
du Soleil zugleich eine Unterstiitzung bei der Weiterfiihrung seines
Schaffens und seiner Theaterarbeit. In diesem Zusammenhang
beschloss auch der damalige Kulturbeauftragte der Europdischen
Gemeinschaft, Carlo Ripa di Meana, der griechischen Schauspielerin
Melina Mercouri, der Schirmherrin der ersten Ausgabe des Preises
und spateren Kulturministerin ihres Landes, einen Spezialpreis zu
verleihen, mit dem ihre Fahigkeit gewlrdigt werden sollte, bei ihrer
kiinstlerischen und o6ffentlichen Arbeit das politische Interesse mit
einer ausgepragten Sensibilitat fir kulturelle Angelegenheiten
verbunden zu haben. Bei der darauf folgenden Ausgabe richtete
sich die Aufmerksamkeit noch starker und direkter auf die
pramierten Kiinstler. Mit der Verleihung des Preises an Peter Brook
wurde in Taormina eine Gepflogenheit eingefiihrt, die seitdem
eine der wichtigsten und schatzenswertesten Charakteristiken
des Europa-Preises geworden ist: An drei unvergesslich
gebliebenen Tagen wurde die Arbeit des Preistragers untersucht
und diskutiert, und dies vor allem durch ein denkwiirdiges,
offentliches Gesprach zwischen Peter Brook und Jerzy Grotowski,
durch einen umfassenden Beitrag aus Vortragen und Zeugnissen
sowie durch Projektionen von Filmmaterial und der Offentlichkeit
zuganglichen Vorfiihrungen, bei denen auBBer dem groflen Meister

ILPremio Europa per il Teatro (60.000 euro), programma pilota della neo Commissione Europea - presieduta
da Jacques Delors ed il cui primo Commissario alla Cultura é stato Carlo Ripa di Meana - & nato nel
1986 con il sostegno e il patrocinio della Comunita Europea, come riconoscimento da assegnare a quelle
personalita o istituzioni teatrali che abbiano “contribuito alla realizzazione di eventi culturali determinanti
per la comprensione e la conoscenza tra i popoli”. Il Premio Europa per il Teatro & riconosciuto dal
Parlamento Europeo e dal Consiglio Europeo quale “organizzazione di interesse culturale europeo”

In coerenza con questi criteri, nel 1987, la prima artista ad essere premiata dalla giuria internazionale
presieduta da Irene Papas, ¢ Ariane Mnouchkine per lattivita svolta con il Théatre du Soleil. Il premio
alla Mnouchkine & un vero e proprio “colpo di teatro, emozionante e profetico”. L'artista, nel corso della
cerimoniadi premiazione, trasmessa in eurovisione dal Teatro greco di Taormina, auspicando l'abbattimento
delle barriere che, ancora in quegli anni, dividevano in due blocchi separati il continente europeo, dice di
volere dedicare il premio agli artisti dellaltra Europa”, allora ancora sotto il regime comunista. In un
tempo, in cui la vita teatrale nelle sue forme piu impegnative era difficile anche in occidente, il contributo
economico costituito dal premio rappresenta un aiuto al Théatre du Soleil per potere proseguire le sue
attivita e le sue ricerche teatrali. Nella stessa edizione, Carlo Ripa di Meana, Commissario alla Cultura
della Commmissione Europea del tempo, decide di assegnare un premio speciale, all'attrice greca Melina
Mercouri - madrina della prima edizione del Premio - divenuta ministro della Cultura del suo paese, alla
quale viene riconosciuto il merito di avere saputo coniugare nell'attivita pubblica e artistica la passione
politica con una profonda sensibilita culturale. Nell'edizione successiva, l'attenzione verso la figura degli
artisti premiati e il loro stile di lavoro teatrale si fa pit intensa e diretta.

Il premio a Peter Brook inaugura una prassi che, da quel momento, & una delle caratteristiche peculiari
e pil apprezzate del Premio Europa: il lavoro di riflessione e di studio intorno all'artista che riceve il
premio si esprime quell'anno in tre indimenticabili giornate di incontri, articolate in un memorabile dialogo
aperto tra Peter Brook e Grotowski, in un corposo contributo di relazioni e testimonianze, in proiezioni
di audiovisivi e in dimostrazioni aperte al pubblico che vedono impegnati, insieme al maestro, alcuni dei
suoi attori preferiti. La documentazione di quelle giornate si trova oggi raccolta nel libro “Gli anni di Peter
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are documented in the book entitled Gli anni di Peter Brook. Sin-
ce the second edition, the Europe Theatre Prize has been under
the patronage of the Council of Europe and UNESCO, and has
collaborated with the International Association of Theatre Cri-
tics. The third edition saw the prize go to Giorgio Strehler for
his important contribution to the creation of a Europe of theatre
and culture. It was then that the Union des Théatres de 'Euro-
pe began to collaborate, and the Europe Prize New Theatrical
Realities (20,000 Euros) was founded - and awarded to Anato-
li Vassiliev. The Russian director created a remarkably intense
workshop-production for the occasion. The conference dedica-
ted to Strehler 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 Miiller received the award at the
fourth edition. The Europe Prize New Theatrical Realities went
to Giorgio Barberio Corsetti for new scenic techniques, to Els
Comediants for street theatre, and to Eimuntas Nekrosius for
his work as a theatre director. The various juries gradually sha-
ped the programme of events at each edition: the fourth Europe
Theatre Prize, therefore, featured days of intense research and
analysis, combined with many creative happenings and per-
formances, in which a considerable number of internationally-
famous theatre people and directors participated. The produc-
tions included Prometheus, with its ingenious interplay of words
and music, by Heiner Miiller, 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 Anatoli Vassiliev who presented the European
preview of Moliére's Amphitryon.

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 de-
dicated to him was greatly enlivened by his remarkable warm-
th and vivacity. The Europe Prize New Theatrical Realities was
shared by Théatre de Complicité, one of the most interesting
English companies to emerge in recent times, and the great re-
velation Carte Blanche-Compagnia della Fortezza that for years
had been developing the idea of theatre as a way of reclaiming
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Brooka). Poczawszy od swojej drugiej edycji Europejska Nagroda
Teatralna znalazta sie pod patronatem Rady Europy i UNESCO,
wspotpracowatarowniezz Migdzynarodowym Stowarzyszeniem
Krytykow Teatralnych. W edycji trzeciej nagroda powedrowata
do Giorgio Strehlera za jego wazny wktad w tworzenie Europy
teatru i kultury. Wtedy takze rozpoczeta sie wspotpraca z Unig
Teatrow Europy i ufundowana zostata Europejska Nagroda
Nowe Rzeczywistoséci Teatralne (20 tys. euro) - przyznana
Anatolijowi Wasiliewowi. Rosyjski rezyser zrealizowat na te
okazje niezwykle intensywny warsztat-spektakl. Konferencji
poswieconej Strehlerowi towarzyszyto czytanie scen z Elviry
i Pasji dla Teatru Jouveta przez Strehlera i Giulie Lazzarini,
ktorzy rowniez skomentowali te prace. Poetg i dramaturgiem
nagrodzonym w czwartej edycji byt Heiner Miiller. Europejska
Nagrode Nowe Rzeczywistosci Teatralne otrzymat Giorgio
Barberio Corsettiza nowe technikidramatyczne, Els Comediants
zateatrulicznyi Eimuntas NekrosSius za jego prace jako rezysera
teatralnego. Rézni jurorzy stopniowo ksztattowali program
wydarzen w kazdej edycji: dlatego tez czwarta Europejska
Nagroda Teatralna taczyta dni intensywnych badan i analiz,
z licznymi wydarzeniami artystycznymi oraz przedstawieniami,
w ktorych uczestniczyto wielu Swiatowej stawy rezyserow
i ludzi teatru. Wsrdd spektakli znalazt sie Prometeusz,
z oryginalng wzajemna interakcjg stow i muzyki, autorstwa
Heinera Millera w rezyserii Heinera Goebbelsa; Faust Giorgio
Barberio Corsetti; Mozart i Salieri i europejska prapremiera
scen z Trzech Siéstr w rezyserii Eimuntasa Nekrosiusa, ktéra
pomogta upowszechni¢ prace litewskiego rezysera w reszcie
Europy. Sekcja Powroty powitata ponownie Anatolija Wasiliewa,
ktory przedstawit europejska prapremiere Amfitriona Moliera.
Piata edycja po raz pierwszy wyszta poza Europe, by ztozy¢
hotd Robertowi Wilsonowi i Swiatowemu wymiarowi jego
teatru: Wilson przedstawit Persefone, a poswiecong mu
konferencje znacznie ubarwito niezwykte ciepto i zywotnos¢,
jakimi emanowat. Europejska Nagroda Nowe Rzeczywistosci
Teatralne przyznana zostata Théatre de Complicité, jednej
z najbardziej interesujacych grup angielskich, jaka pojawita sie
w ostatnich czasach, oraz wielkiemu odkryciu Carte Blanche -
Compagnia della Fortezza, grupie, ktora lata swojej dziatalnosci
poswiecitaideiteatrujako drogi do odzyskaniawolnosciiludzkiej
godnosci, pracujgc z osadzonymi w wiezieniu w Volterra we
Wtoszech. W sekcji Powroty zaprezentowano spektakl Anatolija
Wasiliewa Lamentacje Jeremiasza, inspirowany duchowoscia,



préférés. La documentation de ces journées se trouve aujou-
rd’hui rassemblée dans le livre «Les années de Peter Brook».
A partir de cette édition, le Prix Europe bénéficia du patronage
du Conseil de 'Europe et de lUnesco et commenca, en outre,
sa collaboration avec Association Internationale des Critiques
de Théatre. La Ille édition récompensa Giorgio Strehler pour sa
grande contribution a la formation d'une Europe du théatre et
de la culture et inaugura la collaboration du Prix avec [Union
des Théatres de [Europe. Elle institua en outre le Prix Europe
Nouvelles Réalités Théatrales (20 000 euros) qui fut remis a
Anatolij Vassiliev. A cette occasion, le metteur en scéne russe
anima un atelier-spectacle d’une rare intensité. Le colloque sur
Strehler s'acheva par la lecture, jouée et commentée par Stre-
hler et Giulia Lazzarini, de scénes tirées de «Elvire ou la passion
théatrale » de Louis Jouvet. Le lauréat de la [Ve édition fut Heiner
Miiller, poete et dramaturge. Le Prix Europe Nouvelles Réalités
Théatrales alla a Giorgio Barberio Corsetti, a Els Comediants
et a Eimuntas Nekrosious, qui furent primés, respectivement,
pour les nouveaux moyens scéniques utilisés, le théatre de rue
et le travail dramaturgique. La physionomie du Prix se précisait
au fur et a mesure selon les désirs des Jurys : cette édition du
Prix fut donc organisée autour d'intenses journées d'études et
d'analyses, accompagnées de nombreux moments de création
et de spectacles auxquels participerent de nombreux spéciali-
stes et des metteurs en scene de niveau international. Parmi
les spectacles, rappelons la rencontre entre la musique et les
mots proposée par le Prométhée de Heiner Miiller mis en scéne
par Heiner Goebbels, le Faust de Giorgio Barberio Corsetti et le
Mozart et Salieri ainsi que des extraits des Trois Sceurs avec une
mise en scene de Eimuntas Nekrosius, présentés en premiere
mondiale, un événement qui contribua a faire connaitre le tra-
vail théatral du réalisateur lithuanien dans le reste de ['Europe.
Dans la section « Retours », Anatolij Vassiliev présenta une pre-
miéere européenne de Amphitryon de Moliere.

Avec la V& édition on franchissait pour la premiere fois les fron-
tieres européennes en rendant hommage a Robert Wilson et a
la dimension planétaire de son théatre: a cette occasion, Wilson
anima, avec chaleur et vivacité, le colloque qui lui fut consa-
cré et présenta Perséphone. Le Prix Europe Nouvelles Réalités
Théatrales, remis ex-aequo au Théatre de Complicité, une des
compagnies anglaises les plus intéressantes de ces derniéres
années, et a la révélation Carte-Blanche-Compagnia della For-
tezza, qui promeut depuis des années l'idée d'un théatre comme
rachat pour la liberté et la dignité humaine en travaillant avec

auch einige seiner Lieblingsschauspieler mitwirkten. Eine
Dokumentation dieser Tage ist in dem Band Die Jahre von Peter
Brook enthalten. Seit dieser Ausgabe stand der Europa-Preis unter
der Schirmherrschaft des Europarates und der UNESCO und es
entstand die Zusammenarbeit mit der Internationalen Vereinigung
der Theaterkritiker. Bei der dritten Ausgabe wurde nicht nur
Giorgio Strehler fir seinen groflen Beitrag zur Entwicklung eines
Europas der Theater und der Kultur pramiert, sondern es begann
auch die Zusammenarbeit mit der Union des Théatres de 'Europe,
auBerdem wurde der Europa-Preis fiir Neue Theaterwirklichkeiten
ausgeschrieben (20.000 Euro), der in jenem Jahr an Anatolij
Vassil'ev ging. Zu diesem Anlass schuf der russische Regisseur eine
Werkstattauffiihrung von auBergewohnlicher Intensitat. Abgerundet
wurden die Studientage Uber den Preistrdger mit einer Lesung,
vorgetragen und kommentiert von Strehler und Giulia Lazzarini
mit Szenen aus Elvira o la passione teatrale von Louis Jouvet. Bei
der vierten Ausgabe erhielt der Dichter und Dramaturg Heiner
Miiller den Europa-Preis. Der Preis fiir Neue Theaterwirklichkeiten
ging an Giorgio Barberio Corsetti (Einsatz neuer szenischer
Mittell, an die Comédiants (StraBentheater) und an Eimuntas
Nekrosius (Dramaturgie). Der Preis nahm nun immer mehr die
von der Jury angestrebten Charakteristiken an, und diese vierte
Ausgabe des Europa-Preises gestaltete sich daher als mehrtagige
Veranstaltung mit Betrachtungen und Untersuchungen, begleitet
von zahlreichen Kreativveranstaltungen und Auffilhrungen, an
denen viele Theaterleute und Regisseure von internationalem Ruf
teilnahmen. Von den Auffiihrungen sollen vor allem Heiner Miillers
Prometheus, ein Zusammenspiel von Musik und Wort unter der
Regie von Heiner Goebbels, auBerdem Giorgio Barberio Corsettis
Inszenierung des Faust, Mozart und Salieri oder auch Szenen aus Die
drei Schwestern erwahnt werden, einer europdischen Urauffiihrung
von Eimuntas Nekrosius, die sicherlich stark dazu beigetragen hat,
die Theaterarbeit des litauischen Regisseurs in Europa bekannt zu
machen. In der Kategorie Wiederkehr zeigte Anatolij Vasil'ev vor der
herrlichen Kulisse des Hotels San Domenico in einer europdischen
Urauffiihrung seine Inszenierung des Amphitryon von Moliere. Mit
der fiinften Ausgabe wurden durch die Preisverleihung an Robert
Wilson und die universale Dimension seines Theaters zum ersten
Male die Grenzen Europas Uberschritten; mit unvergleichlicher
Warme und Lebhaftigkeit belebte Wilson die ihm gewidmeten
Studientage und zeigte dabei Persephonis. Der Europa-Preis fir
Neue Theaterwirklichkeiten ging zu gleichen Teilen an das Théatre
de Complicité, eine englische Gruppe, die zum Interessantesten
gehort, was in den letzten Jahren im Theater zu sehen war, und an
die italienische Neuentdeckung Carte Blanche-Compagnia della
Fortezza, die mit ihrer Arbeit schon seit einigen Jahren darauf

Brook”. A partire da quest’edizione il Premio Europa assume il patrocinio del Consiglio d'Europa e dell
Unesco, inoltre inizia la collaborazione con lAssociazione Internazionale dei Critici di Teatro. La terza
edizione, oltre a premiare Giorgio Strehler per il grande contributo da lui dato al formarsi di un'Europa
del teatro e della cultura, inaugura la collaborazione con ['Union des Théatres de l'Europe e istituisce il
Premio Europa Nuove Realta Teatrali (20.000 euro) che & assegnato ad Anatoli Vassiliev. Per loccasione
il regista russo da vita a un laboratorio-spettacolo di rara intensita. Completa il convegno su Strehler la
lettura, recitata e commentata da Strehler e Giulia Lazzarini, di scene da “Elvira e la passione teatrale” di
Jouvet. Heiner Miiller, poeta e drammaturgo, riceve il Premio Europa per il Teatro nella quarta edizione
Il Premio Europa Nuove Realta Teatrali & assegnato a Giorgio Barberio Corsetti, a Els Comediants, e a
Eimuntas Nekrosius, rispettivamente, per i nuovi mezzi scenici utilizzati, per il teatro di strada e per il
lavoro drammaturgico. La fisionomia del premio si va man mano precisando secondo i desideri delle
Giurie: questa edizione del premio € dunque un’iniziativa articolata in intense giornate di studi e analisi,
unite a numerosi momenti di creazione e spettacoli, cui partecipano un gran numero di addetti ai lavori e
registi di livello internazionale. Tra gli spettacoli si ricordano lincontro di musica e parola in un Prometeo
di Heiner Miiller per la regia di Heiner Goebbels, un Faust di Giorgio Barberio Corsetti e un Mozart e
Salieri, e scene da Le Tre Sorelle, in prima europea, di Eimuntas Nekrosius che contribuisce non poco a far
conoscere il lavoro teatrale del regista lituano nel resto d'Europa. Nella sezione Ritorni, Anatoli Vassiliev
presenta in prima mondiale UAnfitrione di Moliére

Con la quinta edizione per la prima volta si sconfina dall'Europa rendendo omaggio a Robert Wilson e alla
dimensione planetaria del suo teatro: Wilson animera, con sorprendente calore e vivacita, il convegno a
lui dedicato e presentera Persephone. Il Premio Europa Nuove Realta Teatrali viene assegnato ex-aequo
al Théatre de Complicité, compagnia inglese fra le pil interessanti degli ultimi tempi e alla rivelazione
Carte Blanche-Compagnia della Fortezza che da anni porta avanti l'idea del teatro come riscatto per la
liberta e per la dignita umana, lavorando con attori-non attori reclusi nelle carceri italiane di Volterra. La
sezione Ritorni propone uno spettacolo di Vassiliev, Le lamentazioni di Geremia, ispirato alla spiritualita,
alla musica e ai rituali ortodossi e, in anteprima mondiale, quadri da Amleto di Nekrosius.
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freedom and human dignity, working with inmates of the prison
in Volterra (Italy). The Returns section featured a production by
Vassiliev, The Lamentations of Jeremiah, inspired by spirituality,
music and Orthodox rites, and presented a world preview of ex-
cerpts from Hamlet by Nekrosius.

The jury of the sixth edition, led by Jack Lang, awarded the Eu-
rope Prize to Luca Ronconi and the fourth Europe Theatre Prize
New Theatrical Realities to Christoph Marthaler. The program-
me was filled with performances and events, and culminated
in the presentation of the awards. It featured two international
conferences: “Spettacolo dal vivo: informazione, critica, istitu-
zione” (“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 con-
sidered a genius by all who have worked with him. The Returns
section was dedicated to Robert Wilson, who celebrated the
centenary of Bertold Brecht's birth by presenting with the Ber-
liner Ensemble Der Ozeanflug, based on texts by Brecht, Heiner
Miiller and Feodor Dostoyevsky.

Pina Bausch’s dance theatre and her charismatic personality
gave a new slant to the seventh edition of the Europe Theatre
Prize. The dancers and collaborators who spoke about the Ger-
man 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 Collec-
tion, an anthology presented by Pina Bausch and her famous
Tanztheater of 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 McDonagh. The Ro-
yal Court Theatre's activities were spotlighted at the meeting
“Di scena il Royal Court”, during which actors from the Royal
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muzyka i rytuatami prawostawia, oraz prapremiere Swiatowa
fragmentowHamletawrezyseriiNekrosSiusa.Decyzjgjuryszostej
edycji, pod przewodnictwem Jacka Langa, Nagrode Europejska
otrzymat Luca Ronconi, zas czwarta Europejska Nagrode Nowe
Rzeczywistosci Teatralne - Christoph Marthaler. Program
wypetnity spektakle i wydarzenia towarzyszace, a kulminacje
jego stanowita ceremonia wreczenia nagrod. W ramach tej
edycji znalazty sie dwie miedzynarodowe konferencje: ,Vivo dal
Spettacolo: informazione, critica, istituzione” (,,Zywy spektakl:
informacja, krytyka, instytucje”) a nastepnie ..Metodo Ronconi”
(.Metoda Ronconiego”). Ronconi wystawit epizod z Braci
Karamazow i przeprowadzit otwarta probe Dzis wieczorem
improwizujemy Pirandellego, podczas ktorego zdradzit niektore
sekrety swojej ,metody”. Spotkanie z Christophem Marthalerem
ujawnito jego zjadliwg ironie i wspaniaty tworczy umyst,
dajac wspaniaty wglad w rozumienie teatru przez cztowieka
uwazanegozageniuszaprzezwszystkich, ktorzyznim pracowali.
Sekcja Powrotow dedykowana byta Robertowi Wilsonowi, ktory
uczcit stulecie narodzin Bertolta Brechta przedstawianiem
z Berliner Ensemble Der Ozeanflug, opartym na tekstach
Brechta, Heinera Miillera i Fiodora Dostojewskiego. Siédmej
edycji Europejskiej Nagrody Teatralnej nowy punkt widzenia
nadat teatr tanca Piny Bausch i jej charyzmatyczna osobowos¢.
Tancerze i wspotpracownicy, opowiadajacy o pracy niemieckiej
artystki na miedzynarodowej konferencji, .Sulle tracce di
Pina” (.Po sladach Piny”), przybyli z miejsc tak oddalonych
od siebie jak Europa i Indie, Japonia i Stany Zjednoczone,
Palermo i Australia. Byta to podréz petna emocji, wspomnien
i spektakli, wspaniale zamknieta Mata Kolekcja, antologig
zaprezentowang przez Pine Bausch i jej stynny Tanztheater
Wuppertal, z filmami, projekcjami wideo i wystawg fotografii
jako dopetnieniem catego obrazu. Pigta Nagroda Europejska
Nowe Rzeczywistosci Teatralne zostata przyznana Royal Court
Theatre za wypromowanie i obrone nowych, kontrowersyjnych
dramaturgéw jak Sarah Kane, Mark Ravenhill, Jez Butterworth,
Conor McPherson i Martin McDonagh. Dziatalno$¢ Royal
Court Theatre przyblizona zostata na spotkaniu ,.Di scena il
Royal Court” podczas ktérego aktorzy z Royal Court czytali
najnowsze brytyjskie sztuki i dali pokazy opartej na nich pracy.
lan Rickson wyrezyserowat pierwszg wtoskg inscenizacje Tamy
Conora McPhersona. W sekcji Powrotéw Christoph Marthaler
i jego znakomity zespot przedstawili z ogromnym sukcesem
Die Spezialisten. Rownolegle z tymi wydarzeniami odbyty sie



des acteurs-non acteurs détenus dans les prisons italiennes
de Volterra. La section «Retours» propose un spectacle de Vas-
siliev, Les lamentations de Jérémie, inspiré de la spiritualité, la
musique et les rituels orthodoxes et, en premiere mondiale, des
extraits du Hamlet de Nekrosious.

Présidé par Jack Lang, le jury international de la VI¢ édition, re-
mit le Prix Europe a Luca Ronconi et le Ve Prix Europe Nouvelles
Réalités Théatrales a Christoph Marthaler. La remise des Prix
concluait un intense calendrier de travaux et d'événements. Les
collogues internationaux furent au nombre de deux: le premier
sur le « Spectacle live: information, critique, institution » et le
deuxieme sur la «Méthode Ronconi». Pour illustrer le travail de
Ronconi, ce dernier présenta un épisode des Fréres Karamazov,
tandis qu'une répétition ouverte au public, en avant-premiere,
de Ce soir on improvise de Pirandello, révéla quelques secrets
de sa «méthode». La rencontre avec Christoph Marthaler ouvrit
une fenétre sur lironie tranchante, la débordante vivacité intel-
lectuelle et l'approche du théatre d'un personnage communé-
ment considéré comme un génie par ses interlocuteurs inter-
nationaux. La section «Retours» fut consacrée a Robert Wilson,
qui, pour le centenaire de la naissance de Bertolt Brecht propo-
sa, avec le Berliner Ensemble, Der Ozeanflug, sur des textes de
Brecht, Heiner Miiller et Fiodor Dostoievski.

Le théatre-danse et la personnalité charismatique de Pina
Bausch donnerent a la VII¢ édition du Prix Europe une physio-
nomie particuliere. Les interventions de danseurs, de collabo-
rateurs et de témoins du travail de l'artiste allemande au collo-
que international «Sur les traces de Pina», allerent de [Europe
a lInde, du Japon aux Etats-Unis, de Palerme & lAustralie. 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 wippertal, et complété par des films, des vidéos et une ex-
position photographique. Le Ve Prix Europe Nouvelles Réalités
Théatrales fut conféré au Royal Court Theatre pour avoir su va-
loriser et défendre une toute nouvelle génération d'auteurs, par-
mi lesquels Sarah Kane, Mark Ravenhill, Jez Butterworth, Co-
nor McPherson et Martin Mc Donagh. Lactivité du Royal Court
Theatre fut illustrée a travers la rencontre «En scene, le Royal
Court», un colloque scandé par des lectures et des démonstra-
tions tirées des ceuvres de la dramaturgie britannique la plus
récente, avec la collaboration des comédiens du Royal Court.
A cette occasion, The Weir, de Conor Mc Pherson, mis en scéne
par lan Rickson fut présenté en exclusivité pour lltalie. Pour la

abzielen, die Freiheit und Wiirde des Menschen auf die Biihne zu
bringen, indem sie mit Laienschauspielern arbeiten, Haftlingen
des Gefangnisses von Volterra. In der Kategorie Wiederkehr war
Vasil'evs Stiick Die Wehklagen des Jeremias zu sehen, das von
orthodoxer Spiritualitat, Musik und Ritualen inspiriert ist, sowie als
Welturauffiihrung Ausschnitte aus der Hamlet-Inszenierung von
Nekrosius. Unterdem Vorsitzvon Jack Langverlieh die internationale
Jury der sechsten Ausgabe den Europa-Preis an Luca Ronconi, und
der vierte Europa-Preis fiir neue Theaterwirklichkeiten ging an
Christoph Marthaler. Die Feierlichkeiten beendeten ein wiederum
reichhaltiges Programm von Vortragen und Veranstaltungen. Es
gab gleich zwei internationale Kolloquien: ein erstes Uber Das
Live-Schauspiel: Informationen, Kritik, Institutionen, und ein zweites
mit dem Titel Die Ronconi-Methode, zu der eine Episode aus Die
Briider Karamazov gezeigt wurde; auflerdem enthiillte man in
einer offentlichen Vorauffiihrung von Pirandellos Heute Abend
wird aus dem Stegreif gespielt (Questa sera si recita a soggetto)
einige .Geheimnisse” dieser Methode. Die Begegnung mit
Christoph Marthaler offenbarte, mit welch schneidender Ironie
und intellektuell Uberschaumender Lebhaftigkeit der von seinen
internationalen Gesprachspartnern als Genie bezeichnete junge
Regisseur ans Theater herangeht. Die Kategorie 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 Miiller und Fjodor
Dostojewski) vorstellte.

Der Theatertanz und die charismatische Personlichkeit von Pina
Bausch kennzeichneten die siebte Ausgabe des Europa-Preises
flr das Theater. An der internationalen Zusammenkunft Auf Pinas
Spuren waren Tanzer, Mitarbeiter und Kenner der Arbeit dieser
deutschen Kiinstlerin beteiligt, und diese Zeugnisse fiihrten von
Europa nach Indien, von Japan in die Vereinigten Staaten, von
Palermo nach Australien. Die aus Gefiihlen, Erinnerungen und
Performance bestehende Reise war gekront von der anthologischen
Darstellung Small Collection, vorgestellt von Pina Bausch und ihrer
auBergewdhnlichen Truppe des Wuppertaler Tanztheaters, begleitet
von Film- und Videovorfiihrungen sowie einer Fotoausstellung. Der
flinfte Europa-Preisfiir Neue Theaterwirklichkeiten gingandas Royal
Court Theatre, das eine Generation junger Theaterschriftsteller wie
Sarah Kane, Mark Ravenhill, Jez Butterworth, Conor McPherson
und Martin Mc Donag unterstitzt und weitergefiihrt hat. Die Arbeit
des Royal Court Theatre wurde bei der Begegnung Das Royal Court
auf der Biihne verdeutlicht, mit Lesungen und Darbietungen aus den
Werken der jiingsten Dramaturgen GrofBbritanniens, ausgefiihrt
von den Schauspielern des Royal Court Theatre. Ausschliefilich fiir
Italien wurde The Weir von Conor McPherson unter der Regie von

Presieduta da Jack Lang, la giuria internazionale della VI edizione, assegna il Premio Europa a Luca
Ronconi e il IV Premio Europa Nuove Realta Teatrali a Christoph Marthaler. La consegna dei premi
conclude un denso calendario di lavori ed eventi. Due i convegni internazionali: il primo sullo “Spettacolo
dal vivo: informazione, critica, istituzione” e il secondo sul “Metodo Ronconi”. Per gli spettacoli di Ronconi,
va in scena un episodio dai Fratelli Karamazov, mentre una prova aperta, in anteprima, di Questa sera si
recita a soggetto di Pirandello svela alcuni segreti del suo “metodo”. L'incontro con Christoph Marthaler
apre una finestra sull’ironia tagliente, la straripante vivacita intellettuale e l'approccio al teatro di un
personaggio apertamente considerato un genio dai suoi interlocutori internazionali. La sezione Ritorni &
dedicata a Robert Wilson che, per il centenario della nascita di Bertold Brecht, propone, con il Berliner
Ensemble, Der Ozeanflug su testi di Bertold Brecht, Heiner Miiller e Fedor Dostoevskij

Il teatro danza e la personalita carismatica di Pina Bausch danno alla VIl edizione del Premio Europa una
fisionomia speciale. Gli interventi di danzatori, collaboratori e testimoni del lavoro dell'artista tedesca
messi Sulle tracce di Pina da un convegno internazionale, spaziano dall'Europa allIndia, dal Giappone
agli Stati Uniti, da Palermo allAustralia. Un viaggio - fatto di emozioni, ricordi e performance - coronato
dallo spettacolo antologico Small Collection, offerto dalla Bausch insieme alla sua storica compagnia
Tanztheater di Wuppertal e completato da film, da video e da una mostra fotografica. Il V Premio Europa
Nuove Realta Teatrali viene dato al Royal Court Theatre per aver saputo valorizzare e difendere una
nuovissima generazione di autori come Sarah Kane, Mark Ravenhill, Jez Butterworth, Conor McPherson
e Martin McDonagh. Lattivita svolta dal Royal Court Theatre viene illustrata nell'incontro Di scena il Royal
Court, scandito da letture e dimostrazioni tratte da opere della piu recente drammaturgia britannica con
gli attori del Royal Court. In esclusiva italiana, & presentato The Weir di Conor McPherson, diretto da lan
Rickson. Per la sezione Ritorni, Christoph Marthaler, alla guida di un incredibile ensemble, propone Die
Spezialisten e riscuote un successo clamoroso. Tra le iniziative collaterali, vanno ricordati due importanti
incontri: “Scrivere/rappresentare”: esempi di nuova drammaturgia europea proposti dalla Giuria del
Premio Europa, seguiti da una mise en espace realizzata da Théatre Ouvert e LArte dellattore, sviluppi
e cambiamenti negli ultimi quindici anni, dibattito organizzato dall'Union des Théatres de ['Europe, con
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Court gave readings and work demonstrations, based on the
most recent British plays. lan 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: “Scri-
vere/rappresentare” ("Writing/Performing”): new European dra-
ma presented by the Europe Prize jury, followed by a mise en
espace staged by the Théatre Ouvert and “LArte dell'attore, svi-
luppi e cambiamenti negli ultimi quindici anni” “The Actor’s Art,
Developments and Changes in the Last Fifteen Years”], a de-
bate organised by the Union des Théatres de [Europe, in which
Erland Josephson, among others, participated. The Convention
Théatrale Européenne had been associated with and supported
the Europe Theatre Prize since this seventh edition.

By awarding the Prize to Lev Dodin, the eighth edition 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 te-
stimonies, 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 Ostermeier],
Amleto, la veemente esteriorita della morte di un mollusco (Socie-
tas Raffaello Sanzio). A special prize was awarded to the BITEF
(Belgrade International Theatre Festivall, and a special mention
went to [brahim Spahic for the role his theatre played in the de-
sperate 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 Theatre Prize co produced, was a tribute to one of the
greatest living directors and his rigorous, multifaceted approach
to theatre.
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dwa wazne spotkania: ,Scrivere / rappresentare” (,Pisanie /
Przedstawianie”): prezentacja nowego dramatu europejskiego
przez jury Nagrody Europejskiej, a nastepnie studium Théatre
Ouvert i, LArte dellattore, sviluppi e cambiamenti negli ultimi
quindici anni” (,,.Sztuka aktorska, rozwoj i zmiany w ostatnich
pigtnastu latach”), debate zorganizowang przez Unie Teatrow
Europy, w ktorej uczestniczyt miedzy innymi Erland Josephson.
0d siédmej edycji Europejska Nagrode Teatralng wspiera
i stowarzyszona jest z nig Europejska Konwencja Teatralna.
Przyznanie Nagrody Lwu Dodinowi w edycji smej stanowito
nie tylko dowoéd uznania dla jednego z najwybitniejszych
uczniéw Stanistawskiego - otworzyto tez okno na nieprzerwana
dziatalno$¢ prowadzona przez syberyjskiego rezysera i Maty
Teatr z Sankt Petersburga, gdzie pomimo braku instytucjonalnej
i ekonomicznej stabilnosci scena teatralna byta bardziej twércza
i zywa niz gdziekolwiek indziej w Europie.

Docenienie pracy Dodina i ogélnego kontekstu, w jakim
pracowat, stato sie mozliwe dzieki konferencji z udziatem
zaproszonych gosci, prezentujacych swoje $wiadectwa, oraz
dzieki dwu produkcjom: spektaklowi Dom Fiodora Abramowa
- przywiezienie go do Taorminy byto wyraznym zyczeniem
Dodina - i Swiatowej prapremierze Molly Sweeney Briana
Friela. Szdésta Nagroda Europejska Nowe Rzeczywistosci
Teatralne powedrowata do Theatergroep Hollandia, do mtodego
niemieckiego rezysera Thomasa Ostermeiera i do wtoskiego
Societas Raffaello Sanzio. Laureaci zaprezentowali cztery
produkcje: Gtosy Pasoliniego i Ongebluste Kulk (Hollandia),
takna¢ Sary Kane (Thomas Ostermeier), Hamlet - gwattowna
zewnetrzno$¢ $mierci mieczaka (Societas Raffaello Sanzio).
Specjalna nagroda zostata przyznana festiwalowi BITEF
(Belgradzki Migdzynarodowy Festiwal Teatralny), a specjalng
wzmianka wyrdzniony zostat Ibrahim Spahic za role, jaka jego
teatrodegratwdesperackichdniachwojnywSarajewie. ,Powrdt”
Petera Brooka (Europejska Nagroda Teatralna 1989) ze sztuka
Garnitur, autorstwa potudniowoafrykanskiego dramaturga Can
Themba, zrealizowana w koprodukcji z Europejska Nagroda
Teatralna, stata sie hotdem ztozonym jednym z najwiekszych
zyjacych rezyserdw i jego petnemu artystycznej dyscypliny,
a jednoczesnie wszechstronnemu podejsciu do teatru.
Dziewiata edycja Nagrody to czas ekspansji, przekraczanie
wtasnych granic gatunkowych i zaakcentowania znaczenia
dramatu, splatajacego sie z filmem, tancem i muzyka, by
ogarng¢ rozmaite tendencje ozywiajace wspotczesng scene



section « Retours », Christoph Marthaler, proposa, avec un ex-
traordinaire ensemble, Die Spezialisten, un spectacle qui connut
un énorme succes. Parmi les initiatives collatérales, rappelons
deux rencontres importantes: « Ecrire/représenter: exemples
de nouvelle dramaturgie européenne » un colloque proposé par
le Jury du Prix Europe et suivi d'une mise en espace réalisée par
le Théatre Ouvert ainsi que «L'Art de l'acteur, développement et
changements dans ces quinze derniéres années», débat orga-
nisé par Union des Théatres de I'Europe avec la participation,
entre autre, d'Erland Josephson. A partir de cette édition, le Prix
bénéficie du parrainage de la Convention Théatrale Européenne,
qui devient également organisme associé.

Lors de la VIII® édition, la décision de récompenser Lev Dodin ne
représentait pas uniqguement un hommage a lun des meilleurs
éleves de Stanislavski, mais permettait également d'ouvrir une
bréche sur lincessante activité du metteur en scéne sibérien et
du Maly Teatr de Saint-Pétersbourg, ou, en dépit des précari-
tés institutionnelles et économiques, on assiste a un ferment
créatif, sans comparaisons en ce moment en Europe. Le travail
de Dodin ainsi que le contexte dans lequel il s’exerce en grande
partie, ont pu étre appréciés dans le cadre d'un colloque riche
en interventions et témoignages et a travers deux spectacles:
La Maison de Fiodor Abramov - dont la reprise dans le cadre
du festival de Taormina a été fortement voulue par Dodin lui-
méme - et la premiere mondiale de Molly Sweeney de Brian Fri-
el. Le VI Prix Europe Nouvelles Réalités Théatrales a été remis
aux Hollandais du Theatergroep Hollandia, au jeune metteur en
scene allemand Thomas Ostermeier et aux Italiens de la So-
cietas Raffaello Sanzio. Quatre spectacles ont été proposés par
les artistes primés: Voices, tiré de Pasolini et Ongebluste Kulk
(Hollandia), Crave de Sarah Kane (Thomas Ostermeier), Amleto,
la veemente esteriorita della morte di un mollusco (Societas Raf-
faello Sanzio).

Un prix spécial a été remis au BITEF (Belgrade International
Theater Festival), tandis qu'une mention spéciale a été con-
férée a Ibrahim Spahic pour son activité a Sarajevo durant les
journées désespérées du conflit. Le «Retour» de Peter Bro-
ok [Prix Europe pour le Théatre en 1989) avec Le Costume, de
l'écrivain sud-africain Can Themba, produit par le Prix Europe, a
permis de rendre hommage a l'un des plus grands metteurs en
scene vivants et a ['éclectisme rigoureux de son théatre.

Dans la IX® édition du Prix Europe, le théatre se dilate, dépasse
ses frontiéres et se réaffirme - en se mélant au cinéma, a la
danse et a la musique - en intégrant différentes tendances qui

lan Rickson gezeigt. In der Kategorie Wiederkehr stellte Christoph
Marthaler mit einem einzigartigen Ensemble Die Spezialisten vor
und erntete damit einen sensationellen Erfolg. Im Begleitprogramm
fanden zwei wichtige Begegnungen statt: ,Schreiben/Darstellen” -
Beispiele der neuen europadischen Dramaturgie, vorgeschlagen
von der Jury des Europa-Preises, gefolgt von einer Mise en
Espace des Théatre Ouvert und einer Debatte mit dem Titel Die
Kunst des Schauspielers, Entwicklungen und Verdnderungen in
den letzten fiinfzehn Jahren, die von der Union des Théatres de
U'Europe organisiert worden ist und an der unter anderem Erland
Josephson teilgenommen hat. Seit dieser siebten Ausgabe ist die
Convention Théatrale Européenne assoziiertes Fordermitglied und
Unterstiitzer des Europa-Preises geworden. Durch die Pramierung
von Lev Dodin bei der achten Ausgabe wurde nicht nur einer der
besten Stanislawski-Schiiler ausgezeichnet, sondern auch die
unablassige Arbeit des sibirischen Regisseurs und damit auch die
des Petersburger Maly Teatr beleuchtet, wo trotz der institutionell
und finanziell unsicheren Situation ein kreatives Schaffen im
Theaterbereich zu beobachten war, das mit den Produktionen
im restlichen Europa nicht verglichen werden konnte. Dodins
Inszenierungen und das Umfeld, in dem er hauptsachlich arbeitet,
kamen zum einen in einem Kolloquium voller Beobachtungen und
Zeugnissen zum Ausdruck, zum anderen aber auch durch zwei
Inszenierungen: Das Haus von Fjodor Abramov - ein Stiick, das Dodin
selbst fir Taormina ausgewahlt hatte - und in der Welturauffiihrung
von Molly Sweeney von Brian Friel. Der sechste Europa-Preis fiir
neue Theaterwirklichkeiten ging an die Theatergroep Hollandia,
an den jungen deutschen Regisseur Thomas Ostermeier und an
die ltaliener der Societas Raffaello Sanzio. Die Preistrager boten
vier Vorfiihrungen dar: Voices nach Pasolini und Ongebluste Kulk
(Hollandia), Crave von Sarah Kane (Thomas Ostermeier) sowie
Amleto, la veemente esteriorita della morte di un mollusco (Societas
Raffaello Sanzio). Ein Spezialpreis wurde an das BITEF (Belgrade
International Theater Festival] vergeben; besonders erwdhnt
wurde dabei Ibrahim Spahic, weil er auch wahrend der schwierigen
Kriegszeit in Sarajewo weiter gearbeitet hat. Die ,Ruckkehr”
von Peter Brook (Gewinner des zweiten Europa-Preis fiir das
Theater im Jahre 1989) mit einer Inszenierung von Le Costume des
sudafrikanischen Schriftstellers Can Themba, einer Produktion des
Europa-Preises fiir das Theater, war als Hommage an einen der
groBten lebenden Regisseure und an die rigorose Vielfalt seines
Theaters zu verstehen. In seiner neunten Auflage erweiterte sich
das Theater, Uberstieg sich selbst und bestatigte sich erneut mit
einer Verflechtung aus Kino, Tanz und Musik, wobei es verschiedene
Tendenzen einbezog, die die zeitgendssische Biihne beleben.

Die Jury wollte mit dem Preis an Michel Piccoli einen groBen

la partecipazione, tra gli altri, di Erland Josephson. Da questa VIl edizione, la Convention Théatrale
Européenne diventa organismo associato e sostenitore del Premio Europa per il Teatro

Nell' VIII edizione, premiando Lev Dodin, non si & solo reso omaggio ad uno dei migliori allievi di
Stanislavski, si @ anche aperto uno spaccato sull'attivita incessante del regista siberiano e del Maly Teatr di
San Pietroburgo, dove, nonostante precarieta istituzionali ed economiche, si assiste a un fermento creativo
e vitale della scena teatrale che non ha paragoni nel resto d'Europa. Il lavoro di Dodin e il contesto in cui
egli prevalentemente lavora, si sono potuti apprezzare in un convegno denso di interventi e testimonianze
e in due spettacoli: La casa di Fijodor Abramov - la cui riproposizione a Taormina é stata fortemente voluta
da Dodin stesso - e Molly Sweeney di Brian Friel, in prima mondiale. Il VI Premio Europa Nuove Realta
Teatrali € andato gli olandesi del Theatergroep Hollandia; al giovane regista tedesco Thomas Ostermeier
e agli italiani della Societas Raffaello Sanzio. Quattro gli spettacoli proposti dagli artisti premiati: Voices
da Pasolini e Ongebluste Kulk (Hollandia), Crave di Sarah Kane (Thomas Ostermeier), Amleto, la veemente
esteriorita della morte di un mollusco (Societas Raffaello Sanzio).

Un premio Speciale ¢ stato assegnato al BITEF (Belgrade International Theater Festivall.

Una Menzione speciale ha ricevuto Ibrahim Spahic per il ruolo della sua attivita nei giorni disperati di
Sarajevo in guerra. Il “ritorno” di Peter Brook (Il Premio Europa per il Teatro nel 1989) con Le Costumne,
dello scrittore sudafricano Can Themba, co prodotto dal Premio Europa per il Teatro, ha reso omaggio ad
uno dei pit grandi registi viventi e alla poliedricita rigorosa del suo teatro.

Nella IX edizione il teatro si dilata, supera se stesso e si riafferma - intrecciandosi con il cinema, la danza
e la musica - integrando diverse tendenze che animano la scena contemporanea.

Premiando Michel Piccoli la giuria ha voluto celebrare un grande artista squisitamente europeo e un
modo di concepire il mestiere d'attore che, attraversando i generi (cinema, teatro), trova, al di la di essi,
in uno stile inscindibile dall'uomo e dal suo impegno civile, la ragione fondamentale. Michel Piccoli, con
la complicita di Klaus Michael Griiber propone, al teatro Massimo Bellini di Catania, uno spettacolo che
&, allo stesso tempo, un omaggio all'lsola, al mito, al teatro e ai suoi “luoghi: Piccoli- Pirandello, a partir
des Géants de la montagne. A Piccoli sono dedicati un incontro, “Michel Piccoli, ovvero il viaggio a doppio
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Drama expanded, surpassed itself and reasserted its impor-
tance at the 9" edition of the Prize, 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 be-
yond them in a style inseparable from the man himself and his
social commitment. Aided and abetted by Klaus Michael Griber,
Michel Piccoli used the Massimo Bellini Theatre in Catania for a
production that paid homage not only to Sicily but also to myth,
to theatre, and to its key places: Piccoli - Pirandello, a partir des
Géants de la montagne. Piccoli was the subject of a symposium
entitled "Michel Piccoli or the Two-Way Journey in Film and The-
atre” and a selection of the most important movies made by this
great French actor was shown. Heiner Goebbels, winner of the
7t Europe Prize New Theatrical Realities, presented two pro-
ductions of exceptionally high level: Max Black, a compendium
of epistemology, art, music and philosophy in the form of a mu-
sical, 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 Universitat in Gies-
sen with the participation of grant holders from the multimedia
workshop Fabrica in Treviso. The awarding of the New Theatri-
cal 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 (dan-
ce, 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 rigour,
working also with non-professionals, disadvantaged people or
children. Alain Platel presented lets op Bach with an ensemble
of nine musicians and nine dancers from his company. The dan-
cers 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 10% edition of the Europe Theatre Prize, awarded to Harold
Pinter and to Josef Nadj and Oskaras Korsunovas for New Re-
alities, was held in 2006 in Turin. Hosted by the Teatro Stabile,
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teatralng. Przyznaniu nagrody Michelowi Piccoli towarzyszyt
zamyst ztozenia hotdu wielkiemu, par excellence europejskiemu
artyscie i podejscia do profesji aktorskiej wykraczajacej
poza ramy sceny czy kadru, nie w nich odnajdujacej swoje
racjonalne uzasadnienie, a w stylu nieodtacznym od cztowieka
i jego spotecznego zaangazowania. Wspomagany przez Klausa
Michaela Gribera, Michel Piccoli wykorzystat teatr Massimo
Bellini w Katanii jako scene dla przedstawienia sktadajacego
hotd nie tylko Sycylii, ale takze mitowi, teatrowi, i jego
kluczowym punktom: Piccoli-Pirandello, na podstawie Olbrzyméw
z gor. Michelowi Piccoli poswigcone zostato sympozjum pod
tytutem “Michel Piccoli albo filmowo-teatralna podréz tam
i z powrotem” oraz wybor najwazniejszych filmow z udziatem
tego wielkiego francuskiego aktora. Heiner Goebbels, laureat
siodmej Europejskiej Nagrody Nowe Rzeczywistosci Teatralne,
zaprezentowat dwie produkcje, na wyjatkowo wysokim
poziomu: byty to Max Black, kompendium epistemologii, sztuki,
muzyki i filozofii w formie ,ognistej” partytury na muzyke,
obraz, stowo i gest, interpretowane przez gtos i ciato André
Wilma, oraz Lewa Reka Glenna Goulda, spektakl stworzony
w trakcie warsztatow przeprowadzonych w Niemczech przez
Goebbelsa na Justus Liebig Universitat w Giessen z udziatem
stypendystow warsztatow multimedialnych Fabrica w Treviso.
Przyznanie nagrody Nowe Rzeczywistosci Teatralne Alainowi
Platelowi stanowity wyraz uznania dla niestrudzonych wysitkow
tego tancerza, choreografa i rezysera, ktéremu udato sie
przetamac¢ bariery dzielagce rézne dyscypliny (taniec, dramat,
muzyke i cyrk) i jego zaangazowanie jako artysty, ktory, wraz
z zespotem Les Ballets C. de la B., potrafit tworzy¢ i wystawiac
przedstawienia zachowujace najwyzszg artystyczna dyscypline
- pracujac réwniez z nieprofesjonalistami, ludzmi spotecznie
dyskryminowanymi czy dzie¢mi. Alain Platel przedstawit lets op
Bach zzespotem dziewigciu muzykéw i dziewieciu tancerzy zjego
zespotu. Tancerze Les Ballets C. de la B., pochodzacy z catego
Swiata, zdobyli wielkie uznanie publicznosci dajac catkowicie
szczere, poetyckie Swiadectwo o sobie samych i swoim zyciu
do muzyki Bacha. Sympozja poswigcono sztuce dramatycznej
Goebbelsa i Platela.

Dziesigta edycja Europejskiej Nagrody Teatralnej, przyznanej
Haroldowi Pinterowi i Josefowi Nadjowi - a w dziedzinie Nowych
Rzeczywistosci Oskarasowi KorSunovasowi - odbyta sie
w roku 2006 w Turynie. Gospodarzem wydarzenia, wchodzacego
w sktad specjalnego kulturalnego programu towarzyszacemu



animent la scene contemporaine. En décidant de primer Michel
Piccoli, le Jury a souhaité célébrer un grand artiste délicieuse-
ment européen et une maniéere de concevoir le métier d'acteur
qui, en traversant les genres (théatre, cinémal, trouve, dans un
style qui ne peut étre séparé de lhomme et de son engage-
ment civique, sa raison fondamentale. Michel Piccoli présente,
au théatre Massimo Bellini de Catane, un événement théatral
concu en exclusivité pour le Prix Europe pour le Théatre: Piccoli-
Pirandello, & partir des Géants de la Montagne, réalisé avec la
complicité de Klaus Michael Griber. Cet événement constitue
également un hommage a lile, au mythe, au théatre et a ses
« lieux ». A Piccoli sont consacrés un colloque, « Michel Piccoli,
entre le théatre et le cinéma » et une rétrospective de films in-
terprétés par le grand acteur francais. Heiner Goebbels, lauréat
du VII® Prix Europe Nouvelles Réalités Théatrales, propose deux
spectacles de niveau exceptionnel: Max Black est un compen-
dium d'épistémologie, d'art, de musique et de philosophie qui
s'articule autour d’une partition musicale visuelle, verbale, ge-
stuelle et « pyrotechnique » confiée a 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 a la
Justus Liebig Universitat de Giessen, auquel ont également col-
laboré des boursiers de l'atelier multimédia « Fabrica » de Trévi-
se. En attribuant le Prix Nouvelles Réalités a Alain Platel, on a
voulu reconnaitre l'intense activité d'un danseur, chorégraphe et
metteur en scéne qui a su abattre les barriéres entre différentes
disciplines (danse, théatre, musique, cirque) ainsi que lengage-
ment 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 également avec des non-professionnels,
des porteurs de handicap ou des enfants. Alain Platel a proposé
avec un grand succes son spectacle /ets op Bach, avec un en-
semble de neuf musiciens et de neuf danseurs de son collectif.
Sur des musiques de Bach, les danseurs du Ballets C. de la B.,
provenant du monde entier, se racontent et nous racontent leurs
vies d’'une maniére crue et poétique. Deux rencontres ont été
consacrées au théatre de Goebbels et de Platel.

Pour la X® édition, en 2006, le Prix Europe pour le Théatre, décer-
né a Harold Pinter ainsi qu’a Josef Nadj et Oskaras Koursunovas
pour les Nouvelles Réalités Théatrales, s'est transféré a Turin.
Ses activités, qui se sont déroulées dans le Théatre de la vil-
le, ont été insérées dans un programme spécial pour la culture
créé a loccasion des Jeux Olympiques d'Hiver. La Remise du
Prix Europe a Harold Pinter n'a pas seulement célébré lun des

und sehr europdischen Kiinstler feiern sowie eine Auffassung
des Berufs des Schauspielers, bei der, nachdem die Gattungen
Kino und Theater durchlaufen wurden, jenseits von ihnen ein
Stil entwickelt wird, der nicht mehr vom Menschen und seinem
staatsbiirgerlichen Einsatz getrennt werden kann. Michel Piccoli
stellte unter Mitwirkung von Klaus Michael Griiber im Teatro
Massimo Bellini in Catania ein Stlick vor, das gleichzeitig ein
Geschenk an Sizilien, den Mythos, das Theater und seine ,,Orte” sein
sollte: Piccoli-Pirandello, a partir des Géants de la montagne. Dem
Schauspieler wurde auch ein Kolloquium gewidmet: Michel Piccoli
zwischen Theater und Kino sowie eine Retrospektive seiner Filme
und Theatervideos. Heiner Goebbels, Gewinner des siebten Europa-
Preises fiir Neue Theaterwirklichkeiten, schlug zwei Vorstellungen
auBergewdhnlichen Niveaus vor: Max Black, ein Kompendium von
Epistemiologie, Kunst, Musik und Philosophie, das sich um eine
visuelle, verbale, gestische und ..pyrotechnische” Partitur herum
artikulierte. Diese wurde der Stimme und dem Korper von André
Wilmsund The LeftHand ofGlenn Gouldanvertraut, einer Performance,
die im Laufe eines Aufenthaltes von Goebbels an der Justus-Liebig
Universitat in GieBen entstanden war, an der auch Stipendiaten des
Multimedia-Ateliers Fabrica aus Treviso mitgearbeitet hatten. Mit
der Verleihung des Europa-Preises fiir neue Theaterwirklichkeiten
an Alain Platel wurde die intensive Tatigkeit eines Tanzers,
Choreographen und Regisseurs anerkannt, der es verstanden hat,
die Schranken zwischen den verschiedenen Disziplinen (Ballett,
Theater, Musik, Zirkus) zu 6ffnen, und gleichzeitig auch der Einsatz
eines Kiinstlers, der zusammen mit seinem Ensemble Les Ballets C.
de la B. in der Lage ist, sehr stringente Vorstellungen zu erarbeiten
und zusammenzustellen, wobei er auch mit Laien, behinderten
Menschen oder mit Kindern arbeitet. Alain Platel hat sein Stiick
lets op Bach mit einer Gruppe von neun Musikern und neun
Balletttanzern aus seinem Ensemble vorgestellt. Nach Noten von
Bach erzahlten die aus allen Teilen der Welt kommenden Tanzer
des Ballets C. de la B. ihr eigenes Leben auf unverfalschte und doch
poetische Art, womit sie einen liberwaltigenden Erfolg erzielten..
Dem Theater von Goebbels und Platel waren zwei Treffen gewidmet.
Der Europa-Preis fiir das Theater wurde fiir seine zehnte Auflage
2006 nach Turin verlegt; die Preistrager des Europa-Preises fir
neue Theaterwirklichkeiten waren Harold Pinter, Josef Nadj und
Oskaras Koursounovas. Die Veranstaltungen fanden im Teatro
Stabile statt und waren in ein spezielles, anlasslich der olympischen
Winterspiele ins Leben gerufenes Kulturprogramm eingefiigt.
Durch die Vergabe des Europa-Preises an Harold Pinter wurde nicht
nur einer der wichtigsten lebenden Autoren geehrt, sondern man
wollte auch einen Weg aufzeigen, der in einem besonderen Moment
des staatsbiirgerlichen Lebens und der Theaterwirklichkeit in

senso: teatro- cinema e una rassegna dei piu significativi film interpretati dal grande attore francese.

Heiner Goebbles, vincitore del VII Premio Europa Nuove Realta teatrali, propone due spettacoli di
eccezionale livello: Max Black, un compendio di epistemologia, arte, musica e filosofia, articolato in una
partitura - musicale, visiva, verbale, gestuale e “pirica” - affidata alla voce e al corpo di André Wilms, e
The Left Hand of Glenn Gould, una performace maturata nel corso di un laboratorio condotto in Germania
da Goebbles alla Justus Liebig Universitat di Giessen al quale hanno collaborato i borsisti del laboratorio
multimediale Fabrica di Treviso. Con il premio Nuove Realta ad Alain Platel viene riconosciuta lintensa
attivita di un danzatore, coreografo e regista che ha saputo abbattere le barriere tra discipline diverse
(danza, teatro, musica, circo) e limpegno di un artista in grado di elaborare e montare, insieme al suo
collettivo, Les Ballets C. de la B., spettacoli di grande rigore, lavorando anche con non professionisti,
persone svantaggiate o bambini. Alain Platel propone /ets op Bach con un ensemble di nove musicisti e
nove danzatori del suo collettivo. Sulle note di Bach, i danzatori del Ballets C. de la B., provenienti da ogni
parte del mondo, raccontano loro stessi e le loro vite in modo crudo e poetico, riscuotendo un clamoroso
successo di pubblico. Al teatro di Goebbles e Platel sono dedicati due incontri.

Per la X edizione, nel 2006, il Premio Europa per il Teatro, assegnato ad Harold Pinter e a Josef Nadj e
Oskaras Korsounovas per le Nuove Realta Teatrali, si & trasferito a Torino. Le sue attivita, ospitate dal
Teatro Stabile della citta, sono state inserite in un programma speciale per la cultura ideato in occasione
delle Olimpiadi invernali. L'assegnazione del Premio Europa ad Harold Pinter non ha solo celebrato
uno dei maggiori autori viventi, ha voluto anche indicare una strada che torna ad essere rilevante in
questo particolare momento della vita teatrale e civile in diverse parti del mondo. Come ¢ indicato nella
motivazione al premio, “per quanto sia un vero e proprio poeta teatrale, Pinter & uno scrittore politico
ma non perché sostenitore di una determinata ideologia di partito, quanto per un attacco contro lo
sfruttamento della dignita umana e del linguaggio da parte di chi governa.” Indimenticabile e stato, a
questo proposito, l'incontro-intervista con Pinter curato da Michael Billington, critico di The Guardian e
biografo ufficiale del drammaturgo. Lincontro - introdotto dal saluto di Jan Figel’, Commissario europeo
all'educazione, formazione, cultura - € stato preceduto dal convegno Pinter: Passion, Poetry and Politics.
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it formed part of the special cultural programme organized to
mark the Winter Olympics. The award of the Europe Theatre Pri-
ze 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 so-
ciety, 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 misuse of lan-
guage by those in power.”

In this sense, the interview with Pinter by Michael Billington, the
Guardian theatre critic and Pinter’s official biographer, was par-
ticularly memorable. Introduced by Jan Figel', European Com-
missioner 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 Order”, a selection of pieces by Pinter directed by
Roger Planchon, 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 Pene-
lope Wilton. Josef Nadj, the winner of the New Realities Prize,
was the subject of the meeting Josef Nadj, un théatre en chair
et en ombre”; 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 Oleg
and Vladimir Presnyakov, 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
théatre nécessaire/The melting pot of an essential theatre, publi-
shed by the Europe Theatre Prize, containing the proceedings of
the 8 edition of the Prize.

The Returns section, devoted to Luca Ronconi, included a mee-
ting with the director and performances of three of the five plays
produced in Turin on the occasion of the Winter Olympics: Wil-
liam Shakespeare’s Troilus and Cressida, Il Silenzio dei Comunisti,
by Vittorio Foa, Miriam Mafai and Alfredo Reichlin, and Biblioe-
tica, dizionario per luso, by Gilberto Corbellini, Pino Donghi and
Armando Massarenti.

The 10" edition hosted the 22" Congress and the General As-
sembly of the International Association of Theatre Critics, held
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Olimpiadzie Zimowej, byt Teatro Stabile. Przyznanie Europejskiej
Nagrody Teatralnej Haroldowi Pinterowi nie tylko stanowito
wyraz uznania dla jednego z najwybitniejszych zyjacych
autoroéw, ale réwniez miato wskazac Sciezke coraz wazniejsza
w tym szczegélnym momencie, dla teatru i dla spoteczenstwa,
w wielu czesciach $Swiata. Jak gtosito uzasadnienie nagrody,
.chociaz Pinter jest prawdziwym poeta teatru, jego prace i zycie
wypetnione jest moralng wsciektoscig na niesprawiedliwosc.
Jest pisarzem politycznym, nie w znaczeniu popierania partyjnej
ideologii, ale w jego szturmie na naduzycia ludzkiej godnosci
i przeinaczanie jezyka przez tych, ktérzy sg u wtadzy.”

W  kontekscie tym szczegolnie pamietny byta rozmowa
z Pinterem przeprowadzona przez jego oficjalnego biografa,
Michaela Billingtona, krytyka teatralnego dziennika The
Guardian. Wprowadzenia dokonat Jan Figel, Europejski Komisarz
Edukacji i Kultury, a spotkanie poprzedzita konferencja ..Pinter:
pasja, poezja i polityka”. Hotd ztozony Pinterowi dopetnito
wystawienie .,Nowego porzadku swiata”, wyboru sztuk Pintera
wyrezyserowanego przez Rogera Planchona, oraz ,Pinter -
sztuki, poezja i proza” dublinskiego Gate Theatre, w rezyserii
Alana Stanforda i w wykonaniu Charlesa Dance, Michaela
Gambona, Jeremy Ironsa i Penelope Wilton. Josefowi Nadjowi,
laureatowi nagrody Nowe Rzeczywistosci, poswiecono
spotkanie ,Josef Nadj, teatr ciata i cienia”, po ktorym w Duo
zaprezentowano utwory Nadja ze spektaklu Pekinska kaczka.
Oskaras Korsunovas zaprezentowat dwa spektakle o wielkiej
sile: Udajac ofiare Olega i Wtadimira Presniakowow oraz Mistrza
i Matgorzate Michaita Buthakowa. Lew Dodin byt bohaterem
spotkania potaczonego z prezentacja dwujezycznego tomu
Lev Dodin, Le creuset d'un théatre nécessaire / The melting
pot of essential theatre (Lew Dodin, tygiel teatru koniecznego),
opublikowanego przez Nagrode Europejska i dokumentujgcego
obchody 6smej edycji Nagrody. Sekcja Powroty, poswigcona Luce
Ronconi, obejmowata spotkanie z rezyserem i przedstawienia
trzech z pieciu sztuk wyprodukowanych w Turynie z okazji
Olimpiady Zimowej: Troilus i Kressyda Williama Shakespeare‘a,
Milczenie komunistéw, Vittorio Foa, Miriam Mafai i Alfredo
Reichlina oraz Biblioetyka, stownik uzytkowy, ktérego autorami
byli Gilberto Corbellini, Pino Donghi i Armando Massarenti.
Edycja dziesigta byta gospodarzem 22-giego KongresuiWalnego
Zgromadzenia Miedzynarodowego Stowarzyszenia Krytykow
Teatralnych, ktore po dwudziestoletniej przerwie odbyto sie
we Wtoszech. Stowarzyszenie analizowato zagadnienie roli



plus importants auteurs vivants, mais elle a souhaité indiquer
une voie qui redevient importante dans ce moment particulier
de la vie théatrale et civique dans différentes parties du monde.
Ainsi que lindique la motivation du Prix, «bien qu'il soit un vrai
poéte du théatre, Pinter est un écrivain politique, pas dans le
sens de lappartenance a lidéologie 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.»
A ce propos, la rencontre-interview avec Pinter organisée par
Michael Billington, critique de The Guardian et biographe officiel
du dramaturge, a été inoubliable. La rencontre - introduite par
le discours de bienvenue de Jan Figel™, Commissaire Européen
pour 'Education, la Formation et la Culture - a été précédé par
le colloque «Pinter: Passion, Poetry and Politics». Lhommage
a Pinter a été complété par la représentation de The new world
order, un choix de piéces du dramaturge anglais réunies dans
une mise en scene de Roger Planchon et par Pinter Plays, Poetry
& Prose organisé par le Gate Theatre de Dublin dans une mise
en scene de Alan Stanford et avec la participation des acteu-
rs Charles Dance, Michael Gambon, Jeremy Irons et Penelope
Wilton. A Josef Nadj, Prix Nouvelles Réalités Théatrales, a été
consacrée la rencontre «Josef Nadj, un théatre en chair et en
ombre»; la rencontre a été suivie de Duo, une performance de
Nadj extraite du Canard Pékinois. Oskaras Korsunovas a propo-
sé deux spectacles ayant eu un impact considérable: Playing the
Victim, un texte des fréres Presnyakov, et Le Maitre et Marguerite
de Mikhail Boulgakov. Une rencontre a été consacrée a Lev Do-
din, a loccasion de la présentation du livre bilingue Lev Dodin,
Le creuset d'un théatre nécessaire/The melting pot of an essential
theatre, publié par le Prix Europe et rassemblant les actes de
la VIlle édition du Prix. La section «Retours», consacrée a Luca
Ronconi, a proposé une rencontre avec le metteur en scene et
trois des cing spectacles ronconiens créés a Turin a loccasion
des Jeux Olympiques d'Hiver: Troilus et Cressida de William Sha-
kespeare, Il Silenzio dei Comunisti, de Vittorio Foa, Miriam Mafai
et Alfredo Reichlin, Biblioetica, dizionario per luso, de Gilberto
Corbellini, Pino Donghi et Armando Massarenti. Par ailleurs, la
Xe édition a accueilli le 22¢ Congres et [Assemblée Générale de
Association Internationale des Critiques de Théatre, qui s'est
réunie a nouveau en ltalie apres vingt ans. L'association s’est in-
terrogée sur le réle de la critique aujourd’hui, dans une réunion
au theme plutot radical: « The End of the Criticism? » Toujours
au cours de la X® édition, se sont tenues: [Assemblée Générale

verschiedenen Teilen der Welt wieder an Relevanz gewann. Wie es in
der Begriindung zur Preisverleihung hieB, ist ,,Pinter sicherlich ein
wahrer Theaterpoet, er ist aber auch ein politischer Schriftsteller,
allerdings nicht als Anhanger einer bestimmten Parteiideologie,
sondern aufgrund seiner Angriffe gegen die Verletzung der
Menschenwiirde und auf den schlechten Sprachgebrauch von Seiten
der Herrschenden”. In diesem Zusammenhang ist das Interview mit
Pinter im Rahmen eines offentlichen Kolloquiums unvergesslich,
das unter der Leitung von Michael Billington, einem Kritiker des
Guardian und offiziellem Biographen des Dramaturgen, entstand.
Dem Treffen, eingeleitet von einem GruBwort von Jan Figuel, dem
europaischen Kommissar fiir Bildung, Ausbildung und Kultur, war
die Tagung Pinter: Passion, Poetry and Politics vorausgegangen. Die
Pinter gewidmete Veranstaltung wurde durch die Auffiihrung von
The New World Order vervollstandigt, einer Auswahl von Stlicken
des englischen Dramaturgen, die vom Regisseur Roger Planchon
zusammengestellt worden war, sowie von Pinter Plays, Poetry & Prose
des Gate Theatre aus Dublin unter der Regie von Alan Stanford und
der Beteiligung der Schauspieler Charles Dance, Michael Gambon,
Jeremy Irons und Penelope Wilton. Dem Preistrager fiir Neue
Theaterwirklichkeiten Josef Nadj wurde das Treffen Josef Nadj, un
théétre en chaireten ombre unter der Leitung von Jean-Marc Adolphe
gewidmet; nach dem Treffen wurde Duo, eine Performance von Nadj
aus Canard Pékinois, aufgefiihrt. Oskaras Korsunovas hat zwei Stiicke
vorgestellt, die einen bemerkenswerten Eindruck hinterlieflen:
Playing the Victim, einen Text der Briider Presnyakov, sowie Der
Meister und Margarita von Michail Bulgakow. Ein weiteres Treffen
war Lev Dodin gewidmet, und zwar anlasslich der Prdsentation
des vom Europa-Preis herausgegebenen, zweisprachigen Bandes
Lev Dodin, Le creuset d'un théatre nécessaire/The melting pot of
essential theatre, in dem die Dokumentationen der achten Ausgabe
des Europa-Preises gesammelt sind. Im Rahmen der Luca Ronconi
gewidmeten Kategorie Wiederkehr wurden ein Treffen mit dem
Regisseur und drei der fiinf Schauspiele Ronconis geboten, die in
Turin anlasslich der olympischen Winterspiele aufgefiihrt worden
sind: Troilus und Cressida von William Shakespeare, Il Silenzio dei
comunisti von Vittorio Foa, Miriam Mafai und Alfredo Reichlin sowie
Biblioetica, dizionario per [uso von Gilberto Corbellini, Pino Donghi
und Armando Massarenti. Bei dieser zehnten Auflage waren
dariiber hinaus erstmals nach 20 Jahren wieder der 22. Kongress
und die Generalversammlung der Association Internationale des
Critiques de Théétre in ltalien zu Gast, wobei die Association die
Rolle der heutigen Kritik in einem Meeting mit dem Titel The End
of the Criticism? untersuchte. Im Verlaufe dieser zehnten Auflage
fanden auBerdem noch statt: die Generalversammlung der Union
des Théatres de [Europe, ein Meeting der Convention Théatrale

L'omaggio a Pinter ¢ stato completato dalla rappresentazione di The new world order, una scelta di piece
del drammaturgo inglese riunite dalla regia di Roger Planchon e da Pinter Plays, Poetry & Prose a cura del
Gate Theatre di Dublino con la regia di Alan Stanford e gli attori Charles Dance, Michael Gambon, Jeremy
Irons, Penelope Wilton. A Josef Nadj, Premio Nuove Realta Teatrali, & stato dedicato lincontro Josef
Nadj, un théatre en chair et en ombre; all'incontro & seguito Duo, una performance di Nadj tratta da Canard
Pékinois. Oskaras Korsunovas ha proposto due spettacoli di notevole impatto: Playing the Victim, un testo
dei fratelli Presnyakov, e Il Maestro e Margherita da Michail Bulgakov. Un incontro e stato dedicato a Lev
Dodin, in occasione della presentazione del volume bilingue Lev Dodin, Le creuset d'un théatre nécessaire/
The melting pot of an essential theatre, edito dal Premio Europa che raccoglie gli atti dell'VIIl edizione del
Premio. La sezione Ritorni, dedicata a Luca Ronconi, ha offerto un incontro con il regista e tre dei cinque
spettacoli ronconiani creati a Torino in occasione delle Olimpiadi invernali: Troilo e Cressida di William
Shakespeare, /l Silenzio dei Comunisti, di Vittorio Foa, Miriam Mafai e Alfredo Reichlin, Biblioetica, dizionario
per luso, di Gilberto Corbellini, Pino Donghi e Armando Massarenti. La X edizione ha ospitato, inoltre, il
22° Congresso e [Assemblea generale dellAssociation Internationale des Critiques de Théatre, tornata a
riunirsi in Italia dopo vent'anni. L'associazione si & interrogata sul ruolo della critica oggi, in un meeting
intitolato: The End of the Criticism? Sempre nel corso della X edizione si sono avute [Assemblea Generale
de l'Union des Théatres de UEurope; la riunione della Convention Théatrale Européenne; la riunione
dellInstituto Internacional del Teatro del Mediterraneo. Inoltre, nel 2006 il Premio Europa per il Teatro ha
spostato parte delle sue attivita in Polonia: la citta di Varsavia ha ospitato infatti, da ottobre a novembre
nell'ambito del festival Teatralnych Spotkania un vasto programma della sezione Ritorni del Premio.

La XI Edizione del Premio Europa per il Teatro si & svolta a Salonicco dal 26 al 29 Aprile 2007, finanziata
dal Ministero greco della Cultura, che ne ha affidato l'organizzazione in Grecia al Teatro Nazionale della
Grecia del Nord. La Giuria internazionale, riunitasi nel 2006 a Torino, ha assegnato il Premio Europa
ex-aequo a Robert Lepage e Peter Zadek. Il IX Premio Europa Nuove Realta Teatrali ¢ andato a Biljana
Srbljanovic e Alvis Hermanis. Il premio si e confermato come uno dei principali appuntamenti culturali
europei richiamando uomini di cultura, critici, direttori di teatri e di festival di ogni parte del mondo e

157



in ltaly after a gap of twenty years. The association explored the
subject of the role of the critic in the present-day world in a me-
eting with the title “The End of Criticism?” The 10" edition also
hosted the General Assembly of the Union des Théatres de ['Eu-
rope 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.

The 11t edition of Europe Theatre Prize was held in Thessaloniki
from 26" to 29" April 2007, organized by the National Theatre of
Northern Greece with support from the Greek Ministry of Cul-
ture. The international jury had met previously in Turin in 2006,
awarding the 11" Europe Theatre Prize ex-aequo to Robert Le-
page and Peter Zadek and the 9" Europe Prize New Theatrical
Realities to Biljana Srbljanovi¢ and Alvis Hermanis.The Europe
Theatre Prize events confirmed the Prize as one of the major
cultural festivals in Europe attracting theatregoers, critics, and
theatre and festival directors from all over the world, as well
as many journalists from major European and international
newspapers. To celebrate Robert Lepage, one of the most inte-
resting and creative directors on the scene today, a conference
was held on Lepage's work involving critics and scholars from
various countries. Next came performances of scenes from a
number of Lepage's plays, often acted by the author/director
himself, making it possible to appreciate the poetic vision of Le-
page’s productions and providing a rare opportunity to gain an
overview of his work.

A performance of Ibsen’s Peer Gynt directed by the other prize-
winner Peter Zadek and featuring the Berliner Ensemble, ser-
ved to stunningly represent this German director’s theatrical
approach, which has evolved over the course of his long career.
Events to honour Biljana Srbljanovi¢, Serbian playwright, inclu-
ded an encounter and conference followed by a reading of her
work and concluding with a performance of Locusts, with Dejan
Mijac¢ directing the Jugoslav Drama Theatre.

Alvis Hermanis, actor, playwright, and stage designer from Lat-
via, presented two plays that confirmed the intensity of his tech-
nique, which propels actors well beyond mere representation
into the raw existential condition of the “characters”.

The two plays exemplifying this line of work, both written and
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krytyka w dzisiejszym Swiecie w spotkaniu pod tytutem ,Koniec
krytyki?” Ta sama edycja goscita takze Walne Zgromadzenie
Unii Teatrow Europy i spotkanie Miedzynarodowego Instytutu
Teatru Srédziemnomorskiego.

W roku 2006 niektore zinicjatyw Europejskiej Nagrody Teatralnej
goscity w Polsce: w pazdzierniku i listopadzie, w ramach
festiwalu teatralnego Spotkania, miasto Warszawa przedstawito
szeroki program z sekcji Powrotéw Nagrody.

Jedenasta edycja Europejskiej Nagrody Teatralnej odbyta sie
w Salonikach od 26 do 29 kwietnia 2007 roku, a zorganizowat
ja Teatr Narodowy Grecji Pétnocnej przy wsparciu Ministerstwa
Kultury Grecji. Migdzynarodowe jury spotkato sie wczesniej
- w roku 2006 - w Turynie, przyznajac jedenasta Nagrode
Europejska ex-aequo Robertowi Lepage i Peterowi Zadekowi,
adziewiatg Nagrode Europejska Nowe Rzeczywistosci Teatralne
Biljanie Srbljanovi¢ i Alvisowi Hermanisowi. Wydarzenia
zwigzane z Europejska Nagroda Teatralng potwierdzity jej role
jako jednego z wazniejszych festiwali kulturalnych w Europie,
przyciagajacego publicznos¢ teatralng, krytykow, rezyserdw
i dyrektorow festiwali z catego Swiata, jak réwniez licznych
dziennikarzy najwiekszych europejskich i Swiatowych gazet.
Dla uczczenia dokonan Roberta Lepage, jednego z najbardziej
interesujacych i tworczych rezyserow dzisiejszej sceny, odbyta
sie konferencja na temat pracy artysty, z udziatem krytykow
i badaczy z réznych krajow, a nastepnie przedstawienia scen
z wybranych spektakli Lepage’a; w wielu z nich brat udziat on
sam, co pozwolito doceni¢ poetycka wizje jego spektakli i dato
wyjatkowa okazje obejrzenia przegladu jego tworczosci.
Przedstawienie Peer Gynta Ibsena, zrealizowane przez drugiego
laureata, Petera Zadeka, w Berliner Ensemble, wspaniale
postuzyto prezentacji postawy teatralnej tego niemieckiego
rezysera, jaka wyksztatcit w ciggu swojej dtugiej kariery.

Na wydarzenia podkreslajace dokonania Bijany Srbljanovic,
serbskiej dramatopisarki, ztozyto sie spotkanie i konferencja,
a nastepnie czytanie jej prac, zamknigte przedstawieniem
Szaranczy, z Dejanem Mijaciem jako rezyserem, kierujacym
Jugostowianskim Teatrem Dramatycznym.

Alvis Hermanis, aktor, dramaturg i scenograf z totwy,
przedstawit dwie sztuki, ktére potwierdzity intensywnos¢ jego
techniki, ktora daje aktorom impuls do wyjscia daleko poza
zwykty reprezentacje - do surowej egzystencjalnej kondycji
.postaci”. Ilustrowaty te linie pracy dwa przedstawienia,
zaréwno ze scenariuszem, jak i w rezyserii Hermanisa: Dtugie



de 'Union des Théatres de [ Europe, la Réunion de la Convention
Théatrale Européenne et la Réunion de llnstituto Internacional
del Teatro del Mediterraneo. En outre, en 2006 le Prix Europe
pour le Théatre a déplacé une partie de ses activités en Pologne:
en effet la ville de Varsovie a accueilli d'octobre a novembre dans
le cadre du festival Teatralnych Spotkania un vaste programme
de la section «Retours» du Prix.

La XI® Edition du Prix Europe pour le Théatre s'est déroulée a
Salonique du 26 au 29 avril 2007 et elle a été financée par le
Ministére grec de la Culture qui a confié son organisation au
Théatre National de la Grece du Nord. Le Jury international, qui
s'est réuni en 2006 a Turin, a décerné le Prix Europe ex aequo a
Robert Lepage et Peter Zadek tandis que le IX® Prix Europe Nou-
velles Réalités Théatrales a été décerné a Bijliana Srbljanovi¢ et
Alvis Hermanis. Le Prix s’est confirmé comme l'un des princi-
paux rendez-vous culturels européens en attirant des person-
nalités de la culture, des critiques, des directeurs de théatre
et de festival du monde entier ainsi que de nombreux journali-
stes des principales publications européennes et internationa-
les. Au travail théatral de Robert Lepage, lun des metteurs en
scéne les plus intéressants et les plus créatifs d’aujourd’hui, a
été consacré un congrés auquel ont participé des critiques et
des spécialistes de différents pays. Le congres a été suivi par
la représentation de quelques extraits de ses pieces de théatre
a travers lesquels il a été possible d'apprécier, avec lauteur et
metteur en scéne lui-méme souvent sur les planches, aspect
visionnaire et poétique d'un véritable maitre du théatre contem-
porain. Lapproche envers la scene de Peter Zadek, qui a évolué
au cours de sa longue carriere, a pu étre admirée lors de la re-
présentation du Peer Gynt d'lbsen monté par le metteur en sce-
ne allemand avec le Berliner Ensemble. A Bjliana Srbljanovi¢,
dramaturge serbe née a Belgrade en 1970, ont été consacrés
un collogue et une conférence, suivis d'une lecture de ses ceu-
vres et du spectacle Locusts, dans la mise en scene de Dejan
Mijac et jouée par le Jugoslav Drama Theatre. Alvis Hermanis,
acteur, auteur et scénographe letton, a proposé deux spectacles
qui ont mis en évidence un style de travail sachant aller au-dela
de la représentation, en plongeant dans la condition existentielle
nue de « personnages ». Les deux travaux proposés, qui sont
représentatifs de cette recherche et sont tous les deux écrits
et mis en scéne par Hermanis, ont été Long Life avec le New
Riga Theatre et Fathers avec le Schauspielhaus de Zurich. Par
ailleurs, une démonstration a été consacrée au dernier travail

Européenne sowie ein Treffen des Instituto Internacional del Teatro del
Mediterraneo. Dariiber hinaus hat der Europa-Preis fiir das Theater
in diesem Jahr einen Teil seiner Aktivitaten nach Polen verlegt: Die
Stadt Warschau hat im Oktober und November im Rahmen des
Festivals Teatralnych Spotkania einen breit gefacherten Auszug aus
der Kategorie Wiederkehr dargeboten.

Die elfte Ausgabe des Europa-Preises fir das Theater hat vom 26.
bis 29. April 2007 in Thessaloniki stattgefunden, organisiert vom
Nationaltheater Nordgriechenlands mit der Unterstiitzung des
griechischen Kultusministeriums. Die 2006 in Turin versammelte
internationale Jury hatte den Europa-Preis zu gleichen Teilen an
Robert Lepage und Peter Zadek verliehen, wahrend der neunte
Europa-Preis fiir Neue Theaterwirklichkeiten Bjliana Srbljanovi¢
und Alvis Hermanis zugesprochen worden war. Eine Bestatigung als
einer der wichtigsten europdischen Kulturaktivitaten fand der Preis
durch die Beteiligung von Personlichkeiten der Kultur, der Kritik,
zahlreicher Journalisten namhafter Zeitungen sowie von Theater-
und Festivalintendanten aus allen Teilen der Welt.

Der Theaterarbeit von Robert Lepage, heute einer der
interessantesten und kreativsten Regisseure, war eine von
Michel Vais organisierte Tagung gewidmet, an der Kritiker und
Wissenschaftler verschiedener Lander aktiv teilgenommen haben.
Die Tagung war verbunden mit der Auffiihrung einiger Ausziige aus
seinen Theaterwerken, durch die man die poetischen Visionen dieses
Meisters heutiger Biihnenkunst schatzen lernen konnte, wobei der
Autor und Regisseur oft selbst auf der Biihne stand. Die im Laufe
einer langen Karriere gereifte Herangehensweise Peter Zadeks
an die Blihne hat man bei der Auffiihrung des Peer Gynt von lbsen
in der Inszenierung des deutschen Regisseurs mit dem Berliner
Ensemble bewundern kénnen. Der serbischen Dramaturgin Bjliana
Srbljanovi¢ waren ein Treffen und eine von Ivan Medenica betreute
Konferenz gewidmet, denen eine Lesung ihrer Werke sowie die
Auffiihrung des Schauspiels Die Heuschrecken des Jugoslawischen
Dramatischen Theaters unter der Regie von Dejan Mijac folgten. Der
lettische Schauspieler, Autor und Bihnenbildner Alvis Hermanis
hat zwei Aufflihrungen vorgestellt, die einen Arbeitsstil deutlich
gemacht haben, der iber die reine Darstellung hinauszugehen
versteht, indem er in die unverfalschten Existenzbedingungen von
.Figuren” eintaucht. Die beiden von Hermanis geschriebenen und
aufgeflihrten Arbeiten, die als Beispiele dieser Perspektive gelten
kénnen, waren Long Life mit dem Neuen Rigaer Theater sowie Vdter
(Schauspielhaus Ziirich). Ein Beispiel der jiingsten Inszenierung
des lettischen Autors und Regisseurs (The Sound of Silence) sowie
eine Konferenz und ein Treffen haben die seiner Theatertatigkeit
gewidmeten Arbeiten abgerundet. Die elfte Ausgabe des Europa-
Preises war auch Anlass fiir das Kolloquium der Internationalen

numerosi giornalisti delle maggiori testate, europee ed internazionali. Al lavoro teatrale di Robert Lepage,
uno dei registi piu interessanti e creativi di 0ggi, e stato dedicato un convegno, animato da critici e studiosi
di diversi paesi. Il convegno é stato seguito dalla rappresentazione di alcuni estratti da sue opere teatrali
attraverso i quali € stato possibile apprezzare, con lo stesso autore e regista spesso in scena, la poetica
visionarieta di un vero maestro del teatro contemporaneo. L'approccio alla scena di Peter Zadek, maturato
nel corso di una lunga carriera, si & potuto ammirare nella rappresentazione del Peer Gynt di Ibsen messo
in scena dal regista tedesco con il Berliner Ensemble.

A Biljana Srbljanovic, drammaturga serba, sono stati dedicati un incontro e una conferenza, seguiti da un
reading da sue opere e dallo spettacolo Locusts, con la regia di Dejan Mijac e lo Jugoslav Drama Theatre.
Alvis Hermanis, attore, autore e scenografo lettone, ha proposto due spettacoli che hanno evidenziato uno
stile di lavoro che sa andare oltre la rappresentazione, affondando nella nuda condizione esistenziale di
“personaggi”. | due lavori proposti, esemplari di questa ricerca, entrambi scritti e diretti da Hermanis,
sono stati: Long Life con il New Riga Theatre e Fathers con Schauspielhaus di Zurigo. Una dimostrazione &
stata dedicata, inoltre, all'ultimo lavoro in allestimento dell'autore e regista lettone, The Sound of Silence
Una conferenza e un incontro hanno completato i lavori dedicati al teatro di Hermanis.

L'XI edizione del PET & stata anche l'occasione per un colloquio dellAssociazione Internazionale dei Critici
di Teatro sul tema: Prizes, who needs them? La manifestazione si & conclusa con la cerimonia ufficiale di
consegna dei premi nella serata del 29 aprile 2007

| lavori della Xl edizione del Premio Europa per il Teatro si sono aperti con un Colloquium sul vasto
argomento delle diversita culturali organizzato dallAssociazione greca dei critici teatrali e musicali in
collaborazione con l'Associazione Internazionale dei Critici di Teatro e il Teatro nazionale della Grecia
del Nord. IL relatore principale & stato Richard Schechner.La giornata € proseguita con lo spettacolo
Mnemopark del gruppo Rimini Protokoll, coi vincitori del X Premio Nuove Realta Teatrali. Mnemopark si
affida ad un ensemble di appassionati di vecchi modelli di trenini elettrici e ad alcune soluzioni sceniche
intelligenti per raccontare della Svizzera odierna, paese di orologi e trenini deliziosi che attraversano
paesaggi alpini accompagnata da interviste simil- documentaristiche.
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directed by Hermanis, were Long Life with the New Riga Theatre
and Fathers with the Schauspielhaus of Zurich. A demonstration
of his latest work-in-progress, The Sound of Silence, was also
held, as well as an encounter and conference on his work. The
International Association of Theatre Critics also participated in
the Prize events with a round table entitled “Prizes: Who Needs
Them?”. The events concluded with the official award ceremony
on the evening of 29" April 2007.

The 12™ Edition of the Europe Theatre Prize opened with a Col-
loquium on the broad topic of cultural diversity, organized by the
Greek Union of Drama and Music Critics in collaboration with
the International Association of Theatre Critics and the Natio-
nal Theatre of Northern Greece. Keynote speaker was Richard
Schechner. The day continued with Mnemopark, by Rimini Pro-
tokoll, joint winners of the 10" Europe Prize New Theatrical
Realities. Mnemopark relies upon a group of elderly model rail-
way enthusiasts and clever theatrical means to tell the story of
today's Switzerland, homeland to watches and lovely miniature
trains travelling through alpine landscapes, accompanied by
documentary-like interviews. The first day ended with Krzysztof
Warlikowski's production of Cleansed, by Sarah Kane. Warli-
kowski’'s production successfully conveyed the deep sense of
claustrophobia and hopeless uneasiness of Sarah Kane's play.
He gives voice to strong and excruciating feelings, whose power
is underlined by an almost bare set, the light-design and a group
of skilful actors. The second day opened with a conference and
meeting dedicated to Warlikowski (joint winner of the 10" Euro-
pe Prize New Theatrical Realities). The words of his actors and
collaborators underlined the contradictions originating from the
country’s strict approach to religion. A context in which sexual or
existential minorities can give way to a complex debate. After the
meeting with Warlikowski, the day went on with the projection of
the film De la Maison des Morts, the opera by Janacek. The film
was an occasion to appreciate Chéreau's ability to co-ordinate
actors and singers on stage so that they don't appear awkward,
which is the usual risk of opera productions. In the early after-
noon, the first part of the symposium on Patrice Chéreau started
and its subject was Chéreau’s restless activity, ranging from the
theatre to the opera, from cinema to readings. The themes of the
symposium were the ability to take part into “official” projects
without letting the “officiality” overwhelm you, the attention to
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zycie z Teatru Nowego w Rydze i Ojcowie z Schauspielhaus
Zurich. Odbyt sie rowniez pokaz work-in-progress jego ostatniej
pracy, Dzwiek Ciszy, oraz spotkanie i konferencja na temat jego
tworczosci.

Miedzynarodowe Stowarzyszenie Krytykow Teatralnych réwniez
wzigto udziat w obchodach przyznania Nagrody, organizujac
okragty stot zatytutowany .Nagrody: kto ich potrzebuje?”.
Wydarzenia te zamkneta oficjalna uroczystos$¢ rozdania nagrod
w niedzielny wieczor 29 kwietnia 2007 roku.

Dwunasta Edycja Europejskiej Nagrody  Teatralnej
rozpoczeta sie kolokwium na obszerny temat réznorodnosci
kulturalnej, zorganizowanym przez Grecki Zwiazek Krytykow
Teatralnych i Muzycznych we wspotpracy z Migdzynarodowym
Stowarzyszeniem Krytykow Teatralnych i Teatrem Narodowym
Grecji Potnocnej. Gtdwnym mowca byt Richard Schechner.
Kontynuacja wydarzen tego dnia byt projekt Mnemopark Rimini
Protokoll, wspotlaureata dziesiagtej Europejskiej Nagrody Nowe
Rzeczywistosci Teatralne. Mnemopark, korzystajac ze zmyslnych
$rodkow teatralnych, paradokumentalnych wywiadow i dziatan
grupystarszychosob, entuzjastowkolejkielektrycznej, opowiada
odzisiejszejSzwajcarii,krajuzegarkowislicznych miniaturowych
pociggow przejezdzajacych przez alpejskie krajobrazy. Pierwszy
dzien zakonczyt sie spektaklem Krzysztofa Warlikowskiego
Oczyszczeni Sary Kane. Warlikowski potrafit przekazac gtebokie
poczucie klaustrofobii i beznadziejnego skrepowania panujace
w sztuce Kane. Pozwolit przemoéwi¢ silnym, rozdzierajgcym
uczuciom, ktorych potege podkresla naga niemalze scenografia,
rezyseria Swiatet i zespot aktorow o wysokich umiejetnosciach.
Drugi dzien otworzyta konferencja i spotkanie po$wiecone
Warlikowskiemu (wspétlaureatowi dziesigtej Europejskiej
Nagrody Nowe Rzeczywistosci Teatralne). Wypowiedzi
jego aktoréw i wspotpracownikéw podkreslity ograniczenia
wynikajace z panujacego w Polsce rygorystycznego podejscia
do religii. Jest to kontekst, w ktorym mniejszosci seksualne albo
egzystencjalne moga da¢ asumpt do wielowymiarowej dyskusji.
Po spotkaniu z Warlikowskim wyswietlony zostat film Z domu
umartych., opery Janacka. Film byt okazja, by doceni¢ zdolnos¢
Chéreau do integracji aktorow i $piewakéw na scenie, tak by
unikna¢ efektu niezrecznosci, co stanowi zwyczajowe ryzyko
produkcji operowych. Wczesnym popotudniem rozpoczeta sig
pierwsza cze$¢ sympozjum na temat Patrice Chéreau; tematem
byt niestrudzona dziatalno$¢ Chéreau, obejmujaca dziedziny od
teatru po opere, od filmu po czytania. Tematem sympozjum byta



en cours de réalisation de lauteur et metteur en scene letton,
The Sound of Silence. Une conférence et un collogue ont conclu
les travaux dédiés au théatre de Hermanis. Au cours de la XI®
édition du Prix Europe pour le Théatre s'est également tenu un
collogue de l‘Association Internationale des Critiques de Théatre
sur le theme: «Prizes, who needs them?» LLa manifestation s’est
terminée par la cérémonie officielle de remise des prix au cours
de la soirée du 29 avril 2007.

Les travaux de la XlI¢ édition du Prix Europe pour le Théatre se
sont ouverts par un Collogue sur le vaste sujet des diversités
culturelles, organisé par lAssociation grecque des critiques de
théatre et de musique en collaboration avec Association Inter-
nationale des Critiques de Théatre et le Théatre National de la
Grece du Nord. Le principal intervenant a été Richard Schech-
ner. La journée s'est poursuivie par le spectacle Mnemopark du
groupe Rimini Protokoll, co-lauréats du X® Prix Nouvelles Réa-
lités Théatrales. Mnemopark s'en remet a un ensemble de pas-
sionnés de vieux modeles de petits trains électriques et a des
solutions de scene intelligentes pour raconter la Suisse d'au-
jourd’hui, le pays des montres et des délicieux petits trains tra-
versant des paysages alpins accompagnée d'interviews ressem-
blant a un documentaire. La premiére journée s'est terminée
par Cleansed [Purifiés) de Sarah Kane dans une mise en scéne
de Krzysztof Warlikowski, lauréat lui aussi du X® Prix Europe
Nouvelles Réalités Théatrales. La mise en scene de Warlikow-
ski a rendu entiérement le sens profond de claustrophobie et
d'inquiétude irréparable transmises par le texte de Sarah Kane.
Warlikowski fait retentir des sentiments forts et déchirants au-
xquels une scéne « vide », les quelques éléments utilisés, le
dessin des lumiéres, 'habilité des acteurs donnent une force et
un sens puissants. La deuxieme journée s'est ouverte par une
conférence et un colloque, consacrés a Krzysztof Warlikowski.
Les témoignages des acteurs et des collaborateurs du metteur
en scene polonais ont souligné les contradictions nées de l'ap-
proche rigide de la Pologne envers la religion. Un contexte dans
lequel les minorités sexuelles ou existentielles peuvent ouvrir
un débat complexe. Apres la conférence consacrée a Warlikow-
ski, la journée s’est poursuivie avec la projection du film De la
Maison des Morts, adapté de l'ceuvre de Janacek dans une mise
en scene de Chéreau. Le film permet d'apprécier le travail que
Chéreau réussit a faire avec des chanteurs lyriques et des ac-
teurs sur scene afin qu'ils ne semblent pas gauches, ce qui re-
présente le risque habituel des productions lyriques. En début
d’aprés-midi a commencé la premiére partie du symposium sur

Vereinigung der Theaterkritiker (IATC) zum Thema: Wer braucht
Preise? Die Veranstaltung hat mit der offiziellen Feier der
Preislibergabe am Abend des 29. Aprils 2007 ihren Abschluss
gefunden. Die Arbeiten der zwodlften Ausgabe des Europa-Preises
fir das Theater wurden mit einem Kolloquium zum weitlaufigen
Thema des Unterschieds der Kulturen erdffnet, organisiert von der
griechischen Vereinigung der Theater- und Musikkritiker zusammen
mit der Internationalen Gesellschaft der Theaterkritiker sowie dem
Nationaltheater Nordgriechenlands; Hauptredner war Richard
Schechner. Es ging weiter mit der Auffihrung von Mnemopark
der Gruppe Rimini Protokoll, Mitgewinner des zehnten Preises
fir Neue Theaterwirklichkeiten. Mnemopark betrifft eine Gruppe
von Personen, die begeistert alte, elektrische Modelleisenbahnen
sammeln, und erzdhlt mit einer Reihe von gegliickten szenischen
Einfallen vom heutigen Leben in der Schweiz, dem Land der Uhren
undwunderbarer Eisenbahnen, diedie Alpenlandschaftdurchfahren;
das Ganze wird von quasi-dokumentarischen Interviews begleitet.
Der erste Tag wurde mit Cleansed (Geldutert] von Sarah Kane unter
der Regie von Krzysztof Warlikowski abgeschlossen, auch er Trager
des zehnten Europa-Preises fiir Neue Theaterwirklichkeiten. Die
Auffihrung von Warlikowski hat vollstandig das tiefe Gefihl fiir
die Klaustrophobie und aussichtslose Unruhe vermittelt, die der
Text von Sarah Kane verursacht. Warlikowski lasst starke und
bewegende Empfindungen aufkommen, dem eine ,leere” Biihne
mit nur wenigen Elementen gegeniber gestellt wird, wobei das
Spiel des Lichts und die Bravour der Schauspieler grof3e Kraft und
Bedeutung vermitteln. Der zweite Tag wurde mit einer Konferenz
und einem Treffen erdffnet, die Krzysztof Warlikowski gewidmet
waren. Die Zeugnisse von Schauspielern und Mitarbeitern des
polnischen Regisseurs haben die Widerspriiche unterstrichen,
die aus der rigorosen Herangehensweise der Polen an die
Religion entstanden sind; in diesem Zusammenhang konnen die
unterschiedlichen Minderheiten zu komplexen Debatten Anlass
geben. Nach der Warlikowski gewidmeten Konferenz ging der
Tag weiter mit der Vorflihrung des Films De la Maison des Morts
nach dem von Chéreau inszenierten Werk von Janacek. Der Film
gestattet es, die Arbeit von Chéreau zu wiirdigen, bei der es ihm
gelingt, lyrische Sanger und Schauspieler gemeinsam so in Szene
setzen, dass sie nicht lacherlich erscheinen, was oft das Risiko von
lyrischen Produktionen ist.

Am frihen Nachmittag begann der erste Teil des Symposiums
Uber Patrice Chéreau, das von den unermudlichen Aktivitdten des
Regisseurs handelte, die von der Prosa zur Oper und dem Kino
bis zu Lesungen reicht. Weitere Themen des Symposiums waren
seine Fahigkeit, sich Projekten groBer Theaterorganisationen zu
widmen, wobei es ihm auf jeden Fall gelingt, jede Art von offiziellem

La prima giornata si & chiusa con Cleansed (Purificati) di Sarah Kane per la regia di Krzysztof Warlikowski,
lui pure insignito del X Premio Europa Nuove Realta Teatrali. La messa in scena di Warlikowski ha
restituito in pieno il senso profondo di claustrofobia ed irreparabile inquietudine trasmessi dal testo di
Sarah Kane. Warlikowski fa risuonare sentimenti forti e strazianti, ai quali una scena “vuota”, i pochi
elementi utilizzati, il disegno delle luci, la bravura degli attori danno grande forza e significato. La seconda
giornata si & aperta con una conferenza e un incontro, dedicati a Krzysztof Warlikowski. Le testimonianze
di attori e collaboratori del regista polacco, hanno sottolineato le contraddizioni nate dal rigido approccio
della Polonia alla religione. Un contesto in cui le minoranze sessuali o esistenziali possono dare il via ad un
dibattito complesso. Dopo la conferenza dedicata a Warlikowski, la giornata & proseguita con la proiezione
del film De la Maison des Morts, dallopera di Janacek messa in scena da Chéreau. Il film consente di
apprezzare quale lavoro Chéreau riesca a fare con cantanti lirici e attori in scena di modo che non appaiano
goffi, che e il rischio usuale delle produzioni liriche. Nel primo pomeriggio € iniziata la prima parte del
Symposium su Patrice Chéreau ed il suo tema & stata lattivita incessante del regista che spazia dalla
prosa, all'opera, al cinema, alle letture di testi. La capacita di coinvolgersi in progetti di grandi istituzioni
teatrali riuscendo comunque a sfuggire ad ogni ufficialita, Uattenzione alle nuove tecnologie ed il loro
uso sapiente e non esibito, la ricerca sull'uso espressivo del corpo degli attori, la vivificazione del testo
attraverso le letture, sono stati altri temi del symposium. Il Teatro Nazionale della Grecia del Nord ha
offerto un contributo alla Xl edizione del Premio Europa per il Teatro proponendo “Baccanti” di Euripide
Questa versione della tragedia é stata caratterizzata da forti connotazioni popolari, da richiami a un mondo
agro-pastorale dove Dioniso puo ancora tornare. Elemento di una continuita e di un sincretismo culturale e
religioso nel quale il dionisiaco pud ancora essere evocato. La giornata si & conclusa con due spettacoli del
Belarus Free Theatre: Generation Jeans e Being Harold Pinter. Generation Jeans € un monologo che incrocia
ricordi minuti di vita quotidiana ed eventi noti della dissidenza di certi Paesi prendendo come punto di
riferimento un indumento simbolo: i jeans.

Being Harold Pinter mette in scena il processo creativo, la vita e le scelte di Harold Pinter. Questo spettacolo
del Belarus Free Theatre cerca di dare risposte ad alcune domande che lo stesso Pinter si & posto: come
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new technologies and the ability to use them in a discreet way,
the research on the body expression of the actors and the possi-
bility to revive a text through a reading. The National Theatre of
Northern Greece offered its contribution to the Europe Theatre
Prize events with its production of The Bacchae, by Euripides.
The staging of Euripides’ tragedy was characterized by strong
folk connotation, by references to an agro-pastoral world where
Dyonisus has a chance to be re-evoked and called back from the
past. The day ended with two productions of the Belarus Free
Theatre: Generation Jeans and Being Harold Pinter.

Generation Jeans is a monologue interweaving some details of
the protagonist's personal life and experience with historical
well-known events related to the fight for freedom of certain
countries and taking as a reference point a symbol garment:
jeans. Being Harold Pinter is a staging of the creative process
and the life and choices of Harold Pinter. This play tries to find
answers to some questions posed by Pinter himself: How is a
play born? What is the difference between truth in theatre and
truth in reality? Saturday's events were opened with the scree-
ning of the film Garden of Earthly Delights - the choreographer
Sasha Waltz directed by Brigitte Kramer. The film focused on the
personality and work of the German dancer and choreographer
Sasha Waltz. Afterwards, there was a Conference and Meeting
with Rimini Protokoll, a German group of directors, winners of
the X Europe Prize New Theatrical Realities.

The speakers analysed the work of the three directors and they
focused on their peculiar “dramaturgy of care”: their perfor-
mances involve common people and speak about issues taken
from the latest news, such as unemployment, old age, pollution,
temporary jobs, immigration and so on. In the evening, there
was the presentation of the book “Giorgio Strehler ou la passion
théatrale/Giorgio Strehler or a passion for theatre”, a bilingual
version of the Italian book “Giorgio Strehler o la passione tea-
trale”, published by Ubulibri and dedicated to Strehler, winner of
the Il Europe Theatre Prize in 1990.

The new version in French and English was extended with ad-
ded contributions on the occasion of the tenth anniversary of the
death of the great Italian director, who was the founder of Pic-
colo Teatro in Milan. Afterwards Patrice Chéreau presented the
first of his two readings, La Douleur, by Marguerite Duras. The
text is a diary in which the author recognizes herself in terms of
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zrecznose, z jaka tworca uczestniczy w ,oficjalnych” projektach,
nie pozwalajac przyttoczy¢ sie tej .oficjalnosci”, oraz uwaga
poswigcana nowym technologiom i zdolno$¢ dyskretnego ich
uzywania, studiowanie ekspresji ciata aktorow i mozliwosci
ozywienia tekstu poprzez czytania.

Teatr Narodowy Grecji Pdétnocnej wniést swoj wktad do
obchodéw Europejskiej Nagrody Teatralnej swoja realizacja
Bachantek. Inscenizacja tragedii Eurypidesa charakteryzowata
sie znaczacymi konotacjami folklorystycznymi i odniesieniami
do Swiata rolniczo-pasterskiego, w ktorym mozliwe byto
przywotanie z przesztosci samego Dionizosa. Dzien zakonczyt
sig dwiema produkcjami Wolnego Teatru Biatorusi: Pokolenie
Jeans i By¢ Haroldem Pinterem. Pokolenie Jeans to monolog
spleciony ze szczegétami z osobistego zycia i doswiadczeniami
bohatera oraz dobrze znanymi wydarzeniami historycznymi,
zwigzanymi z walka niektorych krajow o niepodlegtos¢; za
punkt odniesienia bierze on ubiér-symbol: dzinsy. By¢ Haroldem
Pinterem to inscenizacja procesu tworczego i zycia i wyborow
Harolda Pintera. Spektakl prébuje znalez¢ odpowiedzi na
niektére pytania postawione przez samego Pintera: Jak rodzi
sie sztuka? Jaka jest roznica miedzy prawda w teatrze i prawda
w rzeczywistosci? Wydarzenia sobotnie otwarta projekcja filmu
Ogroéd Rozkoszy Ziemskich - choreograf Sasha Waltz w rezyserii
Brigitte Kramer. Film skupit sie naosobowosciipracyniemieckiej
tancerki i choreografa, Sashy Waltz. Nastepnie odbyta sie
konferencja i spotyka¢ sie z Rimini Protokoll, niemiecka
grupa rezyserow, zwyciezcow X Europejskiej Nagrody Nowe
Rzeczywistosci Teatralne. Méwcy dokonali analizy pracy trojga
rezyserow i oni skupili sie na ich szczegolnym ,dramaturgia
troski”: ich przedstawienia powstajq z udziatem zwyktych ludzi
i mowia o sprawach, pojawiajacych sie w wiadomosciach, jak np.
bezrobocie, staros¢, zanieczyszczenie srodowiska, tymczasowa
praca, imigracja itd. Wieczorem odbyta sie prezentacja
publikacji ,.Giorgio Strehler ou la passion théatrale / Giorgio
Strehler or a passion for theatre” (Giorgio Strehler albo pasja dla
teatru), dwujezycznej wersji wtoskiej ksigzki ..Giorgio Strehler
o la passione teatrale, wydanej przez Ubulibri i poSwigconej
Strehlerowi, laureatowi |ll Europejskiej Nagrody Teatralnej
z roku 1990. Nowa wersje, w jezyku francuskim i angielskim,
rozszerzono o materiaty dodane z okazji dziesiatej rocznicy
Smierci wielkiego wtoskiego rezysera, zatozyciela Piccolo
Teatro w Mediolanie. Nastepnie Patrice Chéreau przedstawit
pierwsze ze swoich dwoch czytan, Bol Marguerite Duras. Tekst



Patrice Chéreau et le theme a été lactivité incessante du met-
teur en scene qui va de la prose a l'opéra, au cinéma et aux lec-
tures de textes. La capacité de s'impliquer dans des projets de
grandes institutions théatrales tout en réussissant a éviter tout
caractere officiel, lattention envers les nouvelles technologies
et leur usage savant et non ostentatoire, la recherche sur l'uti-
lisation expressive du corps des acteurs, la vivification du texte
a travers les lectures sont d'autres themes du symposium. Le
Théatre National de la Grece du Nord a offert sa contribution a
la XIle édition du Prix Europe pour le Théatre en proposant Les
Bacchantes d'Euripide. Cette version de la tragédie a été carac-
térisée par de fortes connotations populaires, par des renvois a
un monde agro-pastoral ol Dionysos peut encore revenir. L'élé-
ment d'une continuité et d'un synchrétisme culturel et religieux
dans lequel le dionysiaque peut encore étre évoqué. La journée
s'est conclue par deux spectacles du Belarus Free Theatre: Ge-
neration Jeans et Being Harold Pinter. Generation Jeans est un
monologue qui entrelace de minutieux souvenirs de la vie quoti-
dienne et des événements célebres de la dissidence de certains
pays en partant d'un vétement-symbole: le jeans. Being Harold
Pinter met en scéne le processus de création, la vie et les choix
de Harold Pinter. Ce spectacle du Belarus Free Theatre cher-
che a répondre a certaines questions que Pinter lui-méme s’est
posé : comment nait une piece? Quelle différence y-a-t'il entre
la vérité dans la vie et la vérité dans l'art? La journée du samedi
s'est ouverte par la projection du film Garden of Earthly Delights
- the Coreographer Sasha Waltz réalisé par Brigitte Kramer et
consacré a la figure de la danseuse et chorégraphe alleman-
de Sasha Waltz. Ensuite, le public a assisté a la conférence-
collogue avec Rimini Protokoll, le collectif suisse-allemand de
metteurs en scéne, lauréats du X® Prix Europe Nouvelles Réa-
lités Théatrales. Les témoignages des intervenants ont analysé
l'ceuvre des trois metteurs en scéne et en particulier leur tres
personnelle «dramaturgie du soin»: leurs spectacles se concen-
trent sur les personnes normales et sur des themes de grande
actualité comme le chémage, la vieillesse, la pollution, la préca-
rité du travail, limmigration, etc. Dans l'apres-midi, les travaux
ont repris avec la présentation du livre «Giorgio Strehler ou la
passion théatrale/Giorgio Strehler or a passion for theatre», une
édition bilingue, développée et enrichie de témoignages inédits
de la monographie «Giorgio Strehler o la passione teatrale » pu-
bliée par Ubulibri et consacrée a Giorgio Strehler, le lauréat du
llle Prix Europe pour le Théatre en 1990. Le volume en francais
et en anglais a été publié a l'occasion du dixieme anniversaire de

Charakter zu vermeiden, seine Beachtung neuer Technologien
und ihr kluger, aber nicht Ubertriebener Nutzen, seine Suche
nach der Ausdruckskraft der Kérper der Schauspieler sowie die
Untersuchung des Textes Uber seine Lektiire. Das nordgriechische
Nationaltheater hat mit der Auffiihrung von Die Bacchantinnen von
Euripides seinen Beitrag zur zwolften Ausgabe des Europa-Preises
flr das Theater geleistet. Diese Version der Tragddie besal einen
stark volkstiimlichen Charakter, mit Anspielungen auf eine Welt
von Bauern und Schéfern, in die Dionysos noch zuriickkehren
kann; es handelt sich um das Element einer Kontinuitat und eines
kulturellen und religiosen Synkretismus unter Betonung des
dionysischen Aspekts. Der Tag endete mit zwei Veranstaltungen
des Belarus Free Theatre: Generation Jeans und Being Harold
Pinter. Bei Generation Jeans handelt es sich um einen Monolog,
bei dem sich detaillierte Erinnerungen an das tdgliche Leben im
Dissidententum mit bekannten Ereignissen bestimmter Lander
vermischen, wobei die Jeans symbolisch das verbindende Element
darstellen. Being Harold Pinter bringt den kreativen Prozess, das
Leben und die Entscheidungen von Harold Pinter auf die Biihne.
Dieses Werk des Belarus Free Theatre versucht, Antworten
auf einige Fragen zu geben, die sich Pinter selbst gestellt hat:
Wie entsteht ein Theaterstiick? Welcher Unterschied besteht
zwischen der Wahrheit im Leben und der Wahrheit in der Kunst?
Der Sonnabend wurde mit der Vorfiihrung des Films Garden of
Earthly Delights - the Coreographer Sasha Waltz unter der Regie von
Brigitte Kramer erdffnet und war der Figur der deutschen Tanzerin
und Choreographin Sasha Waltz gewidmet. Danach nahm das
Publikum an der Konferenz und Begegnung mit Rimini Protokoll
teil, dem deutsch-schweizerischen Kollektiv von Regisseuren, die
den zehnten Europa-Preis fiir Neue Theaterwirklichkeiten erhalten
haben. In den Beitragen wurde das Werk der drei Regisseure und
vor allem ihre ganz personliche Art der Dramaturgie analysiert:
ihre Veranstaltungen beschaftigen sich vor allem mit ganz
normalen Personen und mit Themen von grofler Aktualitat wie die
Arbeitslosigkeit, das Alter, die Umweltverschmutzung, die prekaren
Situationen im Arbeitsleben, die Immigration usw. Am Nachmittag
wurden die Arbeiten mit der Prasentation des zweisprachigen
Buches Giorgio Strehler ou la passion théatrale/Giorgio Strehler
or a passion for theatre wieder aufgenommen, erweitert und
bereichert durch unverdffentlichte Zeugnisse aus der Monographie
Giorgio Strehler oder die Liebe zum Theater, herausgegeben von
Ubulibri und Giorgio Strehler (1990 Gewinner des dritten Europa-
Preises fiir das Theater) gewidmet. Das Buch in englischer und
franzdsischer Sprache wurde im Rahmen des zehnten Todesjahres
des groflen Regisseurs und Griinders des Piccolo Teatro in Mailand
verdffentlicht. In der Folge hat Patrice Chéreau die Urauffiihrung

nasce una piéce? Che differenza c'é tra la verita nella vita e la verita nell'arte? La giornata di sabato si &
aperta con la proiezione del film Garden of Earthly Delights - the Coreographer Sasha Waltz per la regia di
Brigitte Kramer, dedicato alla figura della danzatrice e coreografa tedesca Sasha Waltz

A seguire, il pubblico ha assistito alla conferenza - incontro con Rimini Protokoll, collettivo svizzero-
tedesco di registi, vincitori del X Premio Europa Nuove Realta Teatrali. Le testimonianze degli intervenuti
hanno analizzato 'opera dei tre registi ed in particolare la loro personalissima “"drammaturgia della cura”
i loro spettacoli sono incentrati sulla gente comune e su temi di grande attualita quali la disoccupazione,
la vecchiaia, linquinamento, la precarieta del lavoro, limmigrazione, ecc... Nel pomeriggio, i lavori sono
ripresi con la presentazione del libro “Giorgio Strehler ou la passion théatrale/Giorgio Strehler or a passion
for theatre”, edizione bilingue, ampliata ed arricchita da testimonianze inedite della monografia “Giorgio
Strehler o la passione teatrale” edita da Ubulibri e dedicata a Giorgio Strehler, vincitore del [l Premio Europa
per il Teatro nel 1990. Il volume in francese ed inglese & stato pubblicato in occasione del decennale della
morte del grande regista, fondatore del Piccolo Teatro di Milano. A seguire, Patrice Chéreau ha presentato
la prima delle due “letture” teatrali, “La douleur” di Marguerite Duras. Il testo & un diario in cui l'autrice
si riconosce in termini di stile. Prima della lettura, nella seconda parte del symposium su Chéreau, il
proteiforme regista ha affermato che considera se stesso il risultato di tutte le persone incontrate nel
corso della sua vita e che le osservazioni altrui sono una parte fondamentale del suo approccio, inoltre
egli pensa con orrore all'idea delle persone che non cambiano mai. Le manifestazioni di domenica si sono
aperte con lincontro con il Belarus Free Theatre, un gruppo di artisti bielorussi che hanno ricevuto una
Menzione speciale nellambito del Premio Europa Nuove Realta Teatrali. Il gruppo ha parlato delle tre
piéce presentate al Premio, inclusa Zone of Silence, realizzata appositamente per il Premio Europa per il
Teatro. Alla conferenza ha partecipato Alexander Milinkevich, leader dell'opposizione politica bielorussa.
Alcuni dei temi principali sono stati lapproccio al teatro del gruppo e il diritto di esprimere liberamente le
proprie opinioni. Il loro & un teatro che denuncia di qualsiasi impedimento alla liberta d’espressione.

Nel pomeriggio, c'é stata la proiezione del film Wahl Kampf Wallenstein, per la regia di Helgard Haug e
Daniel Wetzel (Rimini Protokoll), tratto dalla loro piece omonima. IL film & incentrato sullinterpretazione
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style. Before the reading, in the second part of the symposium
on Chéreau, the multi-talented director stated that he consi-
dered himself the result of all people he has met during his life
and that the observation of others is a fundamental part of his
approach; that he thinks with horror about the idea of a never-
changing person. Sunday’'s events opened with a conference
and meeting with the Belarus Free Theatre, a group of White
Russian artists who received a Special Mention in the EPNTR
section. The group talked about the three plays they presented
at the Prize, including Zone of Silence, especially created for the
Europe Theatre Prize. The conference was attended by Alexan-
der Milinkevich, leader of the Belarusian political opposition.
Some of the major themes were the theatrical approach of the
group and the right to express freely one’s opinions. Theirs is a
theatre denouncing anything preventing to do so. In the afterno-
on, there was the screening of the film Wahl Kampf Wallenstein
directed by Helgard Haug and Daniel Wetzel (Rimini Protokoll),
taken from their same work. The film focuses on the personal
interpretation of Schiller's masterpiece by some non-professio-
nal actors. In the afternoon, in the section Returns, a work in
progress directed by Oskaras Korsunovas from Shakespeare's
Hamlet, was staged. During the Award Ceremony - which con-
cluded the events - the Europe Theatre Prize was awarded to
Patrice Chéreau for his extraordinary ability to express his talent
in different performing arts, for instance in the field of cinema,
during his ever-changing career. Anatoli Vassiliev presented the
Europe Prize New Theatrical Realities to the German group of
directors Rimini Protokoll and Alvis Hermanis presented the
same prize to Polish director Krzysztof Warlikowski.

The Special Mention awarded to Belarus Free Theatre was an
occasion for the White Russian group to express and empha-
size the oppressive atmosphere in which their compatriots and
themselves still live nowadays in Belarus, which is nevertheless
a European country. After the Award Ceremony, Patrice Chéreau
performed the reading of Coma, a text by Pierre Guyotat. The
performance was the best possible opportunity to understand
what Chéreau means when he asserts that readings can be con-
sidered as legitimate theatre.
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ma forme dziennika, w ktorym autorka uznaje i docenia swoj styL.
Przed czytaniem, w drugiej czesci sympozjum po$wieconego
Chéreau, ten wszechstronnie utalentowany rezyser stwierdzit,
ze uwaza sie za wypadkowg wszystkich ludzi, ktorych spotkat
W swoim zyciu, jego zyciowa postawa opiera si¢ na obserwacji
innych, i przeraza go mysl o osobie, ktora miataby sie nigdy nie
zmieniac¢. Program niedzielny otworzyta konferencja i spotkanie
z Wolnym Teatrem Biatorusi, grupa biatoruskich artystow,
ktorzy otrzymali Specjalng Wzmianke Europejskiej Nagrody
Teatralnej. Grupa moéwita o trzech sztukach, ktére przedstawita
w czasie wydarzenia, w tym o Strefie Ciszy, stworzonej specjalnie
dla Europejskiej Nagrody Teatralnej. W konferencji wziat udziat
Aleksander Milinkiewicz, lider biatoruskiej opozycji politycznej.
Wsrod gtownych tematéwznalazty sie: stosunek doteatruiprawo
do swobodnego wyrazania wtasnych opinii. Ich teatr potepia
wszelkie préby tamania tego prawa. Po potudniu miata miejsce
projekcja filmu Wahl Kampf Wallenstein w rezyserii Helgard Haug
i Daniela Wetzela (Rimini Protokoll], dotyczacy ich pracy pod
tym samym tytutem. Film skupia si¢ na osobistej interpretacji
arcydzieta Schillera przez grupe nieprofesjonalnych aktorow.
Po potudniu, w sekcji Powroty, miat miejsce pokaz work-
in-progress Hamleta Shakespeare’a w rezyserii Oskarasa
KorSunovasa. Na zakonczenie catego wydarzenia Europejska
NagrodaTeatralnazostatauroczysciewreczonaPatrice Chéreau
za jego nadzwyczajng zdolno$¢ wyrazania swojego talentu
w roznych odmianach sztuk performatywnych, na przyktad
w dziedzinie kina, w ciggu swojej podlegajacej nieustannym
zmianom kariery. Anatolij Wasiliew wreczyt Europejska Nagrody
Nowe Rzeczywistosci Teatralne niemieckiej grupie rezyserow
Rimini Protokoll, a Alvis Hermanis - polskiemu rezyserowi
Krzysztofowi Warlikowskiemu. Specjalng Wzmiankga wyrézniono
Wolny Teatr Biatorusi, co dla biatoruskiej grupy stato sie okazjg
do opowiedzenia o dusznej atmosferze, w ktorej ich rodacy i oni
sami zyja obecnie na Biatorusi, ktora mimo wszystko jest jednak
krajem europejskim. Po uroczystosciwreczenianagrody Patrice
Chéreau wykonat czytanie Spiaczki, tekstu Pierre’a Guyotat.
Wystep dat okazje - najlepsza z mozliwych - do zrozumienia,
co Chéreau ma na mysli, kiedy podkresla, ze czytanie mozna
uwazac za petnoprawny teatr.



la mort du grand metteur en scéne, fondateur du Piccolo Teatro
de Milan. Ensuite, Patrice Chéreau a présenté la premiére de
ses deux «lectures» théatrales, La douleur de Marguerite Duras.
Le texte est un journal intime dans lequel l'auteure se reconnait
en termes de style. Avant la lecture, dans la deuxieme partie du
symposium sur Chéreau, le metteur en scéne protéiforme a af-
firmé qu'il se considere comme le résultat de toutes les person-
nes qu'il a rencontré au cours de sa vie et que les observations
des autres représentent une partie fondamentale de son appro-
che. Parailleurs, il pense avec horreur a l'idée de personnes qui
ne changent jamais. Les manifestations du dimanche se sont
ouvertes par le colloque avec le Belarus Free Theatre, un groupe
d'artistes biélorusses ayant recu une mention spéciale dans le
cadre du Prix Europe Nouvelles Réalités Théatrales. Le groupe
a parlé des trois pieces présentées au Prix, y compris Zone of Si-
lence, réalisée spécialement pour le Prix Europe pour le Théatre.
A la conférence a participé Alexander Milinkevich, leader de
lopposition politique biélorusse. Parmi les themes principaux
traités, on peut citer lapproche du groupe envers le théatre et le
droit d’exprimer librement ses opinions. Leur théatre dénonce
toute limite a la liberté d’expression. Dans lapres-midi a eu lieu
la projection du film Wah! Kampf Wallenstein, réalisé par Helgard
Haug et Daniel Wetzel [Rimini Protokoll, et adapté de leur piéce
du méme nom. Le film se concentre sur linterprétation que
certains acteurs non professionnels donnent de l'ceuvre de Frie-
drich Schiller.Ensuite, dans la section « Retours » a été présenté
Hamlet de Shakespeare, un travail en cours d'Oskaras Korsuno-
vas, VIIIe Prix Europe Nouvelles Réalités Théatrales. Au cours de
la cérémonie de remise des prix, le Prix Europe a été décerné a
Patrice Chéreau pour son incroyable capacité a s'exprimer sous
des formes différentes d'arts de la scéne et au cinéma, tout au
long d'une carriére marquée par un renouvellement continu.
Anatoli Vassiliev a remis le Prix Nouvelles Réalités Théatrales
au groupe Rimini Prototokoll. La méme récompense a été dé-
cernée a Krzysztof Warlikowski par Alvis Hermanis. La mention
spéciale au Belarus Free Theatre a représenté une ultérieure
occasion offerte au collectif biélorusse pour pouvoir s'exprimer
et souligner la condition d'oppression que vit encore aujourdhui
leur pays, un pays néanmoins européen. Au terme de la remise
des prix, Patrice Chéreau a proposé la lecture de Coma, un texte
de Pierre Guyotat. Le spectacle a été le meilleur exemple possi-
ble pour comprendre ce que Chéreau veut dire quand il soutient
que les lectures peuvent étre considérées comme du théatre a
part entiere.

von zwei ,Theaterlesungen” prasentiert: La douleur von Marguerite
Duras. Bei dem Text handelt es sich um ein Tagebuch, in dem
man die Schriftstellerin in den Ausdrucksformen erkennt. Vor
der Lesung (in der zweiten Halfte des Symposiums zu Chéreau]
hat der vielseitige Regisseur bekannt, dass er sich selbst als das
Resultat all jener Personen ansehe, denen er im Laufe seines
Lebens begegnet sei; zum anderen seien die Anregungen anderer
ein grundlegender Bestandteil seiner Arbeitsweise, und er denke
mit Bestiirzung an all jene Personen, die sich nie andern wiirden.
Die Arbeiten des Sonntags wurden mit einer Begegnung mit dem
Belarus Free Theatre eroffnet, einer Gruppe von weifirussischen
Kiinstlern, die eine spezielle Erwdhnung im Rahmen des Europa-
Preises fiir Neue Theaterwirklichkeiten erfahren haben. Die Gruppe
hat von den drei Auffiihrungen gesprochen, die sie anlasslich des
Preises gezeigt haben, inklusive Zone of Silence, was spezifisch
flir den Europa-Preis fiir das Theater realisiert worden ist. An
der Konferenz hat auch Alexander Milinkevich teilgenommen,
der weifirussische politische Oppositionsfiihrer. Einige der
vorherrschenden Themen waren die Herangehensweise der Gruppe
an das Theater sowie das Recht zur freien MeinungsdufBerung; hier
handelt es sich um ein Theater, welches jede Art der Behinderung
der freien MeinungsauBlerung unter Anklage stellt. Am Nachmittag
wurde der Film Wahl Kampf Wallenstein unter der Regie von
Helgard Haug und Daniel Wetzel (Rimini Protokoll] nach ihrem
gleichnamigen Theaterstiick gezeigt. Der Film handelt davon,
wie einige nicht-professionelle Schauspieler das Werk Friedrich
Schillers interpretieren. Es folgte in der Kategorie Wiederholungen
der Hamlet von Shakespeare, einem ,work in progress” von Oskaras
Korsunovas, dem Gewinner des achten Europa-Preises flir Neue
Theaterwirklichkeiten. Der Europa-Preis wurde Patrice Chéreau
flr seine auBergewdhnliche Fahigkeit verliehen, sich im Verlaufe
einer Karriere, die gekennzeichnet war von einer fortwahrenden
Erneuerung, auf die unterschiedlichste Weise sowohl bei der
szenischen Darbietung als auch im Film auszudriicken. Anatoli
Vassil'ev hat den Europa-Preis fir Neue Theaterwirklichkeiten an
die Gruppe Rimini Protokoll iibergeben; dieselbe Auszeichnung hat
auch Krzysztof Warlikowski von Alvis Hermanis erhalten. Spezielle
Erwahnung fand das Belarus Free Theatre, womit dem Kollektiv
aus Weilirussland erneut die Gelegenheit gegeben wurde, die
Unterdriickung offentlich anzuprangern, unter der seine Heimat
heute noch leidet - immerhin ein europdisches Land. Nach der
Preisverleihung fand auf Vorschlag von Patrice Chéreau eine Lesung
von Coma statt, einem Text von Pierre Guyotat; diese Performance
stellte das bestmdgliche Beispiel dar um zu verstehen, was
Chéreau damit meint, wenn er feststellt, dass Lesungen mit Recht
als Theaterveranstaltungen bezeichnet werden kénnen.

che alcuni attori non professionisti danno dell'opera di Friedrich Schiller. A seguire, nella sezione Ritorni
& stato presentato Hamlet di Shakespeare, un work in progress di Oskaras Korsunovas, VIII Premio
Europa Nuove Realta Teatrali. Durante la cerimonia di premiazione si € visto assegnare il Premio Europa
a Patrice Chéreau per la sua straordinaria capacita di esprimersi in forme diverse di arti sceniche e nel
cinema, nel corso di una carriera segnata da un continuo rinnovamento. Anatoli Vassiliev ha consegnato il
Premio Nuove Realta Teatrali al gruppo Rimini Prototokoll. Lo stesso riconoscimento ha avuto Krzysztof
Warlikowski da Alvis Hermanis La menzione Speciale al Belarus Free Theatre ¢ stata una ulteriore
occasione offerta al collettivo bielorusso per potere esprimere e sottolineare la condizione di oppressione
che ancora oggi si vive nel loro paese, un paese comunque europeo.

Dopo la premiazione, Patrice Chéreau ha proposto la lettura di Coma un testo di Pierre Guyotat. La
perfonmance & stato il migliore esempio possibile per comprendere cosa intenda dire Chéreau quando
sostiene che le letture possono essere considerate teatro a pieno titolo.
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Europe Theatre Prize
Europejska Nagroda Teatralna
Prix Europe pour le Théatre
Europa-Preis fiir das Theater
Premio Europa per il Teatro

| Edition  Ariane Mnouchkine and the Théétre du Soleil
Special Prize awarded to Melina Mercouri by the President
of the Europe Theatre Prize, Carlo Ripa di Meana
first European commissioner for culture
Il Edition  Peter Brook
Il Edition  Giorgio Strehler
IV Edition  Heiner Miller
V Edition  Robert Wilson
VI Edition Luca Ronconi
Special Prize awarded to Vaclav Havel
by the President of the Europe Theatre Prize Jack Lang
VIl Edition Pina Bausch

VIl Edition Lev Dodin

Special Prize awarded to BITEF by the Jury

Special Mention awarded to Ibrahim Spahi¢ [Sarajevo)
by the Jury

Michel Piccoli

Harold Pinter

Robert Lepage

Peter Zadek (not present to receive award)

Xl Edition Patrice Chéreau

IX Edition
X Edition
XI Edition

Europe Prize New Theatrical Realities

Europejska Nagroda “Nowe Rzeczywistosci Teatralne”
Prix Europe Nouvelles Réalités Théatrales

Preis Europa Neue Theater-Wirklichkeiten

Premio Europa Nuove Realta Teatrali

| Edition
11 Edition

Anatoli Vassiliev

Giorgio Barberio Corsetti

Comediants

Eimuntas Nekrosius

Théatre de Complicité

Carte Blanche - Compagnia della Fortezza
Christoph Marthaler

Royal Court Theatre for its work in promoting
and discovering young British and Irish playwrights:
Sarah Kane, Mark Ravenhill, Jez Butterworth,
Conor McPherson and Martin McDonagh
Theatergroep Hollandia

Thomas Ostermeier

Societas Raffaello Sanzio

Heiner Goebbels

Alain Platel

Vil Edition Oskaras Korsunovas

Josef Nadj

Alvis Hermanis

Biljana Srbljanovi¢

Rimini Protokoll

Sasha Waltz

Krzysztof Warlikowski

Special Mention awarded to Belarus Free Theatre
by the Jury

111 Edition

IV Edition
V Edition

VI Edition

VIl Edition

IX Edition

X Edition

Winners of Previous Editions
Zwyciezcy poprzednich edycji
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| Edycja

Il Edycja
111 Edycja
IV Edycja
V Edycja
VI Edycja

VII Edycja
VIl Edycja

IX Edycja
X Edycja
XI Edycja

XIl Edycja

| Edycja
Il Edycja
Il Edycja

IV Edycja
V Edycja

Ariane Mnouchkine i Théatre du Soleil

Nagroda specjalna przyznana Melinie Mercouri przez
Przewodniczacego Europejskiej Nagrody Teatralnej, pierwszego
europejskiego komisarza [petnomocnika) kultury, Carlo Ripa di Meana
Peter Brook

Giorgio Strehler

Heiner Miiller

Robert Wilson

Luca Ronconi

Nagroda specjalna przyznana Véclavovi Havelovi przez
Przewodniczacego Europejskiej Nagrody Teatralnej Jacka Langa
Pina Bausch

Lev Dodin

Nagroda specjalna przyznana przez jury dla BITEF

Specjalne wyréznienie przyznane przez jury dla Ibrahima Spahica
(Sarajevo)

Michel Piccoli

Harold Pinter

Robert Lepage

Peter Zadek [nie odebrat nagrody z powodu nieobecnosci)
Patrice Chérea

Anatoli Vassiliev

Giorgio Barberio Corsetti

Comediants

Eimuntas Nekrosius

Thééatre de Complicité

Carte Blanche - Compagnia della Fortezza

Christoph Marthaler

Court Theatre za prace wtozong w promowaniu i odkrywaniu

mtodych brytyjskich i irlandzkich dramaturgéw: Sarah
Kane, Marka Ravenhilla, Jez Butterworth,

VI Edycja

VIl Edycja
VIII Edycja
IX Edycja

X Edycja

Conora McPhersona i Martina McDonagh
Theatergroep Hollandia
Thomas Ostermeier
Socletas Raffaello Sanzio
Heiner Goebbels

Alain Platel

Oskaras Korsunovas
Josef Nadj

Alvis Hermanis

Biljana Srbljanovi¢
Rimini Protokoll

Sasha Waltz

Krzysztof Warlikowski

Specjalne wyréznienie przyznane przez jury dla Belarus
Free Theatre



Akko Theatre - David Maya Sarz
Artistas Unidos

Tamas Ascher

Atelier Fomenko

Stefan Bachmann

0 Bando

Eugenio Barba

Jérome Bel

Calixto Bieito

Viktor Bodd

Lazlo Boxardi

Stéphane Braunschweig
Bremer Shakespeare Company
Catalina Buzoianu
Gianina Carbunariu
Marta Carrasco

Guy Cassiers

Nigel Charnock
Philippe Chemin

Sidi Larbi Cherkaoui
Emma Dante

Leo De Berardinis
Pippo Delbono

Jacques Delcuvellerie
Michel Deutsch
Dogtroep Theatre Company
Declan Donnellan - Cheek By Jowl
Mats Ek

Jan Fabre
Fanny&Alexander
Abattoir Fermé

Forced Entertainment
Fura Dels Baus

Rezo Gabriadze

Rodrigo Garcia

Kama Ginkas

Emil Hrvatin

Laszl6 Hudi

Improbable Theatre
Grzegorz Jarzyna

Dan Jemmett

Gilles Jobin

Kamerini Teatar 55

Frank Kastorf

Katona Jozsef Theatre

Anne Teresa de Keersmaker
Andreas Kriegenburg

Eric Lacascade

Jan Lauwers - Needcompany
Petr Lebl

Dea Loher

Miguel Loureiro

Krystian Lupa

Israel / Izrael

Portugal / Portugalia

Hungary / Wegry

Russian Federation / Federacja Rosyjska

Switzerland / Germany
Szwajcaria / Niemcy

Portugal / Portugalia
Italy / Wtochy

France / Francja

Spain / Hiszpania
Hungary / Wegry
Romania / Rumunia

France / Francja
Germany / Niemcy
Romania / Rumunia
Romania / Rumunia

Spain / Hiszpania
Belgium / Belgia

United Kingdom / Wielka Brytania
France / Francja

Belgium / Morocco - Belgia / Maroko
Italy / Wtochy

Italy / Wtochy

Italy / Wtochy

Belgium / Belgia

France / Francja

Netherlands / Holandia

United Kingdom / Wielka Brytania
Sweden / Szwecja
Belgium / Belgia

Italy / Wtochy

Belgium / Belgia

United Kingdom / Wielka Brytania
Spain / Hiszpania

Georgia / Gruzja

Argentina / Argentyna

Russian Federation /Federacja Rosyjska
Slovenia / Stowenia
Hungary / Wegry

United Kingdom / Wielka Brytania
Poland / Polska

United Kingdom / France

Wielka Brytania / Francja
Switzerland / Szwajcaria

Bosnia / Herzegovina/ Bosnia / Hercegowina
Germany / Niemcy
Hungary / Wegry

Belgium / Belgia

Germany / Niemcy

France / Francja

Belgium / Belgia

Czech Republic / Czechy
Germany / Niemcy

Portugal / Portugalia

Poland / Polska

Mario Martone
Juan Mayorga
Katie Mitchell

Italy / Wtochy
Spain / Hiszpania
United Kingdom / Wielka Brytania

Margarita Mladenova - Theatre Sfumato Bulgaria /Butgaria

Mladinsko Theatre

Andrey Moguchij - Formalnii Teatr
Enzo Moscato

Fernando Mota

Stanislas Nordey

Lars Norén

Miguel Orel

Suzanne Osten

Moni Ovadia - Theaterorchestra
Dimitris Papaioannou

Luk Perceval

Vincenzo Pirrotta

René Pollesch

Joél Pommerat

Omar Porras - Teatro Malandro

Silviu Purcarete

Olivier Py

Ravenna Teatro-Tam Teatro Musica
Royal de Luxe

Ruanda 94

Thierry Salmon

José Sanchis Sinisterra

Carlos Santos

Arpad Schilling

Einar Schleef

Semola Teatro

Toni Servillo

Kristian Smeds

Pawel Szkotak - Biuro Podrozy
Francois Tanguy -Théatre du Radeau
Salvador Tavora

Teatar&TD

Teatro Due Parma

Theodoros Terzopoulos - Attis Group
TG Stan

Michael Thalheimer

The Right Size

Théatre de la Tempéte
Theatre Neumarkt

James Thiérrée

Traverse Theatre

Rimas Tuminas

Gabriele Vacis

Enrique Vargas

Vesturport Theatre

Victoria Group

Roman Viktyuk

Deborah Warner

Oscar van Woensel

Sandor Zsotér

Slovenia / Stowenia

Russian Federation / Federacja Rosyjska
Italy / Wtochy

Portugal / Portugalia

France / Francja

Sweden / Szwecja

Portugal / Portugalia

Sweden / Szwecja

Italy / Wtochy

Greece / Grecja

Belgium / Belgia

Italy / Wtochy

Germany / Niemcy

France / Francja

Colombia / Switzerland

Kolumbia / Szwajcaria
Romania / Rumunia

France / Francja

Italy / Wtochy

France / Francja

Belgium / Belgia

Belgium / Belgia

Spain / Hiszpania

Spain / Hiszpania
Hungary / Wegry

Germany / Niemcy

Spain / Hiszpania

Italy / Wtochy

Finland / Finlandia

Poland / Polska

France / Francja

Spain / Hiszpania

Croatia / Chorwacja

Italy / Wtochy

Greece / Grecja

Belgium / Belgia

Germany / Niemcy

United Kingdom / Wielka Brytania
France / Francja

Switzerland / Szwajcaria

France / Switzerland / Francja / Szwajcaria
United Kingdom / Wielka Brytania
Lithuania / Litwa

Italy / Wtochy

Colombia / Spain / Kolumbia / Hiszpania
Iceland / Islandia

Belgium / Belgia

Russian Federation / Federacja Rosyjska
United Kingdom / Wielka Brytania
Netherland / Holandia
Hungary / Wegry

List of nominations for the Europe Prize New Theatrical
Realities from the first to the tenth edition

Lista nominacji do Europejskiej Nagrody Nowe Rzeczywistosci
Teatralne od pierwszej do dziesiagtej edycji
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Jérome Bel

Bela Pinter Company
Viktor Bodd

Stephane Braunschweig
Stefan Capaliku

Gianina Carbunariu
Circus Cirkor

Emma Dante

Anne Teresa De Keermsmaker - Rosas

Villiam Docolomansky
DV8 Lloyd Newson
Fanny & Alexander
Daniele Finzi Pasca
Evgeny Grishkovets
Improbable Theatre
Grzegorz Jarzyna
Gilles Jobin

Michel Keegan
Andreas Kriegenburg
Antonio Latella
Johann Le Guillerm
Dea Loher

Michael Marnarinos
Juan Mayorga

Katie Mitchell

Andrey Moguchij - Formalnii Teatr
Wajdi Mouawad
Dimitris Papaioannou
Vincenzo Pirrotta
René Pollesch

Joél Pommerat
Aleksandar Popovski
Omar Porras - Teatro Malandro
Mark Ravenhill

Alex Rigola

Kristian Smeds

Pavel Stourac

Meg Stuart

Teatr Piesn Kozla
Teatrino Clandestino
Teatro Meridional - Miguel Seabra
TG Stan

Michel Thalheimer
James Thiérrée

Lotte Van Den Berg
Vestuport Theatre
Marius Von Mayengurg
Petru Vutcarau
Deborah Warner
Andrij Zholdak

List of nominations for the Europe Prize New Theatrical

France / Francja
Hungary / Wegry
Hungary / Wegry

France / Francja

Albania / Albania

Belgium / Belgia

Sweden / Szwecja

Italy / Wtochy

Belgium / Belgia

Czech Republic / Czechy

United Kingdom / Wielka Brytania
Italy / Wtochy

Switzerland / Szwajcaria

Russia / Rosja

United Kingdom / Wielka Brytania
Poland / Polska

Switzerland / Szwajcaria

Ireland / Irlandia

Germany / Niemcy

Italy / Wtochy

France / Francja

Germany / Niemcy

Greece / Grecja

Spain / Hiszpania

United Kingdom / Wielka Brytania

Russian Federation / Federacja Rosyjska

Canada-Lebanon / Kanada-Liban
Greece / Grecja

Italy / Wtochy

Germany / Niemcy

France / Francja

Macedonia / Macedonia

Colombia-Switzerland / Kolumbia-Szwajcaria

United Kingdom / Wielka Brytania
Spain / Hiszpania

Finland / Finlandia

Czech Republic / Czechy
Usa-Belgium / USA-Belgia
Poland / Polska

Italy / Wtochy

Portugal / Portugalia

Belgium / Belgia

Germany / Niemcy

Switzerland / Szwajcaria
Netherlands / Holandia

Iceland / Islandia

Germany / Niemcy

Moldova / Motdawia

United Kingdom / Wielka Brytania
Ukraine / Ukraina

Realities - eleventh edition

Lista nominacji do Europejskiej Nagrody Nowe Rzeczywistosci

Teatralne - edycja jedenasta
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to establish ongoing links with the other arts. For the

three first editions, at the prizegiving ceremony, works
of art were presented that took their inspiration from the im-
portance of the award. Ariane Mnouchkine, winner of the first
Europe Theatre Prize, and Melina Mercouri, special award,
received sculptures by Consagra; Peter Brook, winner of the
second Europe Theatre Prize, was presented with a sculptu-
re by Arnaldo Pomodoro, as was Giorgio Strehler, winner of
the third edition. At the suggestion of the Grotowski Institute,
the celebrated Polish sculptor Krzysztof M. Bednarski - whose
career includes working with Jerzy Grotowski — was asked to
produce a special creation for the Prize, to be presented to
the winners at the prizegiving ceremony for this XIII edition.
The work, a visual representation of the prize, is also inten-
ded as an hommage to Poland in theatre and art, in recalling
Grotowski while celebrating an artist who belongs to Poland,
Europe and the world. Furthermore, with the aim of promo-
ting a more direct link with the arts, our organisation launched
in 2008 a competition by invitation - as already proposed in
the original programme for the Europe Theatre Prize in 1986
- for a symbolic sculpture for the Europe Theatre Prize, open
specifically to young European artists. As well as the winning
work, all the entries submitted will form part of a travelling
exhibition, intended to promote young talent in the field of art.
The directors and curators of the most prestigious European
galleries and art institutions have therefore been invited, in
collaboration with art critics, to make their recommendations
of particularly brilliant young sculptors.

S ince its beginnings, the Europe Theatre Prize has sought

Sculpture Competition
Konkurs Rzezby

powstania $rodkiem poszukiwania punktow stycznych

z rozmaitymi innymi obszarami sztuki. Dlatego tez, w
trakcie trzech pierwszych edycji Nagrdod, podczas ceremo-
nii ich rozdania, wreczono laureatom dzieta symbolizujace
te wtasnie poszukiwania: Ariane Mnouchikne, uhonoro-
wanej Nagrodg w ramach | edycji, oraz Melinie Mercouri,
wyréznionej Nagroda Specjalng, wreczono rzezbe Consagry.
Peter Brook, laureat Nagrody Il edycji otrzymat z kolei rzezbe
Arnoldo Pomodoro, podczas gdy tworcg koncepcji w trakcie
kolejnej edycji byt Giorgio Strehler. W wyniku sugestii Instytu-
tu Grotowskiego, stworzenie tegorocznej nagrody powierzono
znanemu polskiemu rzezbiarzowi - Krzysztofowi M. Bed-
narskiemu, ktory wspotpracowat, miedzy innymi, z Jerzym
Grotowskim. Jego dzieto zostanie wreczone zwycigzcom w
trakcie uroczystej ceremonii bedacej zwienczeniem XlII edycji
Europejskich Nagrod. Jego praca, bedaca wizualnym symbo-
lem Nagrody, stanowi wyraz uznania dla znaczenia Polski dla
rozwoju teatru i sztuki, jak rowniez upamietnia tak wybitnego
artyste jak Grotowski i jego twoérczos¢, nalezaca do dziedzic-
twa kulturowego kraju, Europy i catego $wiata. Z uwagi na
chec¢ podkreslenia tacznosci pomiedzy rozmaitymi obszarami
sztuki, nasza organizacji wprowadzita w 2008 r. w zycie idee
konkursu (przewidziang w programie Nagrody juz w 1986 r.)
na stworzenie rzezby-symbolu Europejskiej Nagrody Teatral-
nej, skierowanego do mtodych artystow europejskich. Poza
zwycieska koncepcja, wszystkie nadestane projekty zostaty
zaprezentowane w ramach zorganizowanej wystawy, w celu
promocji mtodych talentéw na polu wspétczesnej sztuki. Dy-
rektorzy oraz kuratorzy najbardziej prestizowych galerii i in-
stytucji kulturalnych w Europie, wraz z uznanymi krytykami
sztuki, zostali zaproszeni , by dokona¢ wyréznienia szczegél-
nie obiecujacych rzezbiarzy.

Europejska Nagroda Teatralna byta od momentu jej
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e Prix Europe pour le Théatre a cherché dés sa naissance

des lignes de continuité avec les autres arts. Durant ses

trois premieres éditions, lors des cérémonies de remise
des prix, des ceuvres s'inspirant de la signification de cette ré-
compense furent remises : Ariane Mnouchkine, lauréate du [
Prix Europe pour le Théatre et Melina Mercouri, Prix Spécial,
recurent une sculpture de Consagra ; Peter Brook, I Prix Eu-
rope pour le Théatre fut récompensé par une sculpture d’Ar-
naldo Pomodoro, jusqu’a Giorgio Strehler, Ill° Prix Europe pour
le Théatre. Sur suggestion de Ulnstitut Grotowski, il a été de-
mandé au célebre sculpteur polonais Krzysztof M. Bednarski
- qui a collaboré, entre autres, avec Jerzy Grotowski - de réali-
ser une création spéciale pour le Prix qui sera offerte aux lau-
réats au cours de la Cérémonie de remise des prix de cette XI[®
édition. L'oeuvre, qui représente visuellement le prix, souhaite
également représenter un hommage a la Pologne du théatre
et de lart, qui célebre, en remémorant Grotowski, un artiste
qui appartient a la Pologne, a 'Europe et au monde entier. Par
ailleurs, en vue de promouvoir une continuité plus étroite entre
les arts, notre organisation de 'année 2008 a lancé un con-
cours sur invitation - déja prévu dans le programme d’origine
du Prix Europe des 1986 - pour la réalisation d'une sculpture-
symbole du Prix Europe pour le Théatre, réservé aux jeunes
artistes européens. En plus de l'ceuvre choisie, toutes les ma-
quettes envoyées feront partie d'une exposition itinérante, afin
de promouvoir les jeunes talents dans le domaine de l'art. Les
directeurs et les conservateurs des galeries et des institutions
européennes les plus prestigieuses, en collaboration avec des
critiques d'art, ont donc été invités a recommander de jeunes
sculpteurs particulierement brillants.

Beim Europa-Preis fir das Theater hat man von Anfang
an versucht, eine bestimmte Kontinuitat zu den anderen
Kunstrichtungen aufzuzeigen. Bei den ersten drei Ausgaben
des Preises wurden auf diese Weise Werke pramiert, die dieser
Linie folgten: An Ariane Mnouchkine, der Siegerin des ersten
Europa-Preises flir das Theater sowie an Melina Mercouri,
der Gewinnerin des Spezialpreises, wurde eine Skulptur von
Consagra lbergeben; Peter Brook, der Gewinner des zweiten
Europa-Preises flir das Theater, erhielt eine Skulptur von
Arnaldo Pomodoro, bis zu Giorgio Strehler, dem Preistrager
des dritten Europa-Preises fiir das Theater. Auf Vorschlag des
Instituts Grotowski wurde dieses Jahr der bekannte polnische
Bildhauer Krzysztof M. Bednarski (der unter anderem mit
Jerzy Grotowski zusammengearbeitet hat) damit beauftragt,
eigens fiir den diesjahrigen Preis ein Werk anzufertigen,
das dem Preistrager dieser dreizehnten Ausgabe ubergeben
werden wird. Dieses Objekt, das auch ganz konkret den Preis
darstellt, soll auch eine Widmung an das Polen des Theaters
und der Kunst sein, das mit der Erinnerung an Grotowski
einen Kiinstler feiert, der Polen, Europa und der ganzen
Welt gehort. Um eine noch engere Verbindung unter den
Kinsten voranzutreiben, hat unsere Organisation seit 2008
auBerdem einen Wettbewerb (wie bereits im urspriinglichen
Programm des Europa-Preis fiir das Theater seit 1986
vorgesehen) zur Schaffung einer Skulptur ins Leben gerufen,
die den Europa-Preis fiir das Theater symbolisieren soll, an
dem teilzunehmen junge europaische Kiinstler eingeladen
sind. Aufler dem dann ausgewahlten Werk werden alle
eingereichten Entwiirfe Teil einer Wanderausstellung sein,
um ebendiese jungen Kiinstlertalente zu fordern. Die Leiter
und Organisatoren der prestigetrachtigsten europaischen
Galerien und Kunstorganisationen sowie die Kunstkritiker
wurden in diesem Zusammenhang dazu aufgerufen, Namen
von besonders forderungswiirdigen, jungen Bildhauern zu
nennen.

Il Premio Europa per il Teatro ha ricercato sin dalla sua nascita delle linee di continuita con le altre arti.
Nelle prime tre edizioni del Premio vennero cosi consegnate, nelle cerimonie di premiazione, opere
ispirate al significato di questo riconoscimento: ad Ariane Mnouchkine, vincitrice del | Premio Europa
per il Teatro e a Melina Mercouri, Premio Speciale, venne donata una scultura di Consagra; Peter Brook,
Il Premio Europa per il Teatro venne omaggiato con una scultura di Arnaldo Pomodoro, per arrivare a
Giorgio Strehler, Ill Premio Europa per il Teatro. Su suggerimento dell'lstituto Grotowski, quest'anno e
stata affidata al noto scultore polacco Krzysztof M. Bednarski - che ha collaborato, tra gli altri, con Jerzy
Grotowski - la realizzazione una creazione apposita per il Premio, che sara donata ai vincitori durante
la Cerimonia di consegna in questa XIII edizione. Lopera, che rappresenta visivamente il premio, vuole
anche essere un omaggio alla Polonia del teatro e dell'arte, che celebra, ricordando Grotowski, un artista
che appartiene alla Polonia, all Europa e al mondo intero. Nella prospettiva di promuovere una pil stretta
continuita tra le arti, la nostra organizzazione dal 2008 ha, inoltre, dato ilvia ad un concorso ad invito - gia
previsto nel programma originario del Premio Europa sin dal 1986 - per la realizzazione di una scultura-
simbolo del Premio Europa per il Teatro, riservato a giovani artisti europei. Oltre l'opera scelta, tutti i
bozzetti pervenuti saranno inseriti all'interno di una mostra itinerante, cio al fine di promuovere giovani
talenti nel campo dell'arte. | direttori e i curatori delle piu prestigiose gallerie ed istituzioni artistiche
europee, insieme a critici d'arte, sono stati invitati percio a segnalare il nominativi di giovani scultori
particolarmente meritevoli
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Gli anni di Peter Brook

L'opera di un maestro raccontata al Premio Europa per il Teatro

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 Mastro-
ianni, MichelPiccoli, Maurice Bénichou, Vittorio Mezzogior-
no, Ted Hughes, Jean-Claude Carriere.

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

Con una sessione dedicata ad Anatolij Vasil’ev Premio
Europa nuove realta 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,

Heiner Miiller riscrivere il teatro

Agostino Lombardo, Rolf Michaelis, Paolo Emilio Poesio,
Renzo Tian.

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.

L'opera di un maestro raccontata da lui stesso al IV Premio Europa per il Teatro a Taormina Arte

Con una sezione dedicata ai Premi Europa nuove realta
teatrali: Giorgio Barberio Corsetti, Els Comediants,
Eimuntas Nekrosius

A cura di Franco Quadri

in collaborazione con Alessandro Martinez

Testi, testimonianze, interventi di: Heiner Miuller,
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-Francois Peyret,

Robert Wilson o il teatro del tempo

Tatiana Proskournikova, Franco Quadri, 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 realta teatrali
con interventi di Giorgio Barberio Corsetti, Els Comediants,
Eimuntas Nekrosius, Renata Molinari, José Monleon,
Maurizio Scaparro, Kirsikka Moring.

L'opera di un maestro raccontata da lui stesso al V Premio Europa per il Teatro a Taormina Arte

Con una sezione dedicata ai Premi Europa nuove realta
teatrali: Carte Blanche - Compagnia della Fortezza e
Théatre 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 Ando, 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 realta 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 necessita 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.



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

Con una sezione dedicata al Premio Europa nuove realta
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,

Sulle tracce di Pina Bausch

Renato Palazzi, Alessandro Baricco, Gianfranco Capitta,
Peter Kammerer, Enrico Ghezzi.

Una sezione dedicata al Premio Europa nuove realta 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, lan
Herbert, Jeremy Kingston, André Larquie, Gianni Manzella,
Torsten Mass, Zeynep Oral, Paolo Petroni, Tatiana
Proskournikova, Brigitte Salino, Robert Scanlan, Petar
Selem, Margareta Soérenson, Lamberto Trezzini, Michele
Trimarchi.

Pina Bausch, VII Premio Europa per il Teatro - I'opera di un maestro raccontata a Taormina Arte

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, lvan Nagel, Donya Feuer, Malou Airaudo,
Dominique Mercy, Leonetta Bentivoglio, Julie Shanahan,
Helena Pikon, Eriko Kusuta, Maria Jodo Seixas, Matthias
Schmiegelt, Péter Esterhazy, Piera Degli Esposti.

Una sezione dedicata al Premio Europa nuove realta
teatrali: un incontro con il Royal Court Theatre diretto da
Michael Billington con interventi di: Kate Ashfield,
Susanna Clapp, Stephen Daldry, Elyse Dodgson, lan

Herbert, Jeremy Kingston, Alastair Macaulay, James Macdo-
nald, Barbara Nativi, Rebecca Prichard, Pearce Quigley, lan
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 Chuli, Maurizio Giammusso, Jens Hillje,
Lada Kastelan, Nikolai Kolyada, Turtko Kulenovic, José
Monleon, Borja Ortiz de Gondra, Radoslav Pavlovic, Tatiana

Proskournikova, Franco Quadri, Noélle Renaude, Spiro
Scimone, Asilija Srnec-Todorovic.
E gli atti del convegno “L'arte dell’attore” a cura

dell’Union des Théatres de I'Europe diretto da Michael
Billington con interventi di Tamas Ascher, Lev Dodin,
Erland Josephson, Georges Lavaudant, Giulia Lazzarini,
Thomas Ostermeier, Roger Planchon, Gabor Zsambéki.

La voie de Peter Brook / Peter Brook’s journey

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

La voie de Peter Brooke/Peter Brook’s Journey
22Prix Europe pour le Théatre/2° Europe Theatre Prize Peter Brook

Ouverture du Congres «Des chemins a 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:

références/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 a 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 I'Afrique / Peter Brook and Africa

Une rencontre avec / An encounter with Marie — Hélene
Estienne et Bakary

Sangaré - Dirigée par / conducted by Georges Banu

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



Next publications:

Harold Pinter (title to be confirmed)
Proceedings of the 10 Europe Theatre Prize

French/English
ETP Editions

Sur les traces de Pina / Tracing Pina’s Footsteps

1. ECRIRE, REPRESENTER

Exemples de la nouvelle dramaturgie européenne
proposés 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 SCENE

Une rencontre avec le Royal Court Théatre 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. LU'ART DE L'ACTEUR

Débat organisé par I’'Union des théatres de I'Europe
Modérateur: Michael Billington

THE ART OF THE ACTOR

Discussion organised by the Union of European Theatres
Moderator: Michael Billington

Lev Dodin Le creuset d’'un Théatre nécessaire / The melting pot of an essential theatre
Actes du 8™ Prix Europe pour le Théatre / Proceedings of the 8" Europe Theatre Prize

6EME PRIX EUROPE NOUVELLES REALITES THEATRALES
6TH EUROPE PRIZE NEW THEATRICAL REALITIES

Une rencontre avec / An Encounter with

HOLLANDIA THEATERGROEP

dirigé par / conducted by Arthur Sonnen

modérateur / moderator Luk Vanden Dries

Une rencontre avec / An Encounter with

THOMAS OSTERMEIER

Une rencontre avec / An Encounter with

SOCIETAS RAFFAELLO SANZIO

dirigé par / conducted byFranco Quadri

PRIX SPECIAL\SPECIAL PRIZE:

BITEF Une rencontre avec / An Encounter with Jovan Cirilov
MENTION SPECIALE / SPECIAL MENTION:

IBRAHIM SPAHIC - SARAJEVO

Une rencontre avec / An Encounter with Ibrahim Spahic
dirigé par / conducted by José Monleon

RETOURS\RETURNS: PETER BROOK
Peter Brook et I'’Afrique / Peter Brook and Africa

Une rencontre avec /
An Encounter with Marie-Héléne Estienne, Bakary Sangaré
dirigé par / conducted by Georges Banu

8EME PRIX EUROPE POUR LE THEATRE
8TH EUROPE THEATRE PRIZE LEV DODIN

Le creuset d'un théatre nécessaire /
The melting pot of an essential theatre
organisé par / organized by Franco Quadri

RENCONTRE AVEC / ENCOUNTER WITH LEV DODIN
CEREMONIE DE REMISE DES PRIX / AWARDS CEREMONY

ANNEXES

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

Conférence / Conference
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ris in 1990, under the impulse of the French President

Francois Mitterrand, by Jack Lang, the French Minister
of Culture at the time, and Giorgio Strehler. It brings toge-
ther today 17 member theatres and individual members in
16 countries. The UTE has been undertaking trans-national
activities for over 18 years, contributing 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, exhibitions, meetings and publica-
tions. It also promotes cultural exchanges, productions and
co-productions.

The Union of the Theatres of Europe was founded in Pa-

en 1990 par Jack Lang - alors ministre de la culture -

et par Giorgio Strehler, sous l'égide du président de la
République Francaise Francois Mitterrand. Aujourd’hui, elle
rassemble 17 théatres membres ainsi que des membres a ti-
tre personnel dans 16 pays. Depuis 18 ans, lUTE continue de
développer ses activités transnationales pour la diffusion du
théatre européen, en favorisant la circulation des ceuvres, des
artistes et des idées. LUTE organise chaque année un festival
itinérant, des ateliers pour les jeunes professionnels, des ex-
positions, des rencontres et des publications. Elle encourage
les échanges, les productions et les coproductions de spec-
tacles.

| ‘Union des Théatres de UEurope a été fondée a Paris

Lang - woéwczas minister kultury - i Giorgio Strehler,

pod egida prezydenta Francji Francois Mitterranda.
Dzisiaj organizacja zrzesza 17 teatrow cztonkowskich
oraz cztonkéw indywidualnych w 16 krajach. Od 18 lat
Unia nieprzerwanie rozwija ponadnarodowa dziatalnosg,
ktorej celem jest upowszechnianie teatru europejskiego,
przyczyniajac sie do obiegu dziet, ruchu twdrcéow i idei.
Kazdego roku UTE organizuje wedrowny festiwal, warsztaty
dla mtodych profesjonalistow, wystawy, spotkania oraz wydaje
publikacje. Wspiera takze wymiany, produkcje i koprodukcje
spektakli.

l | nie Teatrow Europy zatozyli w Paryzu w roku 1990 Jack

Der Verband Europaischer Theater wurde 1990, auf Anregung
des franzosischen Prasidenten Francois Mitterrand, von
Jack Lang, dem damaligen Kulturminister, und von Giorgio
Strehler in Paris gegriindet. Heute besteht sie aus 17
Mitgliedstheatern aus 16 Landern. Seit 18 Jahren sorgt
die UTE mit ihren grenziibergreifenden Aktivitaten fiir die
Verbreitung und den Austausch des europaischen Theaters,
indem sie einen Kreislauf von Werken, Kiinstlern und ldeen
fordert. Sie organisiert ein jahrliches Festival in wechselnden
Austragungsorten, Ateliers far Nachwuchskinstler,
Ausstellungen, Konferenzen und Veréffentlichungen und
fordert Austausch, Produktion und Koproduktion von
Auffiihrungen.

L'unione dei teatri d'Europa e stata fondata a Parigi nel 1990, per iniziativa del presidente francese
Francois Mitterrand, da Jack Lang, all'epoca Ministro della Cultura francese, e da Giorgio Strehler. Oggi
riunisce 17 teatri e membri individuali in 16 paesi. LUTE ha intrapreso attivita transnazionali per oltre 18
anni, contribuendo alla promozione del dramma europeo, incoraggiando la circolazione di opere, artisti
e idee. Organizza un festival annuale itinerante, workshop per giovani professionisti, mostre, incontri e
pubblicazioni. Promuove anche scambi culturali, produzioni e coproduzioni.

UnioXTigarrisEuropr:
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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. The Association is happy to cement its
long-standing relationship with the Europe Theatre Prize by
staging a number of its own events within the framework of this
year's meeting, including a colloquium, Acting Before and After
Grotowski, open to all Prize guests, a seminar for new theatre
critics, a meeting of its Executive Committee and the launch
of its latest book, Theatre and Humanism in a World of Violence,
published by the St Kliment Ohridski University Press.

The International Association of Theatre Critics draws

nych (AICT) zrzesza ponad dwa tysigce krytykow te-

atralnych z okoto piecdziesieciu krajow, skupionych
w sekcjach krajowych i jako cztonkowie indywidualni. AICT
powstato w 1956 roku w Paryzu i jest pozarzadowa organiza-
cja non-profit afiliowang przy UNESCO, ktérej celem jest pro-
mowanie miedzynarodowej wspotpracy. Do gtéwnych zadan
stowarzyszenia naleza: promowanie krytyki literackiej jako
dyscypliny i wspieranie rozwoju jej podstaw metodologicz-
nych, ochrona moralnych i zawodowych interesow krytykow
teatralnych i dziatanie na rzecz wspélnych praw jego czton-
kow, upowszechnianie wiedzy o innych kulturach i propago-
wanie migdzykulturowego zrozumienia przez udziat w przygo-
towaniu spotkan i wymian w dziedzinie teatru. Stowarzyszenie
co dwa lata organizuje $wiatowy kongres, a dwa razy do roku
seminaria dla mtodych krytykow i sympozja. Jego cztonkowie
uczestniczg jako jurorzy w wielu konkursach. AICT jest zare-
jestrowane w Paryzu, a jego oficjalnymi jezykami sq angiel-
ski i francuski. Stowarzyszenie jest zadowolone z mozliwosci
wzmocnienia swoich wieloletnich zwigzkéw z Europejska Na-
groda Teatralng przez organizacje szeregu wydarzen w ra-
mach tegorocznego spotkania, w tym kolokwium pt. ,Sztuka
aktorska przed i po Grotowskim”, otwartego dla wszystkich
gosci uroczystosci wreczenia nagrod, seminarium dla kryty-
kow nowego teatru, zebrania Komitetu Wykonawczego i pro-
mocji ksigzki pt. Theatre and Humanism in a World of Violence
(Teatr i humanizm w éwiecie przemocy), wydanej naktadem
wydawnictwa Uniwersytetu im. Sw. Klemensa z Ochrydy.

M iedzynarodowe Stowarzyszenie Krytykow Teatral-

Association Internationale des Critiques de Théatre
Miedzynarodowe Stowarzyszenie Krytykdw Teatralnych
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lus de deux mille critiques de théatre, répartis dans une

cinquantaine de pays, ou Sections nationales, forment

lAssociation Internationale des Critiques de Théatre.
Fondée a Paris en 1956, cette association sans but lucratif est
une organisation non gouvernementale bénéficiant du statut
B de LUNESCO. Elle a pour objet de rassembler les critiques
de théatre afin de promouvoir la coopération internationale.
Ses buts principaux sont de développer la critique de théatre
comme discipline et de contribuer au développement de ses
bases méthodologiques; de veiller aux intéréts moraux et
professionnels des critiques de théatre et de défendre et ren-
forcer leurs droits; de contribuer a la reconnaissance et a la
compréhension réciproque entre les cultures en encourageant
les rencontres internationales et les échanges dans le domai-
ne du théatre en général. LAICT organise un congrés mondial
tous les deux ans, des stages pour jeunes critiques deux fois
par an, ainsi que des colloques, et elle prend part a des jurys.
Ses langues officielles sont le francais et l'anglais, et son sié-
ge est fixé a Paris. LAssociation est heureuse de renforcer la
longue relation qu’elle entretient avec le Prix Europe pour le
Théatre en organisant plusieurs de ses événements dans le
cadre de la rencontre de cette année, parmi lesquels un col-
loque, Linterprétation avant et aprés Grotowski, ouvert a tous
les invités du Prix, un stage pour les nouveaux critiques de
théatre, une réunion de son comité exécutif et le lancement de
son dernier livre, Theatre and Humanism in a World of Violence
(Théétre et Humanisme dans le monde violent actuel], publié par
les éditions universitaires de St Kliment Ohridski.

ie  Association Internationale des Critiques de

Théatre ist eine internationale Vereinigung mit

Uber zweitausend Theaterkritikern aus etwa fiinfzig
verschiedenen Landern, sowohl als Einzelmitglieder als
auch mittels nationaler Organe. Es handelt sich um eine
1956 gegriindete nichtstaatliche, gemeinniitzige Organisation
mit Status B der UNESCO. Zielsetzung der Vereinigung
ist es, die internationale Zusammenarbeit zwischen den
Theaterkritikern zu fordern. Hauptziele sind die Forderung
der Theaterkritik als Disziplin und die Entwicklung ihrer
methodischen Grundlagen, der Schutz der ethischen und
professionellen Interessen derselben Kritiker und der
allgemeine Rechtsschutz aller Mitglieder der Vereinigung;
die Weiterentwicklung des gegenseitigen Bewusstseins und
des Verstandnisses zwischen den verschiedenen Kulturen
mittels der Organisation von internationalen Konferenzen
und die Forderung des gegenseitigen Austausches. Die AICT
veranstaltet alle zwei Jahre einen Weltkongress und Seminare
furNachwuchskritikerzweimalproJahr,organisiertSymposien
und stellt Mitglieder fiir internationale Jurien. Die offiziellen
Sprachen der Vereinigung sind Englisch und Franzésisch, der
Zentralsitz ist in Paris. Die Association Internationale des
Critiques de Théatre freut sich, die langjahrige Beziehung
mit dem Europa-Preis fiir das Theater zu festigen, indem sie
zum diesjahrigen Treffen einige Events beitragt, so ein allen
Gasten des Preises offen stehendes Kolloquium Schauspielen
vor und nach Grotowski, ein Seminar fir neue Theaterkritiker,
ein Treffen seines Prasidiums sowie die Lancierung seines
jingsten Buches, Theater und Humanismus in einer Welt der
Gewalt, veroffentlicht durch den Universitatsverlag St. Kliment
Ohridski in Sofia.

L'Associazione Internazionale dei Critici teatrali raccoglie, tra le Sezioni Nazionali e i membri individuali,
pit di duemila critici teatrali provenienti da circa cinquanta paesi. Fondata a Parigi nel 1956, AICT &
un‘organizzazione non governativa e no-profit, che beneficia dello statuto B dellUNESCO. Lo scopo
dellAICT & quello di riunire i critici teatrali per promuovere la cooperazione internazionale. Finalita
principali sono sostenere la critica teatrale come disciplina e contribuire allo sviluppo delle sue basi
metodologiche; proteggere gliinteressi etici e professionali dei critici di teatro e promuovere i diritti comuni
di tutti i suoi membri; contribuire alla reciproca conoscenza e comprensione tra le culture incoraggiando
l'organizzazione di meeting e scambi internazionali nel campo del teatro in generale. LAICT tiene un
congresso mondiale ogni due anni e dei seminari per giovani critici due volte all'anno, organizza convegni
e i suoi membri partecipano a diverse giurie. Le due lingue ufficiali dell'associazione sono linglese e il
francese, e la sua sede si trova a Parigi. LAssociazione ¢ felice di rinsaldare il suo rapporto di lunga data
con il Premio Europa Per il Teatro organizzando, nel contesto di questo incontro annuale, numerosi eventi,
tra cui Uincontro Acting Before and After Grotowski (Recitare prima e dopo Grotowski), aperto a tutti gli ospiti
del Premio, un seminario per nuovi critici teatrali, un incontro del suo Comitato Esecutivo e il lancio della
sua ultima pubblicazione, Theatre and Humanism in a World of Violence (Teatro e umanesimo in un mondo di
violenza), pubblicato dalla St Kliment Ohridski University Press
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terrdano 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 ex-
change and solidarity among Mediterraneo peoples. Work in-
volved 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 activi-
ties have been carried out in a number of towns in the Medi-
terranean 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 net-
works or programmes.

The Fondacion Instituto Internacional del Teatro del Medi-

undacja Miedzynarodowy Instytut Teatru
Férédziemnomorskiego[Fondacic’mInstitutolnternacional

del Teatro del Mediterraneo) ma status organizacji non-
profit, nadany przez Ministerstwo Edukacji i Kultury (Ustawa z
18.10.91). Artykut 4 statutu Fundacji stanowi, ze celem jej jest
wspieranie i promowanie zywego spektaklu oraz wszelkiego
rodzaju inicjatyw kulturalnych, ktéore moga przyczyni¢ sie
do rozwoju i manifestacji kultury $rédziemnomorskiej we
wszystkich jej aspektach oraz do wymiany kulturalnej i
solidarnosci miedzy narodami basenu Morza érédziemnego.
Praca zwigzana z realizacja tych celow to miedzy innymi
tworzenie i utrzymanie sieci w 24 krajach: 15 europejskich,
6 afrykanskich i 3 bliskowschodnich, w oparciu o wszystko
to, co w kulturze uwaza sie za srodziemnomorskie. W roku
1989 zaczeto rozwaza¢ nadanie |ITM statusu niezaleznej
fundacji, celem dalszego umacniania i ochrony przez nig
dialogu kulturalnego w obszarze $rédziemnomorskim - w
przekonaniu, ze podstawowym zadaniem jest zmniejszanie
napie¢ w tym rejonie, napie¢ bedacych czesto owocem
stronniczej, fatszywej interpretacji historii. Praca [ITM zyskata
uznanie UNESCO, ktéra wtaczyta ja do swojego Programu
érédziemnomorskiego. Od tego czasu w wielu miastach
obszaru $rédziemnomorskiego przeprowadzonych zostato
ponad 400 dziatan, niektére w otoczeniu pokojowym, inne w
sytuacji trwajgcego lub niedawno zakonczonego konfliktu.
Liczne deklaracje stopniowo okreslity etyczne zobowiazania
Instytutu w réznych sferach, dajac w kazdym przypadku impuls
do tworzenia towarzyszacych im sieci lub programow.

Instituto Internacional del Teatro del Mediterraneo
Miedzynarodowy Srodziemnomorski Instytut Teatralny
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a Fondacion Instituto Internacional del Teatro del Medi-

terraneo, reconnue et inscrite par Arrété du 18/10/91 du

Ministére de UEducation et de la Culture, signale, a l'arti-
cle 4 de ses statuts, qu'elle aura pour objectifs d’encourager et
de promouvoir les expressions scéniques, ainsi que tout genre
d'initiatives culturelles contribuant au développement et a la
manifestation de la culture méditerranéenne dans tous ses
aspects, a 'échange culturel et a la solidarité entre les peu-
ples méditerranéens. Le travail réalisé pour l'aboutissement
de ces objectifs a impliqué la création et Uentretien d'un tissu
qui englobe 24 pays: 15 européens, 6 africains et 3 de la Médi-
terranée Orientale en partant d'une conception de la médi-
terranéité fondée sur son estimation culturelle. En 1989, la
création de U'lITM comme fondation autonome a été envisagée
pour enrichir la défense du dialogue culturel méditerranéen
dans l'assurance qu'il s'agissait d'une tache essentielle pour
réduire les tensions de la zone, qui sont souvent le fruit d'in-
terprétations intéressées et fausses de U'histoire. Son travail a
meérité la reconnaissance de 'UNESCO qui l'a incorporé dans
son Programme Méditerranée. Depuis lors plus de 400 activi-
tés ont été réalisées dans plusieurs villes du domaine médi-
terranéen, parfois dans des contextes pacifiques, parfois dans
des contextes de violence ou d'aprées violence. De nombreuses
déclarations ont précisé peu a peu les engagements éthiques
de U'lnstitut dans diverses sphéres, en générant, dans tous les
cas, les Réseaux ou Programmes correspondants.

ie Fondacion Instituto Internacional del Teatro del

Mediterraneo, durch Erlass vom 18.10. 1991 des

spanischen Kultusministers anerkannt, sagt im
Artikel 4 ihrer Satzung, dass ihre Ziele die Ermutigung und
Forderung der Biihnendarstellungen, 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 Solidaritdt zwischen
den Mittelmeervilkern sind. Um diese Ziele zu erreichen,
haben wir ein Netzwerk geschaffen und unterhalten, das
24 Lander umfasst: 15 europaische, sechs afrikanische
und drei des ostlichen Mittelmeerraums, wobei wir von
einem Begriff der Mediterraneitat ausgehen, der auf ihrer
kulturellen Wertschatzung beruht. Die Griindung des IITM
als unabhangige 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 verringern, die oft Frucht
falscher und einseitig interessierter Interpretationen der
Geschichte sind. lhre Arbeit hat die Anerkennung der UNESCO
verdient, die sie in ihr Mittelmeerprogramm eingefiigt hat.
Seitdem sind mehr als 400 Aktivitaten in mehreren Stadten
des Mittelmeerraums verwirklicht worden, zum Teil in einem
friedlichen Kontext, zum Teil aber auch in Kontexten von
Gewalt oder unmittelbar nach Gewaltsituationen. Zahlreiche
Erklarungen haben nach und nach das ethische Engagement
des Instituts in verschiedenen Bereichen deutlich gemacht,
wobei in allen Fallen entsprechende Netzwerke oder
Programme entstanden.

La Fondazione Istituto Internazionale del Teatro del Mediterraneo, & riconosciuta come fondazione non
profit dal Ministero dell'Educazione e della Cultura (Legge 18/10/91). LArt. 4 dello statuto dichiara che
il suo obiettivo & quello di incoraggiare e promuovere gli spettacoli dal vivo e qualunque tipo di iniziativa
culturale che contribuisca allo sviluppo e alla manifestazione della cultura mediterranea in tutti i suoi
aspetti, allo scambio culturale e alla solidarieta tra i popoli del Mediterraneo. Il lavoro necessario per
il raggiungimento di tali obiettivi ha implicato la creazione e il mantenimento di una rete di 24 paesi, di
cui 15 europei, 6 africani e 3 del Mediterraneo orientale, e prende le mosse dal concetto di Mediterraneo
in termini di cultura. La creazione nel 1989 dellllTM come fondazione indipendente & stata concepita
per espandere e difendere il dialogo culturale nel Mediterraneo, nella consapevolezza che fosse un
compito essenziale per ridurre quelle tensioni nell'area, spesso frutto di interpretazioni interessate e false
della storia. Il lavoro dell'lITM e stato riconosciuto dallUNESCO, che lo ha inserito nel suo Programma
Mediterraneo. Da allora sono state realizzate pit di 400 attivita in numerose citta del Mediterraneo, alcune
in contesti pacifici, altre in contesti dove € tuttora in atto o c’é stato un conflitto. Numerose dichiarazioni
hanno progressivamente definito gli impegni etici delllstituto in diverse sfere, generando in tutti i casi Reti
o Programmi corrispondenti
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governmental organization (NGO) was founded in Prague in

1948 by UNESCO and the international theatre community.
The ITI has national centres in over 100 countries. The ITI main-
tains 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 98 national and associate
[Tl 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 interna-
tional 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 the Secretary General based at
the ITI General Secretariat at UNESCO headquarters in Paris and
by an Executive Council composed of elected members, repre-
senting the different continents and Centres of the network.

The International Theatre Institute, an international non-

nationale non gouvernementale (ONG), a été fondé a Pra-

gue en 1948 par [UNESCO et la communauté théatrale
internationale. LIIT dispose de centres nationaux dans plus de
100 pays. LIIT entretient des relations formelles d'association
avec LUNESCO et il est son principal partenaire ONG interna-
tional dans le domaine des arts de la scene. LlIT a un accord
d'échange d’informations et de coopération avec LlUNESCO, et
il est assisté pour certains projets internationaux par la Divi-
sion des Arts et de [Entreprise Culturelle du Secteur Culture
de LUNESCO. Le Secrétariat Général de UlIT se trouve a la Mai-
son de LUNESCO a Paris. LIIT comprend maintenant prés de
98 Centres IIT associés et nationaux qui forment la base des
membres de llInstitut. Un Centre IIT est formé de professionnels
actifs dans la vie théatrale du pays et représentatifs de toutes
les branches des arts de la scene. Le corps dirigeant de l'Insti-
tut est formé d'un Congres de membres réunis en session plé-
niaire. Entre deux congres, Ulnstitut est dirigé par le secrétaire
général qui se trouve au siege de LUNESCO a Paris et par un
Conseil Exécutif composé de membres élus, représentant les
différents continents et centres du réseau.

| ‘Institut International du Théatre, une organisation inter-

Institute—-UNESCO), miedzynarodowaorganizacjapozarzadowa

(NGO), zatozony zostat w Pradze w roku 1948 przez UNESCO
i migdzynarodowa spoteczno$¢ teatralng. Krajowe centra ITl znajduja
sie w ponad 100 panstwach. ITI jest formalnie zrzeszony z UNESCO,
bedac jego gtéwnym partnerem wséréd miedzynarodowych organizacji
pozarzadowych w dziedzinie zywego spektaklu. ITI taczy z UNESCO
umowa o wspotpracy i wzajemnej informacji; cze$¢ projektow
miedzynarodowych Instytutu wspierana jest przez UNESCO (Sektor
Kulturalny, Dziat Przedsiewzig¢ z Zakresu Kultury i Sztuki). Sekretariat
Generalny ITI miesci sie w siedzibie UNESCO w Paryzu. Obecnie
ITI zrzesza okoto 98 krajowych i stowarzyszonych osrodkéw ITI,
stanowiacych zasadniczg czes¢ sktadu Instytutu. Kazdy osrodek ITI
tworza profesjonalisci biorgcy czynny udziat w zyciu teatralnym danego
kraju i reprezentujacy wszystkie gatezie sztuk performatywnych.
Dziatalno$¢ ITI prowadzona jest na poziomie zaréwno krajowym, jak
i miedzynarodowym. Organem kierowniczym Instytutu jest Kongres
cztonkdéw zgromadzony na sesji plenarnej. Pomiedzy Kongresami
Instytut zarzadzany jest przez Sekretarza Generalnego urzedujacego
w Sekretariacie Generalnym ITI w paryskiej siedzibie UNESCO,
oraz przez Rade Wykonawczg ztozong z wybranych cztonkéw,
reprezentujacych poszczegélne kontynenty i osrodki sieci ITI.

Miedzynarodowy Instytut Teatralny (International Theatre

as internationale Theaterinstitut, eine
D Nichtregierungsorganisation (NGO, ist 1948 in Prag von der

UNESCO und von der internationalen Theatergemeinschaft
gegriindet worden. Das IIT hat nationale Sitze in mehr als 100
Landern und ist der UNESCO assoziiert und steht mit ihr in
formaler Beziehung und ist ihr wichtigster internationaler NGO-
Partnerim Bereich der Schauspielkunst. Das IIT hat ein Abkommen
der Zusammenarbeit und des Informationsaustausches mit der
UNESCO und erhalt flr einige internationale Projekte Gelder von
der Division Kiinste und kulturelle Initiativen des Kultursektors der
UNESCO. Der Sitz des Generalsekretariats der IIT ist das UNESCO
House in Paris. Derzeit zahlt das IIT etwa 98 nationale Zentren und
Mitglieder. Jedes Zentrum des die IIT besteht aus Menschen, die
aktivim Theaterleben ihres Landes sind und sie sind reprasentativ
fur alle Bereiche der Schauspielkiinste. Die Tatigkeiten haben
sowohl nationalen als auch internationalen Charakter. Das Institut
wird von einem Kongress von Mitgliedern in Plenarsitzung regiert.
Zwischen einem Kongress und dem nachsten wird das Institut
sowohl vom Generalsekretar gefiihrt, der am Generalsekretariat
des IIT am Hauptquartier der UNESCO in Paris residiert, als auch
vom Ausfiihrenden Rat, der aus gewahlten Mitgliedern besteht,
Vertreter der verschiedenen Kontinente und der Zentren des
Netzwerks.

Llstituto Internazionale del Teatro, organizzazione non governativa (ONG), fu fondato nel 1948 a Praga
dallUNESCO e dalla comunita teatrale internazionale. LIIT ha sedi nazionali in pil di cento paesi ed &
associato e in relazione formale con 'UNESCO, di cui & principale partner internazionale ONG nell'ambito
delle arti dello spettacolo. LIIT ha un accordo di cooperazione e scambio di informazioni con LTUNESCO, e
riceve fondi, per alcuni progetti internazionali, dalla Divisione Arti e Iniziative Culturali del Settore Culturale
dellUNESCO. La sede del Segretariato Generale dell'lIT &€ lUNESCO House a Parigi

Attualmente UlIT conta circa 98 Centri nazionali e associati, che ne formano la base associativa. Ogni
Centro IIT & composto da addetti ai lavori attivi nella vita teatrale del paese e rappresentativi di tutti i settori
delle arti dello spettacolo. Le attivita svolte hanno carattere sia nazionale che internazionale.

International Theatre
Institute - UNESCO

Miedzynarodowy
Instytut Teatralny
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Llstituto & governato da un Congresso di membri riuniti in sessione plenaria. Tra un congresso e laltro,
Ulstituto e gestito dal Segretario Generale, che risiede presso il Segretariato Generale dell'lIT, al quartier
generale dellUNESCO di Parigi, e dal Consiglio Esecutivo composto da membri eletti, rappresentanti dei
diversi continenti e dei Centri della rete.



organisation of arts festivals in Europe. Over more than

50 years, the Association has grown into a dynamic net-
work representing more than 100 music, dance, theatre and
multidisciplinary festivals, national festivals associations and
cultural organisations from 37 (mainly European) countries.
They all share the love for art, they all are internationally orien-
ted, they all thrive on innovation and on a stimulating and col-
lective atmosphere among audiences and artists. From service
and information to representation and lobbying activities - EFA
implements a wide array of activities. EFA enhances co-opera-
tion and co-production among its members. EFA stimulates,
implements and disseminates know-how and researches (EFA
BOOKS series) on festivals. EFA offers training and education
activities (European Atelier for Young Festival Managers) and
last but not least speaks up on behalf of festivals in the inter-
national cultural debate: working together, exchanging ideas,
stimulating creativity, extending horizons, creating new dyna-
mics and synergies, eventually developing a fruitful playground
for festivals, artists and the arts - that is what EFA stands for.

| ‘Association des Festivals Européens (EFA] est lorganisation

The European Festivals Association (EFA) is the umbrella

qui coiffe les festivals d'art en Europe. Pendant ses plus de

cinquante années d'activité, [Association est devenue un ré-
seau dynamique représentant plus de 100 festivals de musique,
de danse et de théatre, des festivals multidisciplinaires et des as-
sociations nationales de festivals et organisations culturelles de
37 pays (principalement européens). Ces initiatives ont toutes en
commun lamour de lart, elles ont toutes une orientation inter-
nationale; linnovation et une atmosphere stimulante et collective
au sein du public et parmi les artistes sont les éléments ou elles
donnent le meilleur d’elles-mémes. Depuis les services et linfor-
mation jusqu’aux activités de représentation et de lobby, [EFA met
en ceuvre un large éventail d'activités. LEFA met en valeur la co-
opération et la coproduction parmi ses membres. LEFA stimule,
réalise et diffuse le savoir-faire et la recherche sur les festivals (la
série de livres EFA BOOKS). LEFA offre des activités de formation
et d"éducation (Atelier Européen pour les Jeunes Managers de Fe-
stivals) et, ce qui n’est pas le moins important, lAssociation prend
la parole au nom des festivals dans le débat culturel international:
travailler ensemble, échanger des idées, stimuler la créativité,
élargir les horizons, créer des dynamiques et des synergies nou-
velles et enfin développer un terrain de rencontre fructueux pour
les festivals, les artistes et l'art - voila ce que représente ['EFA.

uropejskie Stowarzyszenie Festiwali (European
EFestivals Association, EFA] to organizacja zrzeszajaca

festiwale artystyczne w Europie. W ciagu swojej ponad
piecdziesiecioletniej dziatalnosci Stowarzyszenie uksztattowato sie
w dynamiczng sie¢ reprezentujaca ponad 100 festiwali z dziedziny
muzyki, teatru, tanca, festiwali multidyscyplinarnych, krajowych
stowarzyszen festiwalowych i organizacji kulturalnych z 37 krajow
(gtéwnie europejskich). Wszystkie te inicjatywy taczy mitos¢ do
sztuki, wszystkie majq charakter migdzynarodowy; wszystkie
rozwijaja sie dzieki nowatorstwu i tworzeniu atmosfery wspélnoty
widzow i artystow. Zakres dziatalnosci EFA jest bardzo szeroki,
poczawszy od obstugi i dziatalnosci informacyjnej az po funkcje
przedstawicielskie i aktywnos$¢ lobbingowa. EFA inicjuje, wdraza
i rozpowszechnia wiedze praktyczng oraz badania (seria EFA
BOOKS) dotyczace festiwali, oferuje szkolenia i dziatania edukacyjne
(Europejska Pracownia Mtodych Menadzeréw Festiwali - European
Atelier for Young Festival Managers), a takze, co nie mniej wazne,
przemawia w imieniu festiwali w miedzynarodowej debacie na
temat kultury: poprzez wspdlna prace, stymulowanie twdrczosci,
poszerzanie horyzontéw, tworzenie nowej dynamiki i synergii oraz
gruntu dla owocnych dziatan festiwali, artystow i sztuk. Wszystko to
zawiera sie w skrocie EFA.

ie European Festivals Association (EFA) ist die
DSchirmorganisation der Kunstfestivals in Europa.

In ihrem mehr als finfzigjahrigen Bestehen ist die
Vereinigung zu einem dynamischen Netzwerk herangewachsen,
das Musik, Tanz, Theater und multidisziplindre Festivals
aus insgesamt 38 Landern vertritt. Allen ist die Liebe zur
Kunst gemein, alle sind international orientiert, alle kommen
sie durch Innovation sowie durch eine stimulierende und
kollektive Atmosphare zwischen Publikum und Kiinstlern zur
vollen Entfaltung. Von Dienstleistungen und Informationen zu
Reprasentations- und Lobby-Aktivitat — die EFA flihrt ein weites
Feld von Tatigkeiten aus. Die EFA fordert Zusammenarbeit
und Koproduktion unter ihren Mitgliedern. Sie regt Know-
how und Recherchen lber Festivals an, fihrt diese durch und
vertreibt sie (EFA-Buchserien). Die EFA bietet Schulungs-
und Ausbildungsaktivititen an (European Atelier for Young
Festival Managers) und last but not least ist sie ein Sprachrohr
fir Festivals in der internationalen Kulturdebatte: durch
Zusammenarbeit, Ideenaustausch, durch das Fordern von
Kreativitat, das Erweitern von Horizonten, durch das Schaffen
neuer Dynamiken und Synergien, und schlief3lich entwickelt sie
eine fruchtbare Spielwiese fir Festivals, fir die Kiinstler und
fir die Kunst - dafiir steht EFA.

La European Festivals Association [EFA] & lorganizzazione-ombrello dei festival artistici in Europa.
Per piti di 50 anni, l'associazione & cresciuta in una rete dinamica che rappresenta piu di 100 festival
multidisciplinari e di musica, danza e teatro, associazioni di festival nazionali e associazioni e
organizzazioni culturali appartenenti a 37 paesi [prevalentemente europei). Tutti condividono lamore per
l'arte, tutti hanno un orientamento internazionale, tutti si sostanziano di innovazione e di un‘atmosfera
stimolante e corale che coinvolge il pubblico e gli artisti. Dai servizi d'assistenza e d’'informazione, alle
attivita di rappresentazione e di accoglienza - 'EFA svolge una vasta gamma di attivita. L'EFA incoraggia
la cooperazione e la coproduzione tra i suoi membri. LEFA stimola, attua e diffonde il know-how e le
ricerche sui festival. LEFA offre opportunitd di apprendistato e istruzione (European Atelier for Young

European

Festival Association
Europejskie
Stowarzyszenie Festiwali

Festival Managers) e da ultimo, ma non per importanza, fa sentire la sua voce a favore dei festival nel
dibattito culturale internazionale: lavorare insieme, scambiare idee, stimolare la creativita, estendere gli
orizzonti, creare nuove tendenze e sinergie, infine sviluppare uno spazio fertile per i festival, gli artisti e le
arti - ecco cio che EFA significa
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combines artistic and scholarly research projects

that correspond to the challenges laid down by Jerzy
Grotowski's creative practice. The Institute emerged out of
the Centre for Study of Jerzy Grotowski's Work and for Cul-
tural and Theatrical Research, which was established at the
former premises of the Laboratory Theatre, at the Old Mar-
ket in Wroctaw and at Brzezinka, near Olesnica, in 1989. The
originator of the Centre’s programme guidelines was Zbigniew
Osinski, who directed the institution initially with Alina Obidni-
ak and subsequently - from 15! June 1991 to 31¢' January 2004
- with Stanistaw Krotoski. Their successors, Jarostaw Fret and
Grzegorz Zidtkowski, transformed it into the Grotowski Insti-
tute. The changes of name and statute (28" December 2006)
mark a realignment, expansion and development of the insti-
tution’s programmes. The Grotowski Institute continues the
lines of work run by the Grotowski Centre, whilst placing more
emphasis on education, promotion, producing and publishing.
Fret is the current director of the Institute. The members of
the Grotowski Institute Council are Professors: Janusz Degler,
Leszek Kolankiewicz and Dobrochna Ratajczakowa.
The promotional activities of the Institute include multi-dimen-
sional support for independent theatre initiatives in the form of
long-term artistic research projects, such as those conducted
by: Maisternia Pisni (Lviv], Song In-Between (Wroctaw), Teatro
La Madrugada (Milan), Theatre ZAR (Wroctaw), and other art-
ists. The Institute supports artists from a younger generation
who did not work with Jerzy Grotowski directly but for whom
his work is an important point of reference.
The educational line involves practical seminars, guest lec-
tures, film presentations and meetings devoted to publications.
Practical seminars take the form of shorter work encounters
and the month-long Atelier - a series of work sessions for ac-
tors, singers, dancers and directors, with the aim of working
on craft, in the fundamental meaning of the word. The educa-
tional line is also conducted through meetings with second-
ary school and university students, and Work Exchanges (with
Polish theatre studies students and artists from independent
groups).
The publishing activities operate within the framework of two
series: Grotowski: Problems and Tasks and The Path of Theatre

The Grotowski Institute is a cultural institution which

Grotowski Institute

kultury realizujgca przedsiewziecia artystyczne i badawcze,

ktore odpowiadaja na wyzwania postawione przez praktyke
tworcza Jerzego Grotowskiego. Instytut powstat na bazie Osrodka
Badan Tworczosci Jerzego Grotowskiego i Poszukiwan Tea-
tralno-Kulturowych, istniejacego od 1989 roku i dziatajacego
w siedzibie Teatru Laboratorium na Rynku Starego Miasta we
Wroctawiu oraz w Brzezince koto Olesnicy. Autorem projektu
zatozen programowych Os$rodka byt Zbigniew Osinski, ktory
prowadzit instytucje od momentu jej powotania - poczatkowo
razem z Aling Obidniak, a od 1 czerwca 1991 roku do 31 st-
ycznia 2004 roku wespot ze Stanistawem Krotoskim. Ich
nastepcy, Jarostaw Fret i Grzegorz Ziotkowski, doprowadzili
do przeksztatcenia instytucji w Instytut Grotowskiego. Zmia-
na nazwy i statutu (28 grudnia 2006 roku) wigzata sie z po-
szerzeniem i rozwinigciem dziatalnosci realizowanej przez
Osrodek. Instytut kontynuuje linie programowg Osrodka, a w
jego dziatalnosci nacisk potozony zostat na przedsiewziecia o
charakterze edukacyjnym, promotorskim i wydawniczym.
Fret jest obecnym dyrektorem Instytutu, a w sktad jego Rady
wchodza profesorowie: Janusz Degler, Leszek Kolankiewicz i
Dobrochna Ratajczakowa.
Aspekt promotorski polega na wielowymiarowym wspieraniu
inicjatyw teatru niezaleznego. Instytut promuje dtugofalowe
projekty artystyczno-badawcze Majsterni Pisni  (Lwow],
Piesni Pomiedzy (Wroctaw), Teatro La Madrugada (Medio-
lan), Teatru ZAR (Wroctaw) oraz innych artystéw. Wsparcie
Instytutu uzyskujg tworcy mtodszego pokolenia, ktorzy nie
wspoétpracowali z Jerzym Grotowskim bezposrednio, ale dla
ktorych jego dokonania stanowig istotny punkt odniesienia.
Wymiar edukacyjny posiadajg sesje warsztatowe, wyktady
goscinne, prelekcje potaczone z projekcjami filmowymi i
spotkania poswiecone ksigzkom. Praktyka prowadzona jest
w ramach krotszych warsztatow oraz miesiecznego Ate-
lier stanowiagcego cykl sesji warsztatowych skierowanych do
aktorow, Spiewakow, tancerzy i rezyserdw, ktoérego celem jest
praca nad rzemiostem w podstawowym znaczeniu tego stowa.
Charakter edukacyjny maja tez spotkania z mtodzieza licealng
i studencka oraz Wymiany Prac ze studentami teatrologii i ar-
tystami grup niezaleznych.
Dziatalnos¢ wydawnicza realizowana jest w ramach pro-

I nstytut im. Jerzego Grotowskiego jest miejska instytucja

Instytut im. Jerzego Grotowskiego
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"Institut Grotowski est une institution culturelle qui

associe les projets de recherche académiques et arti-

stiques pour répondre aux défis lancés par la pratique
créative de Jerzy Grotowski.
LlInstitut est né du Centre d'Etudes de CEuvre de Jerzy Gro-
towski et pour la Recherche Théatrale et Culturelle, qui a été
fondé dans les anciens locaux du Théatre Laboratoire, dans le
Vieux Marché de Wroctaw et a Brzezinka, prés d'Olesnica, en
1989. L'auteur des lignes directrices composant le programme
du Centre était Zbigniew Osinski, qui a dirigé linstitution au
départ avec Alina Obidniak puis - du 1" juin 1991 au 31 janvier
2004 - avec Stanistaw Krotoski. Leurs successeurs, Jarostaw
Fret et Grzegorz Ziétkowski, L'ont transformé en llnstitut Gro-
towski. Les changements de nom et de statut (le 28 décembre
2006) marquent le réalignement, Uexpansion et le dévelop-
pement des programmes de linstitution. LInstitut Grotowski
continue dans la lignée du travail effectué par le Centre Gro-
towski, tout en mettant l'accent sur l'éducation, la promotion,
la production et la publication.
Fret est l'actuel directeur de Ulnstitut. Les membres du Con-
seil de lInstitut Grotowski sont les professeurs Janusz Degler,
Leszek Kolankiewicz et Dobrochna Ratajczakowa.
Les activités de promotion de llInstitut comprennent une
aide multi-dimensionnelle aux initiatives de théatre indépen-
dant sous la forme de projets de recherche artistiques a long
terme comme ceux réalisés par Maisternia Pisni (Lviv], Song
In-Between (Wroctaw), Teatro La Madrugada (Milan), Theatre
ZAR (Wroctaw) et d'autres artistes. LInstitut soutient les ar-
tistes appartenant a une génération plus jeune, n‘ayant pas
travaillé directement avec Jerzy Grotowski mais pour laquelle
son travail représente un point de référence important.
La ligne pédagogique prévoit des stages pratiques, des confé-
rences, des présentations de films et des colloques consacrés
a des publications. Les stages pratiques prennent la forme de
courtes rencontres de travail et d'un atelier d'un mois, une
série de sessions de travail pour les acteurs, chanteurs, dan-
seurs et metteurs en scéne, ayant pour but de travailler sur la
pratique, dans le sens fondamental du terme.
La ligne pédagogique est également mise en ceuvre a travers
des réunions avec les éleves des lycées et les étudiants uni-
versitaires, et des Echanges de travail (avec les étudiants de

ei dem Institut Grotowski handelt es sich um eine

Kultureinrichtung, die literarische und kiinstlerische

Untersuchungen mit jenen Herausforderungen vereint,
die von der praktischen Kreativitat von Jerzy Grotowski ausgelost
wurden. Das Institut entstand aus dem 1989 in den alten Raumen
des Werkstatttheaters gegriindeten ., Zentrum fiir das Studium
der Werke von Jerzy Grotowski und fir die Forschung im Bereich
der Kultur und des Theaters” (in der Ndhe des Alten Marktes
von Breslau sowie in Brzezinka in der N&he von Olésnica). Der
programmatische Leiter des Zentrums war Zbigniew Osinski,
der die Gesellschaft anfangs zusammen mit Alina Obidniak
und danach (ab dem 1. Juni 1991 bis zum 31. Januar 2004) mit
Stanislaw Krotoski leitete. |hre Nachfolger Jarostaw Fret und
Grzegorz Zidtkowski haben es dann in das Institut Grotowski
umgewandelt, und die Anderungen des Namens und des Statuts
(28. Dezember 2006) zeigen die Neuordnung, die Ausweitung
sowie die Entwicklung der Programme der Gesellschaft an. Das
Institut Grotowski nimmt einerseits die Handlungslinien des
Grotowski-Zentrums auf, legt daneben aber verstarkten Wert auf
Ausbildung, Information, Produktion und Offentlichkeitsarbeit.
Der derzeitige Direktor ist Jaroslaw Fret; er wird bei seiner Arbeit
von einem Beirat unterstitzt, der aus den Professoren Janusz
Degler, Leszek Kolankiewicz und Dobrochna Ratajczakowa
besteht. Die Offentlichkeitsarbeit des Instituts schlieBt eine
mehrdimensionaleUnterstitzungderlnitiativendesunabhangigen
Theaters in Form von langfristig angelegten Untersuchungen wie
die von Maisternia Pisni (Lviv), Song In-Between (Wroctaw), dem
Theater La Madrugada (Mailand), dem Theater ZAR (Wroctaw)
und anderen Kinstlern ein. Das Institut unterstiitzt Kiinstler, die
der neuen Generation angehdren und daher nicht mehr direkt mit
Jerzy Grotowski zusammengearbeitet haben, seinem Werk aber
grundlegende Bedeutung beimessen.
Die Ausbildung beinhaltet praktische Seminare, von Gasten
abgehalteneKonferenzen, FilmvorfiihrungensowieBegegnungen,
die in Verbindung mit den Verdffentlichungen stehen. Die
praktischen Seminare bestehen aus kurzen Arbeitstreffen und
in monatlichen ,Ateliers” - einer Reihe von Arbeitssitzungen fiir
Schauspieler, Sanger, Tanzer und Regisseure, mit dem Ziel, sich
mit dem Metier im wahrsten Sinne des Wortes zu beschaftigen.
Weiterhin gehoren Treffen mit Schiilern der Oberschulen
und mit Studenten dazu sowie ein ,Arbeitsaustausch” (von

Llstituto Grotowski & un’istituzione culturale che unisce progetti di ricerca letteraria e artistica conformi
alle sfide poste dalla pratica creativa di Jerzy Grotowski.

Llstituto & sorto dal “Centro per lo studio dell'opera di Jerzy Grotowski e per la ricerca culturale e
teatrale”, fondato nel 1989 nei vecchi locali del Teatro Laboratorio, presso il Vecchio Mercato di Wroclaw
e a Brzezinka, vicino Olésnica. Creatore delle linee programmatiche del Centro fu Zbigniew Osinski,
che inizialmente diresse l'associazione insieme a Alina Obidniak e in seguito - dall'l Giugno 1991 al 31
Gennaio 2004 - con Stanislaw Krotoski. | loro successori, Jarostaw Fret e Grzegorz Ziétkowski, lo hanno
trasformato nellIstituto Grotowski. | cambiamenti di nome e statuto (28 Dicembre 2006) segnano il
riallineamento, l'espansione e lo sviluppo dei programmi dell'ente. Llstituto Grotowski riprende le linee
dell'attivita condotta dal Centro Grotowski, mentre pone maggior enfasi su formazione, promozione,
produzione e pubblicazione

Fret & 'attuale direttore dell'lstituto. | membri del Consiglio dell'Istituto Grotowski sono Professori: Janusz
Degler, Leszek Kolankiewicz e Dobrochna Ratajczakowa.

Le attivita promozionali dell'Istituto includono un sostegno multidimensionale per le iniziative del teatro
indipendente sottoforma di progetti di ricerca artistica a lungo termine, come quelli condotti da Maisternia
Pisni [Lviv), Song In-Between (Wroctaw), Teatro La Madrugada (Milano), Theatre ZAR (Wroctaw), e altri
artisti. Llstituto sostiene artisti appartenenti a una nuova generazione che non ha lavorato direttamente
con Jerzy Grotowski ma che considera la sua opera un importante punto di riferimento.

La linea formativa comprende seminari pratici, conferenze tenute da ospiti, presentazioni di film e incontri
dedicati alle pubblicazioni. | seminari pratici consistono in brevi incontri di lavoro e nell/Atelier mensile -
una serie di sessioni di lavoro per attori, cantanti, ballerini e registi, con lo scopo di dedicarsi al mestiere,
nel senso primario del termine. La linea formativa & anche condotta attraverso incontri con studenti delle
scuole superiori e dell'universita, e “Scambi lavorativi” (con studenti di studi teatrali polacchi e artisti
appartenenti a gruppi indipendenti)

Le attivita editoriali operano allinterno di una struttura composta da due linee: Grotowski: Problemi e
Responsabilita e Il Cammino del Teatro e della Cultura. La prima si concentra sulla documentazione e
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and Culture. The first focuses on the documentation and in-
terpretation of Grotowski’s creative work, whilst the second is
dedicated to cultural and theatrical research.

The Grotowski Institute publishes English-language books
in collaboration with the Centre for Performance Research
(Wales), which will provide international access to Polish artis-
tic and scholarly theatre thought. Additionally, the Grotowski
Institute, Odin Teatret (Denmark; www.odinteatret.dk], and
Theatre Arts Researching the Foundations (Malta) have estab-
lished the Icarus Publishing Enterprise, focusing on specialist,
English-language texts relating to the practice and concept of
theatre as a laboratory. Since March 2007, the Institute has
published the theatre journal Didaskalia. In 2009, in collabora-
tion with Didaskalia, the first issue of the annual journal Polish
Theatre Perspectives will be published, which aims to make
important works by Polish researchers accessible to English-
language readers. Articles are arranged within themed vol-
umes under the supervision of specialist, guest editors, and
are devoted to both Polish and world theatres. The Grotowski
Institute runs an Archive, with the following tasks: the gathe-
ring, completion and cataloguing of - and provision of access
to - the archive materials related to the activities of Jerzy Gro-
towski, the Laboratory Theatre, the Wroctaw Second Studio, the
Grotowski Centre and the Grotowski Institute, collaboration on
projects presenting the work of Jerzy Grotowski and the Labo-
ratory Theatre, presentation of documentary films in the The-
atre Cinema and documentation of the Institute’s current pro-
grammes. The Institute also organises open events, such as
guest theatre presentations and concerts, conferences, prac-
tical seminars, work meetings and exhibitions. The Grotowski
Institute, with the support of the City of Wroctaw, acts as the
logistical co-ordinator of Workcenter of Jerzy Grotowski and
Thomas Richards’ project Horizons (2007-2009).
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gramow ,Grotowski: problemy i zadania” oraz .Sciezka teatru
i kultury”. Pierwszy skupia sie na dokumentowaniu i interpre-
towaniu dokonan tworczych Grotowskiego, a drugi poswiecony
jest poszukiwaniom kulturowym i teatralnym. Instytut Grotow-
skiego publikuje ksiazki w jezyku angielskim. Wydawnictwa
powstajace we wspotpracy z walijskim Centre for Performance
Research (Walia) uprzystepni¢ maja anglojezycznym czytelni-
kom polska mysl teatralng i teatrologiczna. Oprocz tego Instytut
Grotowskiego, Odin Teatret (Dania) i Theatre Arts Researching
the Foundations (Malta) powotaty przedsiewziecie wydawnic-
ze Icarus, ktorego celem jest publikowanie w jezyku angiel-
skim specjalistycznych prac poswieconych praktyce i wizji
teatru jako laboratorium. Od marca 2007 roku Instytut jest
wydawcg gazety teatralnej ,Didaskalia”. W 2009 roku ukaze
sie pierwszy zeszyt czasopisma Polish Theatre Perspectives.
Przygotowywany przez zaproszonych redaktorow rocznik sta-
nowi pole wspétpracy ..Didaskaliow” i Instytutu Grotowskiego.
Jego zadanie polega na stworzeniu dostepu anglojezycznym
czytelnikom do tekstow polskich badaczy. W Instytucie miesci
sie Archiwum, do ktdrego zadan nalezy: gromadzenie, opra-
cowywanie i udostepnianie zbioréow dotyczacych dziatalnosci
Jerzego Grotowskiego, Teatru Laboratorium, Drugiego Stu-
dia Wroctawskiego, Os$rodka Grotowskiego oraz Instytu-
tu Grotowskiego, wspotpraca przy realizacji przedsiewzie¢
prezentujacych dokonania Jerzego Grotowskiego i Teatru La-
boratorium, realizowanie pokazéw filmowych oraz dokumen-
towanie biezacej dziatalnosci Instytutu. Instytut Grotowskiego
organizuje takze otwarte przedsiewzigcia takie jak: goscinne
prezentacje spektakli teatralnych i koncerty, konferencje nau-
kowe, seminaria praktyczne i spotkania robocze oraz wystawy.
Instytut Grotowskiego, przy wsparciu miasta Wroctawia, petni
role podstawowego partnera i koordynatora projektu Wor-
kcenter of Jerzy Grotowski and Thomas Richards pod nazwa
»Horyzonty” (2007-2009).



théatre polonais et des artistes appartenants a des groupes
indépendants). Les activités de publication se partagent en
deux collections: Grotowski: problemes et missions et Le che-
min du théétre et de la culture. La premiere se concentre sur la
documentation et linterprétation du travail créatif de Grotow-
ski tandis que la seconde se consacre a la recherche théatrale
et culturelle. L'lnstitut Grotowski publie des livres en anglais
en collaboration avec le Centre pour la recherche sur les spec-
tacles (Pays de Galles), ce qui donnera un accés international
a la pensée théatrale académique et artistique polonaise. De
plus, Ulnstitut Grotowski, 'Odin Teatret (Danemark; www.or-
dinteatret.dk] et le Theatre Arts Researching the Foundations
(Malte) ont créé Icarus Publishing Enterprise, un éditeur se
concentrant sur les textes spécialisés en langue anglaise
ayant trait a la pratique et au concept de théatre en tant que
laboratoire. Depuis mars 2007, Ulnstitut publie le journal de
théatre Didaskalia. En 2009, en collaboration avec Didaskalia, le
premier numéro du journal annuel Polish Theatre Perspectives
sera publié; il vise a rendre accessibles aux lecteurs de langue
anglaise les ceuvres importantes de chercheurs polonais. Les
articles sont présentés dans des volumes thématiques réali-
sés sous la supervision d'un spécialiste, d'un rédacteur invité
et ils sont consacrés au théatre polonais et au théatre mon-
dial. L'lnstitut Grotowski conserve des Archives prévoyant la
collecte, la catalogation et l'accés aux documents d'archives
liés aux activités de Jerzy Grotowski, du Théatre Laboratoire,
du Deuxiéme Studio Wroctaw, du Centre Grotowski et de l'In-
stitut Grotowski, la collaboration sur des projets présentant le
travail de Jerzy Grotowski et du Théatre Laboratoire, la pré-
sentation de documentaires dans le cinéma du théatre et la
documentation des programmes actuels de l'Institut.
L'lnstitut organise également des événements ouverts com-
me les présentations de théatre de compagnies invitées ainsi
que des concerts, des conférences, des stages pratiques, des
rencontres de travail et des expositions.

L'Institut Grotowski, avec le soutien de la Ville de Wroctaw, est
le coordinateur logistique du projet Horizons (2007-2009) par
le Centre de travail de Jerzy Grotowski et Thomas Richards.

polnischen Studenten der Theaterwissenschaft und Kiinstlern
von unabhangigen Gruppen. Die herausgeberischen Aktivitaten
betreffen vor allem zwei Reihen: Grotowski: Probleme und
Verantwortlichkeit sowie Der Lauf des Theaters und der Kultur; die
erstere betrifft vor allem die Dokumentation und die Interpretation
des kreativen Werks von Grotowski, wahrend die zweite sich mit
der Forschung zum Theater und der Kultur allgemein beschaftigt.
Das Institut Grotowski verdffentlicht zusammen mit dem Centre
for Performance Research (Wales) Biicher in englischer Sprache,
womit die kiinstlerischen und literarischen Aktivitaten Polens in
aller Welt Verbreitung finden. Darliber hinaus haben das Institut
Grotowski, das Odin Teatret (Danemark; www.odinteatret.dk)
und das Theatre Arts Researching the Foundations (Malta) den
Verlag Casa Editrice Icaro gegriindet, der sich vor allem auf
spezielle Texte in Englisch zur Theorie und Praxis des Theaters
als Werkstatt konzentriert. Seit Marz 2007 veroffentlicht das
Institut die Zeitschrift Didaskalia. 2009 wird in Zusammenarbeit
mit Didascalia die erste Ausgabe der jahrlich erscheinenden
Zeitschrift Prospettive Teatrali Polacche erscheinen, mit der
man einem Englisch sprechenden Publikum die Ergebnisse
wichtiger polnischer Forschungsarbeiten zuganglich machen
mochte. Die Artikel werden in thematisch geordneten Banden
Aufnahme finden und von externen Herausgebern, bei denen es
sich um Fachleute auf dem jeweiligen Gebiet handelt, betreut und
betreffen das polnische sowie das internationale Theater.

Das Institut Grotowski leitet auch ein Archiv mit den folgenden
Aufgaben: Sammlung, Vervollstandigung und Katalogisierung
der die Aktivitaten von Jerzy Grotowski, des Werkstatttheaters,
des zweiten Studios in Breslau, des Grotowski-Zentrums und
des Instituts Grotowski betreffenden Materialien; des weiteren
die Zusammenarbeit betreffs Programmen, die das Werk Jerzy
Grotowskis und das Werkstatttheater betreffen und schliefilich
die Vorflihrung von Dokumentarfilmen im Kinosaal des Theaters
sowie die Dokumentation der aktuellen Programme des Instituts.
Das |Institut organisiert auch Publikumsveranstaltungen
wie zum Beispiel Theatervorfiihnrungen und Konzerte von
Gasten, Konferenzen, praktische Seminare, Arbeitstreffen
und Ausstellungen. Das Institut Grotowski agiert auch mit der
Unterstiitzung der Stadt Breslau als logistischer Koordinator fiir
das Projekt ,Horizonte” (2007-2009) des Workcenter von Jerzy
Grotowski und Thomas Richards.

sullinterpretazione dell'opera creativa di Grotowski, mentre la seconda é dedicata alla ricerca culturale e
teatrale. L'lstituto Growtoski pubblica libri in lingua inglese in collaborazione con il Centre for Performance
Research (Galles), che fornisce accesso internazionale al pensiero artistico e letterario polacco. Inoltre,
llstituto Grotowski, [Odin Teatret (Danimarca; www.ordinteatret.dk), e il Theatre Arts Researching the
Foundations (Malta) hanno fondato la Casa Editrice Icaro, che si concentra su testi specializzati, in lingua
inglese relativi alla pratica e al concetto di teatro inteso come laboratorio.

Da Marzo 2007, l'lstituto pubblica la rivista teatrale Didaskalia. Nel 2009, in collaborazione con Didaskalia,
sara pubblicata la prima uscita della rivista annuale Prospettive Teatrali Polacche, che mira a rendere
accessibili ai lettori di lingua inglese importanti lavori di ricercatori polacchi. Gli articoli sono disposti
in volumi a tema sotto la supervisione di curatori ospiti, specialisti in materia, e sono dedicati ai teatri
polacchi e di tutto il mondo.

L'Istituto Grotowski dirige un Archivio, con le seguenti mansioni: raccolta, completamento e catalogazione
- condizione d'accesso - dei materiali concernenti le attivita di Jerzy Grotowski, del Teatro Laboratorio, del
Secondo Studio di Wroclaw, del Centro Grotowski e dell'Istituto Grotowski; collaborazione su progetti volti
a presentare l'opera di Jerzy Grotoski e del Teatro Laboratorio; presentazione di film documentari alla sala
cinematografica del Teatro e documentazione degli attuali programmi dell'Istituto.

LIstituto organizza anche eventi aperti al pubblico, come rappresentazioni teatrali e concerti tenuti da
ospiti, conferenze, seminari pratici, incontri di lavoro e mostre.

L'Istituto Grotowski, con il sostegno della citta di Wroclaw, opera come coordinatore logistico del progetto
“Orizzonti” (2007-2009) del Workcenter of Jerzy Grotowski and Thomas Richards.
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