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Alvin Ailey® American Dance Theater
Direttore artistico Judith Jamison

Direttore artistico associato  Masazumi Chaya

Love Stories 

Coreografie JUDITH JAMISON,

ROBERT BATTLE, RENNIE HARRIS
Musica Stevie Wonder

Prima nazionale
Night Creature
Coreografia ALVIN AILEY
Musica Duke Ellington

Costumi originali Jane Greenwood

ripresi da Barbara Forbes

Luci Chenault Spence
Solo 
Coreografia HANS VAN MANEN

Messa in scena Mea van Dijken Venema
Musica Johann Sebastian Bach

Costumi Keso Dekker

Luci Joop Caboort
Prima nazionale
Revelations
Coreografia ALVIN AILEY
Musiche tradizionali africane
Love stories

Love stories, creazione che segna la dinamica collaborazione tra la direttrice artistica dell’Alvin Ailey American Dance Theater Judith Jamison, il pioniere dell’hip-hop Rennie Harris e l’indipendente della modern dance Robert Battle, è stata ispirata dalla parola “sankofa”, che nella lingua della tribù africana akan significa “torna indietro” (sanko) e “prendi” (fa).

Night creature

«Le creature della notte, diversamente dalla stelle, non escono la notte, ma arrivano, ognuna pensando che prima che la notte finisca diventerà una star.» Duke Ellington

Tra i balletti di Ailey coreografati in forma più classica, accostato all’idioma jazz di Ellington cattura con i  seducenti rituali notturni della sua danza, che azionano il movimento in una veloce catarsi .

Ellington dapprima, nel 1955, compose la fenomenale Suite per orchestra, in seguito, nel 1963, aggiunse il secondo e il terzo movimento. Night Creature è l’omaggio finale di Ailey all’esuberanza del jazz di “The Duke”

Solo

Hans van Manen divide il suo cinetico Solo fra tre danzatori, in un tour de force che sfida l’audace agilità e la grazia maschili. Questa esplosiva esibizione di virtuosismo  e ingegno lancia i tre uomini in un allegro turbine di movimento e musicalità. Il San Francisco Examiner ha scritto che Solo “compendia la danza nella sua essenza”

Revelations

Suddiviso in tre sezioni – Pilgrim of sorrow; Take me to the water; Move, member, move – Revelations è il balletto più popolare di Alvin Ailey. Un autentico capolavoro, che quasi sempre chiude in bellezza il programma dell’Alvin Ailey American Dance Theater. Le sue danze esplorano i significati e le emozioni della musica religiosa afro-americana, discesa dal blues, dallo spiritual, dal gospel, dai canti di dolore, amore e libertà dei neri americani.

Langston Hughes ha scritto: «I canti degli spirituals si ispirano dai corsi d’acqua che hanno attraversato la Terra Promessa prima di trasformarsi in torrenti. Gli spirituals non esprimono pietà nelle parole o nella musica: ma simbolizzano la fede. Per questo dà un piacere intenso ascoltarli e sentire il modo in cui manifestano la pace e la forza dell’animo.»

Alvin Ailey® American Dance Theater
Da quella famosa prima rappresentazione del marzo 1958 alla Young Men’s Hebrew Association di New York, l’Alvin Ailey® American Dance Theater ha subito un lungo processo di evoluzione. Interpretato da un gruppo di giovani ballerini afro-americani di formazione moderna, sotto la direzione di Alvin Ailey, questo spettacolo ha cambiato per sempre la percezione della danza americana. Da allora oltre 21 milioni di persone in 48 Stati e in 68 paesi distribuiti sui 5 continenti, hanno assistito agli spettacoli dell’Alvin Ailey® American Dance Theater, tra i quali figurano anche le rappresentazioni nelle due storiche residenze in Sud Africa. La compagnia fondata da Alvin Ailey è oggi riconosciuta anche come delle più acclamate ambasciatrici internazionali della cultura americana, promotrice dell’unicità dell’esperienza artistica afro-americana, nonché del patrimonio della danza moderna statunitense.

Alvin Ailey
Nato a Rogers, in Texas, il 5 gennaio del 1931, Alvin Ailey si avvicina alla danza grazie alle rappresentazioni della Katherine Dunham Dance Company e dei Ballets Russes di Monte-Carlo. Inizia a studiare danza grazie alla sua amica Carmen de Lavallade, che lo invita a seguire le lezioni di Lester Horton. Le sue prime esperienze come coreografo traggono ispirazione dai ricordi del suo Texas: il blues, i canti religiosi e il gospel. Ne nasce la sua coreografia più famosa e più acclamata dalla critica: Revelations. Nonostante abbia creato 79 balletti, Alvin Ailey non ha mai asserito che la sua compagnia dovesse avere in repertorio solo le proprie coreografie. Così oggi l’Alvin Ailey® American Dance Theater porta avanti tale missione continuando a presentare le coreografie del passato e commissionandone di nuove da inserire in repertorio. In totale, oltre 200 opere di più di 70 coreografi sono state rappresentate sino ad oggi dall’Alvin Ailey® American Dance Theater. Nel 1969 viene fondata l’Ailey School. Sotto la direzione di Denise Jefferson, la scuola propone corsi di studio professionali e classi aperte per adulti e per bambini. La scuola organizza inoltre corsi per il conseguimento di un diploma di danza ufficialmente riconosciuto, rilasciato dalla Fordham University di New York. Per aiutare gli studenti di maggior talento a compiere il salto dalla sala prove al palcoscenico, nel 1974 Alvin Ailey fonda la compagnia Ailey II. Sotto la direzione artistica di Sylvia Waters, ex ballerina della compagnia, Ailey II emerge come un vero e proprio ensemble professionale, acclamato anche dalla critica. Prima della sua prematura scomparsa, nel 1989, Alvin Ailey chiede a Judith Jamison di diventare direttrice artistica dell’Alvin Ailey® American Dance Theater. Nella sua autobiografia intitolata Dancing Spirit, Judith Jamison scrive: «Spero di essere colei che proseguirà la missione di Alvin. Mi ha indicato una via. È molto chiara. E funziona.»
Judith Jamison
Dopo la scomparsa del suo mentore Alvin Ailey, nel 1989, Judith Jamison viene nominata Direttrice artistica dell’Alvin Ailey® American Dance Theater, seguendo le indicazioni espresse dal fondatore della compagnia. Nata a Philadelphia, studia con Marion Cuyjet, per poi essere scoperta da Agnes de Mille e debuttare a New York nel 1964 con l’American Ballet Theatre. Nel 1965 entra a far parte dell’Alvin Ailey® American Dance Theater con cui danza per quindici anni ottenendo grande successo. Nel 1980, dopo aver lasciato la compagnia, si esibisce come artista ospite con diverse compagnie di danza di tutto il mondo e raggiunge l’apice del successo con il musical Sophisticated Ladies a Broadway. Nel 1988 fonda una sua compagnia: The Jamison Project; lo stesso anno viene trasmesso uno speciale della PBS dedicato a lei e alla sua evoluzione artistica, intitolato Judith Jamison: the dancemaker. Coreografa di riconosciuto talento, crea coreografie per numerose compagnie. Il suo nuovo balletto Reminiscin’, ispirato dalle musiche di Sarah Vaughan, Ella Fitzgerald, Nina Simone, Roberta Flack, Regina Carter e Diana Krall, ha debuttato di recente a Londra. Nel 2004 crea Love Stories, con il contributo coreografico di Robert Battle e Rennie Harris. È inoltre conosciuta come una grande insegnante, affascinante oratrice e autrice di successo. La sua autobiografia, Dancing Spirit, è stata redatta da Jaqueline Kennedy Onassis e pubblicata nel 1993 da Doubleday. Judith Jamison è stata insignita di numerosi premi e onorificenze, tra i quali un “Emmy Award” e un “American Choreography Award” nello speciale televisivo della PBS Great performances: dance in America intitolato A hymn for Alvin Ailey, una laurea ad honorem della Howard University e del Kennedy Center Honor e la National Medal of Arts, il più prestigioso riconoscimento per un artista negli Stati Uniti. Nel 2002 Judith Jamison porta la torcia olimpica in occasione della cerimonia di apertura dei giochi olimpici a Salt Lake City. Nel 2003 riceve il premio “Making a Difference” dal NAACP ACT-SO. Recentemente riceve il premio “Paul Robeson” dall’Actors’ Equity Association per il suo rilevante contributo nelle arti e per l’impegno nella difesa del diritto di tutti di vivere in pace e con dignità. Seguendo i principi di Alvin Ailey, Judith Jamison è profondamente impegnata nel confermare l’importanza dell’arte nella cultura americana, promuovendo numerose iniziative per avvicinare la comunità alla danza e i bambini alle arti. Continuando il percorso aperto da Alvin Ailey, Judith Jamison si impegna nel far emergere il talento dei giovani coreografi cresciuti tra le fila della compagnia. È inoltre una forza guida nello stabilire il programma di studio per il conseguimento del diploma in danza della Ailey School e della Fordham University. È insomma fortemente impegnata nel promuovere la missione lasciata da Ailey: la danza come mezzo per onorare il passato, celebrare il presente e raggiungere coraggiosamente il futuro. Nel marzo 2005 l’Alvin Ailey® American Dance Theater celebra l’inaugurazione ufficiale della sua nuova sede. Lo State-of-the-Art Building, ubicato a New York tra la 55th Street e la 9th Avenue, è la realizzazione di un sogno lungamente atteso.

venerdì 13 ottobre ore 20.30 turno A
sabato 14 ottobre ore 20.30 turno B
domenica 15 ottobre ore 15.30 fuori abb.
Corpo di Ballo del Teatro di San Carlo

Direttore Elisabetta Terabust

Lo schiaccianoci

Coreografia DEREK DEANE
Musica Pëtr Il’ič Čajkovskij
Scene Nicola Rubertelli
Costumi Giusi Giustino
Étoile Roberto Bolle
Orchestra del Teatro Regio di Parma
Direttore David Garforth
Lo schiaccianoci

È la vigilia di Natale, all’inizio del XIX secolo. Il sindaco, il ricco dottor Stahlbaum, dà una festa per i suoi amici e per i loro figli. I ragazzi si divertono danzando in eccitata attesa dei regali. Il signor Drosselmeyer, un vecchio amico di famiglia, arriva portando i doni per i bambini e li intrattiene con giochetti di prestigio. Clara, la sua prediletta, riceve un pupazzo a forma di schiaccianoci. Suo fratello Fritz, per farle dispetto, glielo rompe, ma il signor Drosselmeyer provvede subito a ripararlo. Arrivano i parenti e si uniscono alle danze. Intanto Clara, sentendosi molto stanca, si addormenta su una sedia e incomincia a sognare.

Nei suoi sogni la sala e l’albero di Natale assumono enormi proporzioni. Una frotta di topi cerca di impadronirsi dello schiaccianoci e Clara accorre in suo aiuto scagliando contro di loro, per distrarli, le sue bambole preferite. Lo schiaccianoci improvvisamente prende vita e al comando dei suoi soldati si unisce a lei nella battaglia contro i topi e il loro capo, il re Topo. Una compagnia di ussari e una di marinai vengono intanto sopraffatte. Lo schiaccianoci e il re Topo restano soli sul campo. Disperata Clara lancia la sua scarpetta contro il re Topo che, colpito, cade morto. Ma ecco un’inattesa trasformazione: lo schiaccianoci si rivela un giovane e meraviglioso principe.

Clara e lo schiaccianoci, ovvero il principe, vengono trasportati in una grotta incantata. Qui Clara è spaventata dai pipistrelli, ma quando il principe interviene a rincuorarla e a proteggerla si accorge che essi altri non sono che i suoi familiari ed amici, trasfigurati dal suo incubo. La grotta si trasforma misteriosamente in un teatro-giocattolo, dove molte delle bambole preferite di Clara prendono vita e danzano in un’atmosfera di felicità. Il sogno volge al termine. Clara è svegliata dalla madre e dal padre, mentre a ricevimento concluso gli invitati si accomiatano. La fanciulla rimane sola, affascinata dal ricordo delle sue avventure.

Corpo di Ballo del Teatro di San Carlo 

Il Teatro di San Carlo è il più antico tra i teatri storici italiani. Costruito nel 1737 da re Carlo di Borbone  (41 anni prima della Scala, 51 prima della Fenice) considerato per lo splendore della sua sala “il più bello del mondo” (Stendhal) ha conquistato nei secoli un posto preminente nella storia della musica per il contributo dato alla formazione dell'opera italiana: dall'opera seria settecentesca sino al melodramma romantico ottocentesco.
Lo si deve all'attività dei grandi compositori di scuola napoletana, Vinci e Traetta, Paisiello e Cimarosa e, nell'Ottocento, Rossini e Donizetti che, oltre a comporre numerosissime opere per il Teatro di San Carlo, ebbero per molti anni, prima l'uno e poi l'altro, la diretta responsabilità della sua direzione artistica.
Ma un contributo determinante il Teatro San Carlo lo ha dato anche all'arte della danza. Già prima dell'apertura del nuovo Teatro, tra le disposizioni del re Carlo di Borbone in materia di spettacolo nei regi teatri vi fu quella di limitare l'uso dell'“intermezzo buffo” sostituendolo con un'azione coreografica che riprendesse i temi dell'opera in scena. Con l'apertura del San Carlo la consuetudine venne mantenuta ed allargata ad interi spettacoli di danza, così che una “scuola napoletana” di balletto poté rapidamente svilupparsi ed affermarsi di pari passo con la fama che il Teatro andava conquistando in Europa.
Primo celebre coreografo del San Carlo fu Gaetano Grossatesta, autore dei tre balli che accompagnarono il 4 novembre 1737 l'opera d'inaugurazione del Teatro, Achille in Sciro di Domenico Sarro: uno prima dell'inizio, il secondo nell'intervallo ed il terzo dopo la conclusione (i titoli erano: Marinai e zingari, Quattro stagioni, I credenzieri). Secondo l'uso del tempo, la figura del coreografo coincideva con quella del compositore ed il Grossatesta, che rimase attivo al San Carlo per circa trent’anni, compose regolarmente tutte le musiche dei propri balletti. Tale tradizione sarà interrotta dal ballerino e coreografo Salvatore Viganò, benché fosse anch’egli compositore.
Viganò, napoletano ed attivo al San Carlo, ma per lunghi periodi anche nei teatri delle maggiori capitali -Parigi, Vienna, Londra - è uno dei personaggi fondamentali della storia della danza europea. Fu lui ad avviare ed impostare l'evoluzione drammaturgica dello spettacolo di danza, che grazie al suo contributo approderà al balletto d'azione e quindi al coreodramma.
Con Viganò vanno ricordati altri celebri coreografi e danzatori napoletani formatisi al San Carlo, che intanto aveva istituito nel 1812 la prima regolare Scuola di Ballo per volere del re Gioacchino Murat: Carlo Le Picq, Gaetano Gioia, Antonio Guerra e Carlo Blasis, che con la moglie Annunziata Ramazzini fu chiamato ad insegnare a Mosca nella nascente Scuola del Bol’šoj.
Tra le ballerine si ricordano Amelia Brugnoli e Fanny Cerrito, che con Fanny Elssler, anch'ella al San Carlo per molte stagioni, e Maria Taglioni, formò la leggendaria triade del balletto romantico. Tra i coreografi si ricordi ancora Salvatore Taglioni, zio di Maria, che fu direttore dei balli al Teatro di San Carlo dal 1817 al 1860, e tra le ballerine Carlotta Grisi ed Elisa Vaquemoulin. 

Tra la fine dell'Ottocento e l'inizio del Novecento la danza al Teatro di San Carlo subisce il mutato gusto della società e supera la crisi estetica del romanticismo senza cercare un'identità propria, ma affidandosi alla moda nazionale dei festosi “balli grandi” alla Manzotti, come Ballo Excelsior e Pietro Micca.
Il Teatro esprime comunque una grande stella internazionale, Ettorina Mazzucchelli. Riaperta dopo la guerra la sua Scuola di Ballo, affidata a Bianca Gallizia, la compagnia del Teatro di San Carlo ha gradualmente riguadagnato le sue qualità, ospitando i più grandi ballerini del nostro tempo: da Margot Fonteyn a Carla Fracci a Ekaterina Maximova, da Vladimir Vassiliev a Rudolf Nureyev, alcuni dei quali convocati anche in veste di coreografi. Significativo, negli ultimi anni, il contributo di Roland Petit, ancora presente in repertorio con Pipistrello e con Duke Ellington ballet. Dal dicembre del 2002 la Compagnia è diretta da Elisabetta Terabust, succeduta a Luciano Cannito. Insieme agli allestimenti di grandi classici del balletto come Giselle, Il lago dei cigni e Lo schiaccianoci, affidati alle versioni del coreografo Derek Deane, la compagnia ha avuto il privilegio di avere come ospiti étoiles del calibro di Roberto Bolle, Svetlana Zakharova, Eleonora Abbagnato, Manuel Legris. 

Elisabetta Terabust 
Dopo aver frequentato la Scuola di Ballo del Teatro dell'Opera di Roma sotto la guida di Attilia Radice, Elisabetta Terabust entra a far parte del Corpo di Ballo, diventandone “prima ballerina” nel 1966 ed étoile nel 1972. Si perfeziona con Zarko Prebil e con Erik Bruhn, che la avvia al grande repertorio e con il quale interpreta i pas de deux da Romeo e Giulietta, Infiorata a Genzano e Giselle, cui seguono i balletti Lo schiaccianoci e Cenerentola, oltre ad alcune creazioni di Aurel Milloss tra cui Estri di Petrassi. Nel 1973 si trasferisce a Londra dove inizia il suo rapporto di collaborazione, divenuto negli anni sempre più stabile, con il London Festival Ballet, interpretando alcuni dei principali ruoli del repertorio classico, come Il lago dei cigni e La Bella addormentata, oltre ad alcune creazioni di Glen Tetley quali Greening e Sphinx, portate in tournée anche in Italia. Svolge un'intensa attività di ballerina all'estero, aprendo i suoi orizzonti artistici con coreografi come Roland Petit, che crea per lei un’innovativa versione dello Schiaccianoci e le affida ruoli importanti in molti balletti di repertorio della sua compagnia quali Le loup, Notre Dame de Paris, Coppélia. Dopo Erik Bruhn, con un altro grande ballerino danese, Peter Schaufuss, si perfeziona nello stile Bournonville, di cui diventa una delle interpreti italiane più apprezzate. Per lei il National Ballet of Canada allestisce il balletto Napoli (poi ripreso al Teatro di San Carlo nella stagione '88-‘89) con coreografia di Peter Schaufuss da Bournonville, in cui interpreta il ruolo di Teresina, e La sylphide, entrata definitivamente nel suo repertorio ed in seguito ripresa dal Comunale di Firenze. Il Teatro alla Scala di Milano la invita per interpretare Giselle e il Metropolitan di New York per Romeo e Giulietta di Nureyev. Ballerina versatile, attratta in particolare da coreografi contemporanei quali Tetley, Moreland, MacMillan, Elisabetta Terabust danza anche molti balletti di Balanchine (Agon, Apollon musagète, Allegro brillante, Čajkovskij pas de deux, La sonnambula), alcuni dei quali con Aterballetto. È spesso ospite della compagnia reggiana diretta da Amedeo Amodio, del quale oltre a Psiche a Manhattan, creato per lei, interpreta Ricercare a nove movimenti, L’après-midi d'un faune, Romeo e Giulietta e Lo schiaccianoci. Danza con i più grandi ballerini del nostro tempo, da Rudolf Nureyev a Erik Bruhn, da Paolo Bortoluzzi a Peter Schaufuss a Patrice Bart, oltre ai primi ballerini del London Festival Ballett, come Jay Jolley, e dell'Opéra di Parigi, come Patrick Dupond, con il quale danza Lo schiaccianoci nella versione di Polyakov al Teatro Comunale di Firenze. Tra le sue interpretazioni si ricordano due creazioni di Roland Petit, Charlot danse avec nous (1991) con il Ballet National de Marseille e La valse triste ou le retour des cygnes (1992), rappresentato per la prima volta al Teatro dell'Opera di Roma. Per quattro anni dirige il Corpo di Ballo del Teatro alla Scala di Milano, mantenendo nel frattempo anche la direzione artistica della Scuola di Ballo dell'Opera di Roma, dove rientra come direttrice nel '97. Dal 2000 al 2002 è direttore di MaggioDanza, la compagnia di ballo del Maggio Musicale Fiorentino. Attualmente dirige il Corpo di Ballo del Teatro di San Carlo di Napoli.

Derek Deane

Formatosi alla Scuola del Royal Ballet di Londra, entra a far parte della compagnia nel 1972. Nel 1980 viene nominato primo ballerino e ricopre i ruoli principali nei balletti di repertorio ottocentesco e in quelli dei grandi coreografi del Novecento, Ashton, Balanchine, MacMillan e altri. Lascia il Royal Ballet nel 1989, dopo aver creato numerosi balletti per la compagnia, così come per il Birmingham Royal Ballet. Alla fine del 1990 diventa assistente alla direzione del Corpo di Ballo del Teatro dell'Opera di Roma e coreografo residente. Da allora Deane mette in scena e coreografa produzioni in tutta Italia, creando inoltre balletti negli USA, Francia, Giappone, Australia e Sud Africa. Nella primavera del 1993 è nominato direttore artistico dell'English National Ballet e dell'English National Ballet School, e rimonta grandi balletti del repertorio tra cui Il lago dei cigni, Romeo e Giulietta, Giselle, Paquita. La sua coreografia originale Impromptu, creata per il Royal Ballet diventa nel 1995, il soggetto di un documentario televisivo prodotto dalla BBC. Il suo Lago dei cigni, che debutta alla Royal Albert Hall nel 1997, riceve due nomination al Laurence Olivier Awards nel 1998. La produzione è riallestita nel 1999 e viene applaudita da oltre 250.000 persone in tutto il mondo, nel corso di una tournée che raggiunge i teatri di Hong Kong, Sydney, Melbourne, Adelaide e Brisbane.

Nel 2000, al termine de La Bella addormentata alla Royal Albert Hall, la Regina Elisabetta lo investe dell'onoreficenza di Ufficiale dell'Impero Britannico per il contributo reso alla danza. .

Nel 2003 rimonta per il Teatro di San Carlo Romeo e Giulietta, nella versione coreografica di MacMillan, poi Lo schiaccianoci in scena al Teatro Politeama durante le feste di Natale. Nel 2004 rimonta, sempre per il Teatro di San Carlo, Il regno delle ombre da La bayadère.
Roberto Bolle 
Nato a Casale Monferrato, Roberto Bolle è entrato giovanissimo alla Scuola di Ballo del Teatro alla Scala; il primo a notare il suo talento è stato Rudolf Nureyev, che lo ha scelto per interpretare il ruolo di Tadzio nel balletto Morte a Venezia. Nel 1996, appena due anni dopo il suo ingresso nel balletto scaligero, alla fine di un suo spettacolo di Romeo e Giulietta, viene nominato “primo ballerino” dall’allora direttrice del Ballo, Elisabetta Terabust.

Da quel momento è protagonista di balletti classici e contemporanei come La Bella addormentata, Cenerentola e Don Chisciotte (Nureyev), Il lago dei cigni (Nureyev-Dowell-Deane-Bourmeister), Lo schiaccianoci (Wright-Hynd-Deane-Bart), La bayadère (Makarova), Études (Lander), Excelsior (Dell’Ara), Giselle (anche nella nuova versione di Sylvie Guillem), Spectre de la rose, La sylphide, L’histoire de Manon, Romeo e Giulietta (MacMillan-Deane), Onegin (Cranko), Notre-Dame de Paris (Petit), La vedova allegra (Hynd), Ondine, Rendez-vous e Thaïs (Ashton), In the middle somewhat elevated (Forsythe), Tre preludi (Stevenson). Molti anche i ruoli neoclassici: in Agon, Čajkovskij pas de deux ma soprattutto Apollon musagète, che gli ha permesso di ottenere una candidatura al Premio “Benois de la danse”.

Dal 1996 si è intensificata la sua carriera internazionale. Ha danzato con il Royal Ballet, il Balletto Nazionale Canadese, il Balletto di Stoccarda, il Balletto Nazionale Finlandese, la Staatsoper di Berlino, il Teatro dell’Opera di Vienna, la Staatsoper di Dresda, Il Teatro dell’Opera di Monaco di Baviera, il Wiesbaden Festival, l’8° e il 9° Festival Internazionale di Balletto a Tokyo, il Tokyo Ballet, l’Opera di Roma, il San Carlo di Napoli, il Teatro Comunale di Firenze.

Derek Deane, direttore dell’English National Ballet, ha creato per lui due produzioni: Il lago dei cigni e Romeo e Giulietta, entrambe rappresentate alla Royal Albert Hall di Londra.

In occasione del 10° anniversario dell’Opera del Cairo, ha partecipato ad una spettacolare Aida alle piramidi di Giza e successivamente all’Arena di Verona, per una nuova versione dell’opera trasmessa in mondovisione.

Dal dicembre ’98 è Artista Ospite Residente del Teatro alla Scala.

Nell’ottobre del 2000 ha inaugurato la stagione del Covent Garden di Londra con Il lago dei cigni nella versione di Anthony Dowell e nel novembre è stato invitato al Bol’šoj per celebrare il 75° anniversario di Maija Plisetskaja alla presenza del Presidente Putin.

Nel giugno 2002, in occasione del Giubileo, ha danzato a Buckingham Palace al cospetto della Regina d’Inghilterra: l’evento è stato ripreso in diretta dalla BBC e trasmesso in tutti i paesi del Commonwealth. Nell’ottobre del 2002 al Teatro Bol’šoj di Mosca, è stato protagonista con Alessandra Ferri del Romeo e Giulietta di Kenneth MacMillan, nel corso della tournée del Balletto della Scala di Milano. Nel 2003, in occasione dei festeggiamenti per i 300 anni di San Pietroburgo, ha danzato Il lago dei cigni, ancora con il Royal Ballet, al Teatro Mariinskij. E subito dopo, per il ritorno del Fauno Danzante a Mazara del Vallo, ha danzato L’après-midi d’un faune di Amedeo Amodio.

Nella stagione 2003/2004 gli viene riconosciuto il titolo di Etoile del Teatro alla Scala. Nel febbraio del 2004 ha danzato trionfalmente al Teatro degli Arcimboldi di Milano ne L’histoire de Manon, per la prima volta accanto ad Alessandra Ferri. Nel mese di marzo è apparso in mondovisione al Festival di San Remo, danzando L’Uccello di fuoco, un assolo appositamente creato per lui da Renato Zanella. Invitato al Teatro Mariinskij di San Pietroburgo nell’ambito del III Festival Internazionale del Balletto, Roberto Bolle ha danzato il ruolo del Cavalier Des Grieux ne L’histoire de Manon ed è stato inoltre tra i protagonisti del Gala finale danzando il pas de deux dal Ballo Excelsior e Summer di James Kudelka. 

Il 1° Aprile 2004 ha balla to al cospetto di Sua Santità Giovanni Paolo II sul sagrato di Piazza San Pietro, in occasione della giornata della Gioventù. Nel mese di maggio è stato invitato all’Opéra di Parigi, per il balletto Don Chisciotte, e in dicembre per La Bella addormentata. In occasione dell’inaugurazione della Scala di Milano dopo il restauro ha danzato accanto ad Alessandra Ferri nel balletto dell’opera Europa riconosciuta. Nel Piermarini restaurato Bolle ha danzato anche nel Galà di stelle di fine anno e, nell’aprile 2005, in Giselle, accanto a Svetlana Zakharova. Nel marzo 2005 Roberto Bolle è stato invitato a danzare Apollon musagète al Teatro Mariinskij di San Pietroburgo, in occasione del IV Festival Internazionale del Balletto. Nel dicembre 2005 è stato interprete al Covent Garden di Londra, accanto a Darcey Bussell, del revival di Sylvia, nella versione di Frederick Ashton, trasmesso a Natale dalla BBC. Nel febbraio di quest’anno è stato protagonista della cerimonia di apertura dei Giochi Olimpici invernali Torino 2006, con una coreografia creata per lui da Enzo Cosimi.
Fra le sue numerose partners: Altynai Asylmuratova, Darcey Bussell, Lisa-Marie Cullum, Viviana Durante, Alessandra Ferri, Carla Fracci, Isabelle Guérin, Sylvie Guillem, Greta Hodgkinson, Margareth Illmann, Susan Jaffe, Lucia Lacarra, Agnès Letestu, Marianela Nuñez, Elena Pankova, Lisa Pavane, Darja Pavlenko, Laetitia Pujol, Tamara Rojo, Polina Semionova, Diana Višnëva, Zenaida Yanowsky, Svetlana Zacharova.

Numerosi i premi ricevuti: nel 1995 ha conseguito sia il Premio “Danza e Danza” che il Premio “Positano” quale giovane promessa della danza italiana. Nel ’99, nella Sala Promoteca del Campidoglio a Roma, gli viene assegnato il Premio “Gino Tani” per aver contribuito con la sua attività a diffondere attraverso il linguaggio del corpo e dell’anima i valori della danza e del movimento. L’anno successivo gli viene conferito in Piazza della Signoria a Firenze il Premio “Galileo 2000” con la consegna del “Pentagramma d’oro”. Riceve inoltre il Premio “Danza e Danza 2001”, il Premio “Barocco 2001” e il Premio “Positano 2001” per l’attività internazionale degli ultimi  anni. Dal 1999 è “Ambasciatore di buona volontà” per l’UNICEF.

sabato 21 ottobre ore 20.30 turno A
domenica 22 ottobre ore 15.30 turno B

Galà Svetlana Zakharova
Prima assoluta
Divertissement
Coreografie Autori vari
Musiche Autori vari
Carmen Suite

Coreografia ALBERTO ALONSO
Libretto Alberto Alonso
dalla novella di Prosper Mérimée
Musica Rodion Ščedrin
da Georges Bizet
Scene e costumi Boris Messerer
Svetlana Zakharova

Svetlana Zakharova è nata a Lutsk, in Ucraina, il 10 giugno 1979. A sei anni inizia a frequentare la scuola di ballo locale, dove studia le danze popolari. A dieci anni entra alla Scuola Coreografica di Kiev dove ha come insegnante Valerja Sulegina.

Nel 1995, dopo aver terminato i sei anni di corso alla Scuola di Kiev, partecipa al Concorso Internazionale per giovani ballerini di San Pietroburgo. Vince il secondo premio interpretando il ruolo della Principessa Florina nel pas de deux da La Bella addormentata di Čajkovskij, la variazione da Čajkovskij pas de deux di Balanchine e la prima variazione di Paquita. 

Dopo il concorso è ammessa alla prestigiosa Accademia di Ballo Vaganova di San Pietroburgo. Invece di entrare, come previsto, al secondo anno di studi, viene iscritta direttamente all’ultimo corso, nella classe di Elena Evteeva, la famosa ballerina del Balletto Kirov. Ancora allieva dell’Accademia Vaganova, sul palcoscenico del Teatro Mariinskij interpreta L’Atto delle Ombre da La bayadère, Maša ne Lo schiaccianoci, la Regina delle Driadi in Don Chisciotte. Nel giugno 1996 si diploma dall’Accademia di Ballo Vaganova interpretando il Čajkovskij pas de deux di Balanchine. Entra subito a far parte del Balletto del Teatro Mariinskij di San Pietroburgo. Ha 17 anni. Un anno dopo viene promossa “prima ballerina”. 

Nella compagnia del Teatro Mariinskij lavora con Ol’ga Moiseeva, che ben presto diventa una figura chiave per la sua evoluzione artistica.

Svetlana Zakharova si distingue presto come una delle giovani ballerine di maggior talento della compagnia pietroburghese. Nei sette anni in cui rimane al Mariinskij danza la maggior parte dei ruoli principali del repertorio della compagnia: dai grandi balletti ottocenteschi (Giselle, Il lago dei cigni, La bella addormentata, La bayadère, Le corsaire Don Chisciotte, Paquita grand pas), ai classici dell’epoca sovietica (La fontana di Bachčisaraj di Zacharov, Romeo e Giulietta di Lavrovskij) ai titoli del Novecento acquisiti dalla compagnia negli ultimi anni (Shéhérazade di Fokin, Serenade, Symphony in C, Apollo e Jewels di Balanchine, Études di Lander, Manon di MacMillan, Now and Then di Neumeier).

Nel 1999 riceve il premio “Golden Mask” come migliore interpretazione femminile per Serenade di Balanchine e nel 2000 per la sua interpretazione di Aurora ne La Bella addormentata. È candidata allo stesso premio anche nel 1998 per Giselle e nel 2002 per Now and Then.

Svetlana Zakharova partecipa alle grandi tournées del Balletto Mariinskij e dal 1999 è artista ospite delle maggiori compagnie del mondo, tra le quali il New York City Ballet, l’American Ballet Theatre, il Ballet de l’Opéra de Paris, il Corpo di Ballo del Teatro alla Scala di Milano, l’English National Ballet, il New National Theatre Ballet di Tokyo. 

Nell’ottobre 2003 inizia a ballare come “prima ballerina” con il Balletto del Teatro Bol’šoj di Mosca. Al Teatro Bol’šoj ha come maître Ljudmila Semenjaka, la famosa ballerina. Intanto il suo repertorio si arricchisce di nuovi ruoli e titoli: La fille du Pharaon nella ricostruzione di Lacotte, Giselle nelle versioni coreografiche di Vasil’ev e Grigorovič; Il lago dei cigni, La Bella addormentata, La bayadère e Rajmonda di Grigorovič, Sogno di una notte di mezz’estate di Neumeier, In the middle somewhat elevated di Forsythe, Carmen di Alonso.

Dal 6 giugno 2005 Svetlana Zakharova è Artista Emerito di Russia. 

Svetlana Zakharova è stata insignita dei seguenti riconoscimenti: Secondo premio al Concorso Internazionale per giovani ballerini di San Pietroburgo, Premio speciale “Our Hope” della Baltika di San Pietroburgo (1997), “Golden Mask” per la sua interpretazione di Serenade (1999), “Golden Mask” per la sua interpretazione de La Bella addormentata (2000), Premio speciale “People of Our City” per il suo contributo alla danza (2001). - Premio “Danza&Danza” (2002), “Benois de la Danse” per la sua interpretazione in Sogno di una notte di mezz’estate (2005). 

venerdì 27 ottobre ore 20.30 turno A
sabato 28 ottobre ore 20.30 turno B

Sotto la Presidenza di S.A.R. la Principessa di Hannover

Les Ballets de Monte-Carlo
Coreografo - Direttore  Jean-Christophe Maillot
La Belle
Coreografia JEAN-CHRISTOPHE MAILLOT
Musica Pëtr Il’ič Čajkovskij
Scene Ernest Pignon-Ernest
Costumi Philippe Guillotel
Luci Dominique Drillot
Morale della fiaba

Attendere qualche tempo pur di avere un marito
ricco, ben fatto e dolce,
è cosa assai naturale,
ma ad aspettare cento anni e per di più nel sonno,
beh, non si troverebbe più fanciulla oggi
che dormisse così tranquillamente.

La fiaba ci vuole ancora dire
che spesso i piacevoli nodi dell'imene
non sono meno gustosi per essere stati attesi a lungo
e che nulla si perde nell'attesa.

Ma le donne aspirano
alla fede coniugale con tanto ardore
che non ho la forza né il coraggio
di predicar loro questa morale.

Dalla fiaba La Bella addormentata nel bosco di Charles Perrault

“A forza di ricordare soltanto la visione edulcorata della Bella addormentata nel bosco, compresa quella di Walt Disney, anch'essa ampiamente nutrita dal balletto di Petipa, il carattere potentemente carnale della fiaba di Perrault è stato in gran parte cancellato.

Perché in questa storia è soltanto questione di carne, cosa di cui l'autore non fa mistero. È sufficiente leggere la morale della storia (riportata più sopra) per convincersene. Ma l'inconscio culturale collettivo ha completamente occultato questo aspetto. Lo stesso ha fatto per tutto ciò che attiene alla dimensione complessa fino alla nevrosi del racconto originale.
È attraverso questi due prismi, non deformanti al momento della genesi della storia, che bisogna vedere la rilettura che Jean-Christophe Maillot realizza della partitura di Čajkovskij e del balletto.”

Philippe Verrièle
Prima rappresentazione: 27 dicembre 2001 al Grimaldi Forum di Monaco con l'Orchestra Filarmonica di Monte-Carlo sotto la direzione di Nicolas Brochot 

La Belle di Jean-Christophe Maillot ha ottenuto il premio Nižinskij come migliore produzione coreografica 2001 nell’ambito del Monaco Dance Forum (dicembre 2002) e il premio “Danza&Danza” come migliore spettacolo 2002 conferito dalla critica italiana.

Les Ballets de Monte-Carlo

“La tradizione della danza a Monaco non ha significato se non si ricorda prima di tutto che essa è tradizione della modernità. Non è la nostalgia per un passato remoto. Essa è una totale forma di ascolto di forme nuove”. 

S.A.R. la Principessa di Hannover

È per rispondere a questa nuova attesa che nel 1993, S.A.R. la Principessa di Hannover nomina a capo de Les Ballets de Monte-Carlo, Jean-Christophe Maillot. Forte dell’esperienza di ballerino acquisita con Rosella Hightower e con John Neumeier, già coreografo e direttore del Centro Coreografico Nazionale di Tours, Jean-Christophe Maillot rappresenta una svolta per la compagnia monegasca. In poche stagioni costruisce un repertorio originale intorno alle proprie creazioni, affiancando i grandi maestri dell'astrazione americana come Lucinda Childs, Karole Armitage, William Forsythe a coreografi europei quali Jacopo Godani, Nacho Duato, Sidi-Larbi Cherkaoui.

La ricerca coreografica di Jean-Christophe Maillot s'impone in opere come Dov’e la luna, Recto-Verso, Vers un pays sage, Entrelacs, Opus 40, Men’s dance, D’une rive à l’autre, Miniatures, così come nelle sue riletture di grandi classici senza tempo quali Romeo e Giulietta, Lo schiaccianoci, Cenerentola e La Belle. 

Alle sue opere hanno collaborato artisti quali George Condo, Ernest Pignon Ernest, Philippe Favier, Dominique Drillot, compositori come Yan Maresz, Andrea Cera, Ivan Fedele, Ramon Lazkano, Martin Matalon, Gérard Pesson, Marc Ducret, creatori di costumi come Jérôme  Kaplan e Philippe Guillotel.

Decisamente rivolto verso l'avvenire e le nuove tecnologie, il coreografo fa anche ricorso a fotografi e cineasti quali Ange Leccia e Gilles Delmas.

In tour per una parte dell'anno, la compagnia, composta da cinquanta ballerini, è presente dal 1993 sulle grandi scene internazionali, contribuendo in tal modo a far conoscere nel mondo l’arte del Principato.

Jean-Christophe Maillot

Nato nel 1960, Jean-Christophe Maillot studia danza e pianoforte al Conservatorio Nazionale Regionale di Tours, sua città natale, e frequenta in seguito l’École International de danse di Rossella Hightower a Cannes. Prosegue i suoi studi fino a vincere, nel 1977, il “Prix de Lausanne”. 

Nel 1978 viene chiamato da John Neumeier ad entrare a far parte del Balletto di Amburgo dove interpreterà, come solista, alcune delle principali creazioni del coreografo americano. Un incidente pone fine prematuramente alla sua carriera di ballerino.

Nel 1983 Maillot rientra nella sua città natale e viene nominato coreografo e direttore del Ballet du Grand Théâtre di Tours, che diverrà successivamente Centro Coreografico Nazionale. Per questa compagnia creerà una ventina di balletti. Contemporaneamente, nel 1985, fonda il Festival Le Chorégraphique.

Nel 1986 viene invitato a Monaco, dove crea per Les Ballets de Monte-Carlo Les adieux e nell’aprile 1987, Le mandarin merveilleux, che ottiene grandi consensi di pubblico e di critica. In quello stesso anno è con L’enfant et les sortilèges che Maillot si afferma definitivamente nella compagnia monegasca. Diventa consigliere artistico per la stagione 1992-1993, e viene successivamente nominato, da S.A.R. la Principessa di Hannover, direttore-coreografo de Les Ballets de Monte-Carlo. Il suo arrivo alla direzione dà alla compagnia un nuovo impulso e permette ai suoi cinquanta ballerini di raggiungere i massimi livelli di maturità e di eccellenza.

Crea Bêtes noires (1993), Home sweet home e Dov'è la luna (1994), Ubuhuha, (1995), Vers un pays sage (1995), Giulietta e Romeo (1996), Recto Verso (1997), L’île (1998), Cenerentola, Caisse-noisette e Circuì (1999), Opus 40, Entrelacs (2000), Œil pour oeil e La Belle (2001), Men’s dance (2002), D’une rive à l’autre (2003), Noces (2003) e Miniatures (2004).

La sua ricerca dà vita ad un nuovo linguaggio, che gli permette sia di rileggere con personalità i grandi titoli classici che di appropriarsi agevolmente della danza astratta. 

Votato alla crescita della sua compagnia e aperto a nuove forme di scrittura coreografica, Maillot arricchisce il repertorio de Les Ballets de Monte-Carlo invitando ogni anno coreografi affermati ed emergenti.

Impegnato con egual slancio sia nel ruolo di direttore che di coreografo, Maillot punta su una rosa di ballerini dalle personalità forti e diversificate, dotati di grande versatilità. 

Nel 2000 ha istituito il Monaco Dance Forum, una vetrina internazionale dell’arte coreutica che si propone di essere per il mondo della danza ciò che il Festival di Cannes rappresenta per il cinema. Fiore all'occhiello della manifestazione è il “Premio Nižinskij”, ideato da Maillot per rendere omaggio ad artisti di talento in via di affermazione.

La grande importanza assegnata alle tournées della compagnia ha contribuito a rendere Maillot uno dei coreografi francesi più rappresentati all'estero: Londra, Parigi, New York, Madrid, Lisbona, Seul, Hong Kong, Il Cairo, San Paolo, Rio de Janeiro, Bruxelles, Tokio, Città del Messico, Shanghai, Pechino.

Jean-Christophe Maillot è Ufficiale dell'Ordine del Merito Culturale del Principato di Monaco, Cavaliere dell’Ordine delle Arti e delle Lettere, Cavaliere della Legion d'Onore. Il 17 novembre 2005 è stato nominato Cavaliere dell’Ordine di San Carlo da S.A.S. il Principe Alberto di Monaco.
giovedì 2 novembre ore 20.30 turno A
venerdì 3 novembre ore 20.30 turno B

Les Ballets Trockadero de Monte Carlo
Direttore artistico Tory Dobrin

Il lago dei cigni (atto II)
Coreografia originale LEV IVANOVIČ IVANOV
riadattata da TRUITTI GASPARINETTI
Musica Pëtr Il’ič Čajkovskij
Costumi Mike Gonzales
Luci Kip Marsh
Scene Clio Young

Pas de deux o assolo

a sorpresa
Pas de quatre
Coreografia ANTON DOLIN
Musica Cesare Pugni
Costumi Mike Gonzales

La morte del cigno
Coreografia MICHAIL FOKIN
Musica Camille Saint-Saëns
Costumi Mike Gonzales

Paquita
Coreografia originale MARIUS PETIPA
riadattata da ELENA KUNIKOVA
Musica Ludwig Minkus
Costumi Mike Gonzales
Luci Kip Marsh
Il lago dei cigni Atto II
Prendendo ispirazione dal magico regno dei cigni, questa fantasmagoria elegiaca di variazioni e di insiemi, di linee e di musica, è il lavoro griffe de Les Ballets Trockadero de Monte Carlo.
La storia di Odette, la bellissima principessa trasformata in cigno dallo stregone malvagio e salvata dall’amore del Principe Sigfrido, non era un tema così inusuale quando Čajkovskij scrisse il balletto nel 1877. La metamorfosi di mortali in uccelli, e viceversa, è un tema frequente del folklore russo.
Il lago dei cigni originale che debuttò al Teatro Bol’šoj di Mosca non ebbe successo; fu solamente due anni dopo la morte di Čajkovskij – avvenuta nel 1893 - che il Balletto del Teatro Mariinskij produsse la versione a noi pervenuta.

Balletto forse più famoso al mondo, anche nella parodistica versione dei Trocks Il lago dei cigni deve il suo sublime incanto al misterioso patetismo dell’eroina, nel quadro affascinante della Russia imperiale del XIX secolo.

Pas de quatre 
Fu di Benjamin Lumley, amministratore del Teatro di Sua Maestà, l’idea di allestire un Grand divertissement mettendo insieme le quattro più grandi ballerine dell’età romantica.

Grazie ad un’abilissima diplomazia, Lumley riuscì a radunare a Londra le divine, non senza innescare tuttavia qualche diatriba artistica. Una di queste riguardava a chi spettasse l’onore dell’ultima variazione, con la quale ognuna voleva affermare la propria supremazia.

Col dovuto tatto, Lumley la offrì alla maggiore d’età, Maria Taglioni. Si dice che costei fosse ancora in piedi a raccogliere gli applausi quando le tre più giovani compagne stavano umilmente uscendo di scena.

Finalmente il Galà divertissement andò in scena: era il 26 giugno 1845. 

La coreografia fu creata da Jules Pierrot, che sfruttò le doti di ciascuna ballerina: della Grahn la vivacità, della Grisi l’espressività, della Cerrito la civetteria e della Taglioni il mistero etereo. Un burlone inglese paragonò il compito del coreografo a quello di un domatore di leoni e di tigri, che doveva insegnare loro a ballare il valzer in una gabbia. 

Il Pas de quatre originale venne danzato solamente quattro volte (la Regina Vittoria e il Principe Alberto assistettero alla terza replica), ma servì da modello per tanti successivi balletti accademici dall’andamento astratto.

Oggi sopravvive come una delle evocazioni più affascinanti del balletto romantico di metà Ottocento, tanto da essere ripreso anche dai ballerini dei Ballets Trockadero.

La morte del cigno

Nel 1905, quando Fokin creò questo assolo per Anna Pavlova, forse non immaginava che sarebbe diventato il cammeo simbolo della ballerina russa, nonché il proprio balletto più famoso.

Les Ballets Trockadero offrono la propria distintiva visione della fine del volatile.

Paquita 
Paquita è un superbo esempio dello stile francese, così come fu esportato a San Pietroburgo alla fine del XIX secolo. Dopo aver debuttato all’Opéra di Parigi nel 1846, il balletto venne riallestito da Marius Petipa in Russia l’anno seguente. Paquita era all’origine un balletto-pantomima in due atti, con coreografia del maître de ballet Joseph Mazilier e musica di Ernest Deldevez. La vicenda, dal soggetto spagnolo, vedeva la ballerina Carlotta Grisi nella parte di una fanciulla, rapita da bambina dagli zingari, che salva da morte certa un giovane e affascinante ufficiale. In Russia Petipa commissionò a Ludwig Minkus - il compositore di Don Chisciotte e La bayadère – l’aggiunta di altre sezioni musicali, in modo da poter inserire nel balletto di Mazilier un brillante divertissement. Si deve dunque a Petipa la coreografia del Pas de trois e del Grand pas, gli unici brani sopravvissuti dal XIX secolo ad oggi, tuttora nel repertorio del Balletto del Teatro Mariinskij. Banco di prova di tecnica e virtuosismo, con il divertissement da Paquita non potevano non misurarsi i Trockadero.
Les Ballets Trockadero de Monte Carlo
Fondati nel 1974 da un gruppo di ballerini che si divertono a mettere in scena in forma di parodia en travesti il balletto classico tradizionale, Les Ballets Trockadero de Monte Carlo presentano i loro primi spettacoli a Broadway. I Trocks, come vengono affettuosamente chiamati, raccolgono molto presto il consenso del pubblico e il plauso della critica, a cominciare dal New Yorker, dal New York Times e dal The Village Choice.

Il loro approccio parodistico al balletto, unito alle eccellenti abilità tecniche dei ballerini en travesti, non viene notato solo negli Stati Uniti. Articoli ed interviste appaiono anche su Variety, Oui, The London Daily Telegraph, mentre le foto di Richard Avedon su Vogue rendono celebre la compagnia a livello internazionale.

La stagione 1975-‘76 segna la piena crescita professionale della compagnia. Les Ballets Trockadero de Monte-Carlo vengono inseriti nel “National endowment for the arts touring program” e assumono a tempo pieno un maître de ballet per la classe e le prove quotidiane. Segue un lungo tour negli USA e in Canada e fortunate tournée internazionali che portano la compagnia sui palcoscenici dei massimi teatri. Fin dagli esordi i Trocks si sono affermati in tutto il mondo come un vero fenomeno e hanno partecipato ai festival di danza in Olanda, Madrid, New York, Parigi, Spoleto, Torino e Vienna. 

Sono inoltre apparsi in vari show televisivi quali Shirley MacLaine Special, Dick Cavett Show, What's My Line?, Real People, On-Stage America, con Kermit e Miss Piggy in Muppet Babies e si sono esibiti sui network nazionali giapponesi e tedeschi, così come in uno speciale di Julia Migenes per la televisione francese. Sono apparsi inoltre anche in uno special televisivo registrato nella primavera del 1998 dalla London Weekend Television per un programma dedicato all'arte intitolato The South Bank Show.

Nel 1999 la compagnia si è esibita nel programma The Egg della PBS dedicato alle arti in America (che è valso un Emmy a Christopher Noey, regista e produttore della sezione dedicata ai Trocks) e ha preso parte alla trasmissione sul mondo del balletto Omnibus della BBC condotta da Jennifer Saunders. Nel dicembre 2000 la televisione olandese, in collaborazione con quella francese e giapponese, ha registrato diverse recite dei Ballets Trockadero de Monte-Carlo alla Maison de la Danse di Lione, per la trasmissione TV e la pubblicazione e distribuzione su DVD.

Le numerose tournées dei Trocks hanno ottenuto ovunque un enorme successo di pubblico e di critica. La compagnia ha intrapreso 5 tour in Australia e Nuova Zelanda, 19 in Giappone (dove le apparizioni estive annuali sono diventate un must e dove è stato fondato anche un fan club), 8 in Sud America, 3 in Sud Africa, e 39 tour in Europa. 
Negli USA la compagnia effettua regolarmente i suoi spettacoli in 48 Stati su 50, inserita anche nel circuito dei colleges e delle università.

La compagnia si esibisce regolarmente al Teatro Metropolitan di Buenos Aires per sei settimane, al Schiller Theater di Berlino per quattro settimane, al Thalia Theater di Amburgo per tre settimane, al Peacock Theater di Londra, al Ronacher Theater di Vienna, allo State Theater di Sydney per due settimane, al Victorian Arts Center di Melbourne, allo State Theater di Johannesburg, al Teresa Careño Cultural Center di Caracas per una settimana, al Belem Cultural Center di Lisbona, alla Maison de la Danse di Lione, al Teatro Albeniz di Madrid e allo Stadsschouwberg di Amsterdam. 
Per il suo venticinquesimo anniversario, nella stagione 1999-2000, la compagnia ha organizzato dei galà che hanno visto la partecipazione della leggendaria ballerina russa Maija Plisetskaja, della ballerina del Royal Ballet Leanne Benjamin, e della star delle percussioni Evelyn Glennie. La compagnia si è anche esibita al John F. Kennedy Center a Washington D.C. e al Lincoln Center Out of Doors Festival di New York. 

Il trentesimo anniversario della compagnia, nella stagione 2003-2004, è stato dedicato ai successi del passato. I Trocks si sono esibiti una settimana a Parigi, in tour in Italia, Messico, Polonia, Portogallo, Spagna, Gran Bretagna, Stati Uniti ed Estremo Oriente (Cina, Giappone e Singapore).
La compagnia si esibisce regolarmente anche in serate di beneficenza a favore delle associazioni per la lotta all'AIDS come il DRA (Dancers Responding to AIDS), il Classical Action di New York, il Life Ball di Vienna, il Dancers for Life di Toronto e il Stonewall Gala di Londra. I Trocks hanno partecipato anche a serate di beneficenza per il Gay and Lesbian Community Centre di New York.

Recentemente la compagnia ha arricchito il proprio repertorio con l’introduzione di coreografie di Merce Cunningham, Robert La Fosse, Meg Harper, Agnes de Mille e Gary Pierce, con il riallestimento in un atto di Don Chisciotte, il balletto di Petipa perduto The little humpback horse, il pas de deux dal primo atto de La bayadère, il Flower festival Pas de deux, un revival di Stars & Stripes.
In questi trent’anni lo scopo iniziale dei Ballets Trockadero de Monte Carlo non è cambiato. La compagnia è sempre formata da ballerini (uomini) professionisti che si esibiscono in tutti gli stili di danza classica e moderna, nel pieno rispetto delle regole tecniche.

L'effetto comico nei loro spettacoli è ottenuto esagerando le manie delle ballerine e gli inevitabili incidenti, ed esasperando le caratteristiche tipiche della danza. Vedere uomini danzare in tutti i ruoli possibili - con i loro corpi pesanti che si bilanciano delicatamente sulle punte come cigni, silfidi, spiritelli acquatici o romantiche principesse - valorizza lo spirito della danza, deliziando e divertendo gli spettatori più colti così come il pubblico di neofiti.

Per il futuro, la compagnia lavora all'inserimento di nuovi balletti nel suo repertorio e si prepara ad esibirsi in altre città, Stati e nazioni, per mantenere il proprio proposito originario: divertire con la danza un pubblico il più vasto possibile.
La danza dietro le quinte

a cura di Valentina Bonelli
Per informazioni e prenotazioni

Tel. 0521 039366 Fax 0521 039331
stampa@teatroregioparma.org
ABBONAMENTI

Turno A (5 spettacoli)
Alvin Ailey® American Dance Theater


martedì 3 ottobre ore 20.30
Corpo di Ballo del Teatro di San Carlo


venerdì 13 ottobre ore 20.30
Galà Svetlana Zakharova



sabato 21 ottobre ore 20.30
Les Ballets de Monte-Carlo



venerdì 27 ottobre ore 20.30
Les Ballets Trockadero de Monte Carlo


giovedì 2 novembre ore 20.30
Turno B (5 spettacoli)
Alvin Ailey® American Dance Theater


mercoledì 4 ottobre ore 20.30
Corpo di Ballo del Teatro di San Carlo


sabato 14 ottobre ore 20.30
Galà Svetlana Zakharova



domenica 22 ottobre ore 15.30
Les Ballets de Monte-Carlo



sabato 28 ottobre ore 20.30
Les Ballets Trockadero de Monte Carlo


venerdì 3 novembre ore 20.30
FUORI ABBONAMENTO
Alvin Ailey® American Dance Theater


giovedì 5 ottobre ore 20.30
Corpo di Ballo del Teatro di San Carlo


domenica 15 ottobre ore 15.30
PREZZI






     Abbonamenti A, B  

  Biglietti
Poltrona 




Euro 180,00


Euro 45,00
Posto palco centrale



Euro 160,00


Euro 40,00

Posto palco laterale



Euro 130,00

 Euro 32,00
Galleria numerata 



Euro   40,00


Euro 10,00
Posto in piedi in galleria

 Euro   5,00

Riduzione Scuole Danza
Per le scuole di danza sono disponibili abbonamenti (per i turni A e B) e biglietti (per tutti gli spettacoli dei turni A, B e Fuori abbonamento) con una riduzione del 20% sul costo intero per posti di poltrona e palco. Per informazioni: biglietteria del Teatro Regio tel. 0521 039399. 

Riduzione Giovani

Per coloro che non hanno compiuto il ventiseiesimo anno di età sono disponibili abbonamenti (per il solo turno B) e biglietti (per tutti gli spettacoli del turno B e fuori abbonamento) con una riduzione del 20% sul costo intero per posti di poltrona e palco.

Per informazioni: biglietteria del Teatro Regio tel. 0521 039399.

ABBONAMENTI

Gli abbonati a ParmaDanza 2005 potranno esercitare il diritto di prelazione per l’acquisto dell’abbonamento a ParmaDanza 2006 da mercoledì 12 a sabato 22 aprile 2006 esclusivamente presso la biglietteria del Teatro Regio. Eventuali nuovi abbonamenti saranno posti in vendita da mercoledì 26 aprile a sabato 6 maggio 2006 presso la biglietteria del Teatro Regio di Parma. Nel primo giorno di vendita sarà possibile acquistare un massimo di due abbonamenti a persona. 

 BIGLIETTI

I biglietti per i singoli spettacoli saranno posti in vendita presso:

- la biglietteria del Teatro Regio di Parma da martedì 16 maggio 2006;
- la biglietteria on-line del Teatro Regio di Parma al sito www.teatroregioparma.org da mercoledì 17 maggio 2006.

L’acquisto on-line comporta una commissione di servizio del 12% sul costo del biglietto. 

Nel primo giorno di vendita sarà possibile acquistare alla biglietteria del Teatro Regio di Parma un massimo di due biglietti per spettacolo a persona. Si accettano richieste di prenotazioni, via fax o e-mail dall’Italia e dall’estero, solo per gruppi organizzati. I biglietti per il posto in piedi in galleria saranno messi in vendita (per un massimo di due a persona), una volta esauriti i posti a sedere, un’ora e mezza prima dell’inizio di ogni singola rappresentazione.

BIGLIETTERIA

Orari di apertura: martedí - venerdí, ore 10-14, 17-19; sabato, ore 10-13, 16-19 e un’ora e mezza precedente lo spettacolo.

In caso di spettacolo nei giorni di chiusura (domenica, lunedì, giorni festivi):ore 10-12, 17-19 e un ora e mezza precedente lo spettacolo.

Chiuso la domenica, il lunedì e i giorni festivi.

Il pagamento presso la biglietteria del Teatro Regio di Parma può essere effettuato con denaro contante in euro, con assegno circolare non trasferibile intestato a Fondazione Teatro Regio di Parma, con PagoBancomat, con carte di credito Visa, Cartasì, Diners, Mastercard, American Express.

Biglietteria del Teatro Regio di Parma

Via Garibaldi, 16/A 43100 Parma

Tel. 0521 039399 - Fax 0521 504224

biglietteria@teatroregioparma.org

www.teatroregioparma.org

Aggiornato al 7 aprile 2006






