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In oltre trent’anni di vita Bolza-
no Danza ha saputo rinnovarsi, 

facendo della capacità di adattarsi 
e di interpretare le trasformazioni 

della società il proprio punto di forza. 

Oggi Bolzano Danza è un festival di nuova generazione, 
dinamico e interattivo e radicato nella comunità e ha 
raddoppiato la propria linea di azione: alla program-
mazione di spettacoli di eccellenza al Teatro Comunale 
affianca lo sviluppo di una parallela e strutturata 
sezione di progetti per la città.

Dal 2015 il Festival ha raccolto una nuova sfida: do-
tarsi di una progettualità triennale. Dopo un primo 
percorso pluriennale dedicato al tema dell’Identità, 
nel triennio 2018-2020 le prospettive si allargano e 
l’oggetto della ricerca diventa la Città, luogo della 
contemporaneità per eccellenza.

L’esplorazione dello spazio urbano sarà ulteriormente 
valorizzata dalla presenza di un guest curator: un 
coreografo chiamato a portare il proprio sguardo 
nella sezione Outdoor. Per il 2018 il curatore ospite 
è Michele Di Stefano, Leone d’Argento alla Biennale 
di Venezia. Il suo programma, dal titolo Vedute, “ac-
cerchia” il Festival con performance ed esperienze 
immersive e dislocate.

Altre costanti caratterizzano questo nuovo triennio: 
musica dal vivo, coreografie entrate nella storia della 
danza contemporanea, coproduzioni, nuovi percorsi 
di audience engagement. Inoltre la presenza del-
la Gauthier Dance come compagnia associata del 
Festival che a Bolzano presenterà in ogni edizione 
nuove coreografie firmate dai più prestigiosi nomi 
della scena internazionale.

In questa 34esima edizione Bolzano Danza conferma 
quindi la propria identità offrendo al pubblico un‘e-
sperienza sempre più coinvolgente!

In den mehr als dreißig Jahren seines Bestehens ist 
es dem Festival Tanz Bozen gelungen, mit der Zeit 
zu gehen, und es zu seiner Stärke zu machen, sich 
den Veränderungen der Gesellschaft anzupassen 
und diese aufzunehmen. 

Heute ist Tanz Bozen ein zeitgenössisches Festival, 
dynamisch und interaktiv, lokal verortet und in der 
Gesellschaft verankert.
Der Aktionsradius des Festivals weitet sich in die-
sem Jahr: Neben hochkarätigen Aufführungen auf 
der Bühne des Stadttheaters gibt es eine Reihe von 
Performances für die und in der Stadt. 

Seit 2015 erfolgt die inhaltliche Programmgestaltung 
in einem Dreijahresrhythmus. Stand in den vergange-
nen Jahren das Thema Identität im Mittelpunkt, soll 
es in den Festivalausgaben 2018–2020 um die Stadt 
gehen, der Ort des Zeitgenössischen par excellence. 

Die Erkundung des urbanen Raumes wird durch 
die Wahl eines Guest curators verstärkt: Die Out-
door-Veranstaltungen tragen seine Handschrift.
Gastkurator 2018 ist Michele Di Stefano, Preisträ-
ger des Silbernen Löwen der Biennale in Venedig. 
Sein Programm mit dem Titel Vedute / Ansichten 
umrahmt das Festival mit performativen Projekten 
verschiedenster Art.

 Weitere Schwerpunkte im Triennium sind Auffüh-
rungen zu live vorgetragener Musik, Choreografien, 
die Geschichte geschrieben haben, Koproduktionen 
und neue Formen der Publikumsbeteiligung. 
Außerdem wird Gauthier Dance als associated com-

pany jedes Jahr neue Stücke renommierter Choreo-
grafinnen und Choreografen zeigen.

Mit dieser 34. Ausgabe bietet Tanz Bozen ein Pro-
gramm zum Entdecken und Eintauchen! 

Emanuele Masi

Direttore Artistico | Künstlerischer Leiter

Foto © Tiberio Servillo
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Sono due gli spettacoli con musica 
dal vivo a Bolzano Danza 2018, 

occasione per vedere due autori e 
modalità di concepire la creazione 
coreografica intorno e sulla musica. 
L’icona mondiale Bill T. Jones trova in 
Schubert e Mendelssohn – eseguiti 
dai Solisti dell’Orchestra Haydn – un 
rifugio consolatorio e una nuova sfida 
compositiva; il coreografo catanese 
Roberto Zappalà prova a rivendicare 
la posizione di guida della danza 
rispetto alla musica adagiandola su  
una colonna sonora live che spazia 
dall’elettronica ai Lieder romantici di 
Schubert per voce e pianoforte.

Ganz im Zeichen der Musik stehen zwei 
Performances bei Tanz Bozen 2018: 

Es sind Choreografien, die sich rund um 
die Musik oder auf die Musik aufbauend 
entwickeln und entfalten. Zu den 
Klängen von Schubert und Mendelssohn 
– gespielt von den Solisten des Haydn 
Orchesters – zeigt die internationale 
Tanzikone Bill T. Jones zum Auftakt des 
Festivals seine Choreografien, während 
in Roberto Zappalàs Choreografie die 
Musik der Bewegung folgt und eine 
untergeordnete Rolle spielt. Seine 
Klangkulisse reicht von Elektromusik bis 
hin zu Schuberts Liedern.

Intorno alla musica
Rundum Musik

La Bill T. Jones / Arnie Zane Company torna dopo anni di 
assenza al Festival Bolzano Danza con un dittico composto da 
Story/ (2013) e D-Man in the Waters (1989). Dedicato a Demian 
Acquavella, danzatore della compagnia morto di Aids, esatta-
mente come il compagno di Jones, Arnie Zane, alla fine degli 
anni Ottanta, D-Man in the Waters, sull’Ottetto per archi in mi 
bemolle maggiore op. 20 di Felix Mendelssohn è uno dei titoli 
più toccanti del repertorio di Jones, al di là che si conosca o 
no il motivo che lo anima.

Story/, su La Morte e la Fanciulla di Schubert, deriva il suo 
titolo da un altro spettacolo, Story/Time, quest’ultimo ispirato da 
Indeterminacy di John Cage: qui la composizione casuale di 
Cage cede il posto alle malinconiche note romantiche del com-
positore austriaco mantenendo però saldo il principio di una 
coreografia a sequenze predeterminate adagiate su nuova 
partitura. 

Die Bill T. Jones / Arnie Zane Company beehrt Tanz Bozen am 
Eröffnungsabend mit zwei Stücken: Story/ (2013) und D-Man in 
the Waters (1989). Letzteres entstand im Gedenken an den Tänzer 
Demian Acquavella, der Ende der 1980er Jahre, wie auch Arnie 
Zane, der Lebensgefährte von Bill T. Jones, an Aids starb. Das Stück 
entwickelt sich zu Felix Mendelssohn Bartholdys Streichoktett in 
Es-Dur, op. 20 und ist eines der ergreifendsten und berührendsten 
Stücke von Jones – unabhängig davon, ob man die Hintergründe 
seiner Entstehung kennt.

Story/ zu Schuberts Streichquartett Der Tod und das Mädchen ist 
eine Fortführung von Story/Time, das in Anlehnung an Indeterminacy  
von John Cage entstand. Die zufällige Komposition von Cage weicht 
den melancholischen Klängen von Schubert, das Prinzip einer 
Choreografie in vorgegebenen Sequenzen bleibt jedoch erhalten.

Play and Play: An Evening 
of Movement and Music

Ven | Fr 13.07. ore 21 Uhr
Teatro Comunale di Bolzano, 
Sala Grande 
Stadttheater Bozen, 
Großer Saal

Con | mit Solisti dell’Orchestra Haydn 
di Bolzano e Trento | Solisten des Haydn 
Orchesters von Bozen und Trient

Durata | Dauer ca. 95 min 
(con intervallo | mit Pause)

Story/
Coreografia | Choreografie 
Bill T. Jones, Janet Wong, Company 
Musica | Musik Franz Schubert 
Scene | Bühne Bjorn Amelan  
Costumi | Kostüme Liz Prince 
Luci | Licht Robert Wierzel  
Interpreti | Darsteller 
Vinson Fraley Jr., Barrington Hinds, 
Shane Larson, I-Ling Liu, Penda N’diaye, 
Jenna Riegel, Christina Robson, 
Carlo Antonio Villanueva, Huiwang Zang

D-Man in the Waters 
Coreografia | Choreografie Bill T. Jones  
Musica | Musik Felix Mendelssohn Bartholdy 
Costumi | Kostüme Liz Prince  
Luci | Licht Robert Wierzel  
Interpreti | Darsteller Vinson Fraley, Jr., 
Barrington Hinds, Shane Larson, 
I-Ling Liu, Penda N’diaye, Jenna Riegel, 
Christina Robson, Carlo Antonio Villanueva, 
Huiwang Zang

BILL T. JONES / ARNIE ZANE COMPANY
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INTERVISTA A BILL T. JONES

Mister Jones, ci spiega la relazione tra danza e musica 
nei due lavori che presenta al Festival? 

D-Man in the Waters fu commissionato dalla St Luke‘s 
Orchestra ed è arrivato in un momento della mia vita 
in cui avevo a che fare con la morte di Arnie, il mio 
compagno e co-fondatore della compagnia. La gioia 
espressa dalla musica orientava al futuro e di questo 
avevo bisogno in quel momento difficile. La struttura 
stessa della musica ha fornito un rauco rifugio alla nostra 
(mia e dei miei danzatori) energia emotiva e fisica. La 
musica di Story/ è invece il celeberrimo Quartetto in 
re minore di Schubert La Morte e la Fanciulla, brano 
che ho sempre amato sia nel tema che nelle variazioni 
nonché per l’intrinseca qualità febbrile. Venendo da un 
periodo di esplorazione delle nozioni di indeterminatezza 
di John Cage per lo spettacolo Story/Time nel quale 
ogni sera cambiavamo la relazione tra coreografia e 
musica, è stato per me un conforto e, al tempo stesso, 
una sfida, entrare in relazione con la meravigliosa 
musica di Schubert, pur mantenendo una struttura 
coreografica cageiana.

D-Man in the Waters è considerato uno dei suoi ca-
polavori. Cosa rappresenta per lei?

D-Man in the Waters rappresenta la travolgente 
realtà di un periodo tragico da me vissuto insieme alla 
mia compagnia e alla mia generazione. Rappresenta 
il passare del tempo e tornare ora su questo pezzo è 
un riconoscimento del fatto che abbiamo trionfato, 
che siamo sopravvissuti e stiamo guardando al futuro. 

Story/Time nasce su Indeterminacy di John Cage 
partitura legata alla composizione aleatoria, mentre 
Story/, dieci anni più tardi, usa la musica di Schu-
bert su una coreografia strutturata in sequenze. 
Ci spiega meglio come si sono fusi i due progetti? 

La coreografia è stata inizialmente creata attraverso 
la procedura casuale. Domande come ‘chi sta dan-
zando’, ‘in quale punto del palcoscenico’ e ‘quando 
esattamente’ rispondono a una lista di 35 momenti 
coreografici predeterminati che sono stati composti 
adattandoli al fraseggio, ai temi e alle ‘variazioni sul 
tema’ della musica di Schubert. Questo processo ha 
permesso di creare stati d‘animo, mini-narrazioni 
e giocosi contrappunti sulla partitura, spesso cupa, 
sebbene estatica.

“D-Man in the Waters” is not about swimming, it is 
about fleeting images with abstracted gestures and 
a peculiar style that mixes fun with the freakish.

Anna Kisselgoff, NY Times (1989)

La forza 
della Musica
Die Kraft 
der Musik

© Stephanie Berger

INTERVIEW MIT BILL T. JONES

In welcher Beziehung stehen Tanz und Musik in 
den beiden Arbeiten, die Sie bei Tanz Bozen zeigen? 

D-Man in the Waters wurde vom St. Luke‘s Orchestra in 
Auftrag gegeben. Das war zu einer Zeit, als ich den Tod 
meines Lebensgefährten Arnie, der gemeinsam mit mir 
die Kompanie gegründet hatte, verarbeitete. Die Musik 
bringt eine gewisse Zukunftshoffnung zum Ausdruck, 
und das brauchte ich damals. Schon die Struktur der 
Musik hat uns (mir und meinen Tänzern) Halt geboten.  
Für Story/ habe ich Schuberts Quartett in d-Moll Der 
Tod und das Mädchen gewählt. Ich liebe das Stück in 
seinem Thema und den Variationen. Nach einer Zeit 
der Auseinandersetzung mit John Cages Vorstellun-
gen von Unbestimmtheit für das Stück Story/Time, 
wo wir jeden Abend die Beziehung zwischen Musik 
und Choerografie veränderten, war es ein Vergnügen 
und eine Herausforderung, mich Schuberts Musik 
zu widmen, aber in der Anlage Cage beizubehalten. 

D-Man in the Waters gilt als eines Ihrer Meister-
werke. Was bedeutet es für Sie?

D-Man in the Waters repräsentiert eine Zeit und 
zugleich den Lauf der Zeit. Es steht für Aids, für diese 
tragische Zeit, die ich, meine Kompanie und meine 
Generation durchlebt haben. Dieses Stück nun wieder 
aufzunehmen, ist auch ein Zeichen des Triumphs: 
Wir haben überlebt und wir schauen in die Zukunft.

Story/Time  entstand in Anlehnung an John Cages 
Indeterminacy-Partitur, während Story/ zehn Jahre 
später zu Schuberts Musik eine in Sequenzen struk-
turierte Choreografie verwendet. Können Sie uns 
mehr darüber erzählen, wie die beiden Projekte 
zusammengeführt wurden? 

Die choreografische Partitur entstand zunächst im 
Zufallsverfahren. Fragen wie „wer tanzt“, „wo auf 
der Bühne wird getanzt“, „wann wird getanzt“ und 
„was wird getanzt“, beruhen auf einer Liste von 35 
choreografischen Angaben, die auf Schuberts Phrasen-
längen, Themen und Themenvariationen abgestimmt 
sind. Dieser Prozess ermöglichte es, Stimmungen, 
Mini-Narrative und spielerische Kontrapunkte zu 
seiner oft düsteren, wenn auch ekstatischen Partitur 
zu schaffen.

Foto © Paul B. Goode 
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PRIMA ASSOLUTA | URAUFFÜHRUNG

Liederduett 
(due episodi su 
Caino e Abele)
Mer | Mi 18.07. ore 21 Uhr
Teatro Comunale di Bolzano, 
Studio 
Stadttheater Bozen, Studio

Da un’idea di | nach einer Idee von 
Nello Calabrò, Roberto Zappalà 
Coreografia e regia | Choreografie und 
Regie Roberto Zappalà 
Musica | Musik 
Franz Schubert, Pierpaolo Cimino 
Live electronics Pierpaolo Cimino 
Luci e scene | Licht und Bühne 
Roberto Zappalà 
Interpreti | Darsteller Adriano Coletta, 
Filippo Domini, Gaetano Montecasino, 
Fernando Roldan Ferrer

Pianista | Pianist Luca Ballerini 
Controtenore | Countertenor 
Riccardo Angelo Strano

Durata | Dauer ca. 90 min

In coproduzione con 
In Koproduktion mit 
Bolzano Danza - Tanz Bozen 
In collaborazione con 
In Zusammenarbeit mit 
Korzo, Festival MilanOltre

Coreografo profondamente musicale, Roberto Zappalà con 
disinvoltura si rivolge, di produzione in produzione, a diverse 
fonti sonore spaziando dal grande repertorio classico - Nona 
di Beethoven, Romeo e Giulietta di Prokof’ev, i Madrigali di 
Claudio Monteverdi, Johannes Brahms - ai Pink Floyd e a Nick 
Cave fino alle influenze folk del marranzano, strumento tipico 
della tradizione siciliana. La sua nuova creazione, in prima 
assoluta al Festival, vive di una doppia anima musicale: in 
Liederduett si incontrano live la musica elettronica e i Lie-
der di Schubert. Il titolo rimanda sia ai componimenti vocali 
tedeschi, sia (nella pronuncia inglese) alla figura del leader, 
colui che guida, e in questo pezzo, per Zappalà, il leader è la 
Danza. Due duetti in cui i corpi in scena si muovono come se 
cantassero...

Roberto Zappalà arbeitet als Choreograf gerne mit musikalischen 
Effekten: Zwanglos wechselt er in seinen Stücken den Musikstil, 
von Beethovens Neunter, Prokofjews Romeo und Julia, Claudio 
Monteverdis Madrigali und Johannes Brahms über Pink Floyd und 
Nick Cave bis hin zu den Klängen der sizilianischen Maultrommel. 
Seine jüngste Arbeit, die in Bozen uraufgeführt wird, vereint zwei 
ganz unterschiedliche musikalische Stile: In Liederduett trifft 
elektronische Musik auf Schuberts Lieder. Der Titel Liederduett 
bezieht sich dabei sowohl auf die deutschen Lieder als auch auf 
die Figur des Anführers, des „Leaders“. Für Zappalà wird der Tanz 
zum Leiter, zum Anführer, zum bestimmenden Element. „In beiden 
Duetten bewegen sich die Körper auf der Bühne, als würden sie 
singen,“ erklärt der Choreograf.

COMPAGNIA ZAPPALÀ DANZA

ARTIST TALK / ROBERTO ZAPPALÀ

Mer | Mi 18.07. ore 22.40 Uhr
Teatro Comunale | Stadttheater Foto © Serena Nicoletti 

INTERVISTA A ROBERTO ZAPPALÀ

Zappalà, qual è il suo rapporto con la partitura musicale in ge-
nerale e in questa nuova produzione? 

Concepisco la musica come colonna sonora alla danza. La musica 
ha un ruolo fondamentale nel restituire esplicite suggestioni allo 
spettacolo, ma non parto da essa per comporre una coreografia. In 
questo nuovo progetto porto all’estrema conseguenza il concetto 
di indipendenza della coreografia dalla musica. Liederduett sarà 
la fusione, con rimaneggiamento, di due creazioni recenti intitolate 
rispettivamente Corpo a Corpo e Come le Ali nate su tutt’altre 
musiche. È una sfida: voglio dimostrare come il cambio di musica 
muti il punto di vista dello spettatore, non l’assunto coreografico.

Quindi non dobbiamo aspettarci un riferimento ai testi dei Lieder 
di Schubert scelti come colonna sonora di una parte del lavoro? 

Esatto. Ho utilizzato i lieder come canzoni ‘leggere’ di una precisa 
epoca. Non intendo fare riferimenti ai testi che contengono. I lieder 
sono stati scelti secondo un gusto personale, per gradevolezza, 
di concerto con gli interpreti: il pianista e il controtenore per cui 
sono stati trascritti. 

La narrazione viene semmai da uno spunto biblico: la vicenda 
di Caino e Abele. Per indagare che cosa esattamente? 

Liederduett è l’ultima tappa di un progetto articolato in più spet-
tacoli intitolato Transiti Humanitatis nel quale ho indagato la figura 
di Eva (senza Adamo, però), l’Umanità nel suo complesso e per 
concludere i primi due uomini Caino e Abele. Ho riflettuto sulle 
loro azioni, su come il loro comportamento si sia riverberato nei 
secoli. Mi sono chiesto: “senza quel primo fratricidio gli equilibri 
tra le persone sarebbero stati diversi? Avremmo avuto un’umanità 
meno violenta?”. Ho voluto mettere la lente d’ingrandimento su 
questi due uomini e sui loro corpi. La sfida è di riuscire a parlare 
dei due personaggi secondo due angolazioni diverse: la lotta e 
la pacificazione. Per vedere come, e se sia possibile, cambiare 
prospettiva…

INTERVIEW MIT ROBERTO ZAPPALÀ

Welche Rolle spielt die Musik im Allgemeinen in Ihren Arbei-
ten und welche ganz besondere Rolle hat die Musik in dieser 
neuen Produktion?

Ich verstehe die Musik wie einen Soundtrack zum Tanzen. Mu-
sik spielt eine grundlegende Rolle, wenn es darum geht, eine 
bestimmte Stimmung zu suggerieren. Aber sie ist nicht der 
Ausgangspunkt für die Komposition einer Choreografie. In diesem 
neuen Projekt treibe ich die Unabhängigkeit der Choreografie 
von der Musik auf die Spitze. Liederduett ist die Verbindung 
zweier neuer Stücke mit den Titeln Corpo a Corpo und Come 
le Ali, die zu ganz unterschiedlichen Musiken entstanden sind. 
Ich sehe es als eine Herausforderung: Ich möchte zeigen, wie 
der Wechsel in der Musik auch den Blickwinkel des Betrachters 
verändert, nicht die Choreografie an sich.

Wird es also keinen Verweis auf die Texte von Schuberts 
Liedern geben, zu denen die Choreografie sich entwickelt?

Genau. Ich verstehe die Lieder als “sanfte” Musik einer Epoche. 
Es geht mir aber keinesfalls um die Texte. Die Lieder wurden 
nach meinem persönlichen Geschmack gemeinsam mit dem 
Pianisten und dem Countertenor ausgewählt.

Die inhaltliche Erzählstruktur, sofern man davon sprechen 
kann, basiert auf der biblischen Erzählung von Kain und Abel. 
Worum ging es Ihnen dabei? 

Liederduett bildet den Abschluss eines umfassenderen Projektes 
mit dem Titel Transiti Humanitatis. Ich arbeitete mich darin an 
der Figur der Eva (ohne Adam) und der Menschheit als Ganzes 
ab und ging zum Abschluss auf die beiden ersten Männer Kain 
und Abel ein. Ich habe über ihr Handeln nachgedacht, darüber, 
wie sich ihr Verhalten im Laufe der Jahrhunderte verändert 
hätte. Ich fragte mich, ob es ohne diesen ersten Brudermord 
ein anderes Gleichgewicht zwischen den Menschen gegeben 
hätte, ob die Menschheit weniger gewalttätig wäre? Ich wollte 
den Fokus auf diese beiden Männer und ihre Körper legen. Die 
Herausforderung besteht für mich darin, die beiden Charaktere 
aus zwei verschiedenen Blickwinkeln zu beleuchten: Kampf und 
Friede. Um zu sehen, wie und ob es möglich ist, die Perspektive 
zu wechseln...

Il canto 
dei corpi
Singende 
Körper

© Joakim Hovrevik
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Esperienze 
di confine 
Eine Grenzerfahrung© ???

PRIMA ITALIANA 
ITALIENISCHE ERSTAUFFÜHRUNG

Good Passports 
Bad Passports 
 – A borderline experience –
Lun | Mo 16.07. ore 21 Uhr
Teatro Comunale di Bolzano, 
Sala Grande 
Stadttheater Bozen, 
Großer Saal

Regia della danza, scene e concetto 
Tanzregie, Bühne und Konzept 
Helena Waldmann 
Drammaturgia e concezione musicale 
Dramaturgie und musikalische Konzeption 
Tobias Staab 
Musica | Musik Mika Vainio, Arne Deforce, 
Jean-Philippe Rameau, Richard Wagner
Costumi | Kostüme Judith Adam 
Luci | Licht Herbert Cybulska 
Interpreti | Darsteller Sara Enrich Bertran, 
Antonia Modersohn, Tjorm Palmer, 
Enrico Paglialunga, Lysandre Coutu-Sauvé, 
Declan Whitaker, Carlos Zaspel, 
24 volontari | Mauerbauer

Durata | Dauer ca. 60 min

Con il patrocinio di  
Unter der Schirmherrschaft von

Tema di scottante attualità, quello dell’im-
migrazione e della chiusura delle frontiere 
anima il dibattito politico occidentale da 
anni. Respingimenti, centri di accoglienza, 
ma anche semplici difficoltà a passare 
un confine per alcune persone piuttosto 
che altre. La coreografa berlinese Helena 
Waldmann, da sempre impegnata nella 
costruzione di spettacoli capaci di stimo-
lare domande su temi di attualità, prova a 
riflettere sulla questione attraverso uno 
spettacolo, Good Passports Bad Passports, 
in cui mette in atto meccanismi di isola-
mento ed esclusione, partendo da due arti 
simili e diverse: la danza contemporanea 
e il nouveau cirque. A dividerle un muro 
di esseri umani, una ventina, scelti in loco 
a ogni rappresentazione. Il muro umano 
definisce il confine, il limite alla libertà 
di movimento in pieno contrasto con la 
libertà di informazione, di circolazione 
delle merci e di denaro. La domanda di 
fondo è la seguente: “Cosa segna dav-
vero i confini in un mondo globalizzato?” 
Desiderare una società chiusa porta alla 
canonizzazione dei propri modi di parlare 
e delle proprie tradizioni, conduce verso 
un’insistenza dei propri schemi e tecniche 
corporee. Il passaporto con il suo potere di 
garantire o negare la libertà di movimento 
è dunque il primo rappresentante di un 
nazionalismo che tutti portiamo in noi.

Einwanderung und Grenzschließung, Zurück-
weisungen und Aufnahmezentren stehen in der 
europäischen Debatte an der Tagesordnung.  
Die Berliner Tanzregisseurin Helena Wald-
mann greift in ihren Arbeiten gesellschaft-
liche und politische Diskussionen auf und 
lädt den Zuschauer immer wieder dazu ein, 
Ereignisse aus einer neuen Perspektive zu 
betrachten. So auch In Good Passports  Bad 
Passports. Darin führt sie sinnbildlich die 
Mechanismen von Abschottung und Aus-
grenzung vor und nutzt dafür zwei ähnliche 
aber dennoch verschiedene Tanzstile: den 
zeitgenössischen Tanz und den Nouveau 
Cirque. Getrennt werden sie von einer Mauer 
aus Menschen, gebildet von 24 Personen, 
die Waldmann jeweils vor Ort auswählt. Die 
menschliche Mauer wird zur Grenze. Die 
grundsätzliche Frage des Stücks lautet: „Was 
markieren Grenzen in einer globalisierten Welt?“  
Die Sehnsucht nach einer geschlossenen 
Gesellschaft führt zur Heiligsprechung ih-
rer eigenen Sprechweisen, sie insistiert auf 
eigene Körpertechniken. Der Pass, seine 
Bewegungsfreiheit, die er garantiert oder 
nimmt, ist dabei erster Repräsentant des 
Nationalismus. 

HELENA WALDMANN

© Bernardette Fink

ARTIST TALK / HELENA WALDMANN

Lun | Mo 16.07. ore 22 Uhr
Teatro Comunale | Stadttheater
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INTERVISTA A HELENA WALDMANN

Waldmann, cosa l’ha spinta a creare Good Passports 
Bad Passports?

Trovo vergognoso che mi sia consentito di passare 
quasi tutti i confini nazionali con il mio passaporto 
tedesco mentre i miei colleghi afghani, iraniani o del 
Bangladesh, con i quali ho lavorato negli ultimi anni, 
subiscano ogni volta procedure umilianti e, nel peg-
giore dei casi, vengano fermati al confine. 

Secondo lei, come può e come deve reagire l’arte 
agli eventi politici?

Penso che l’arte e la politica siano connesse. Non 
credo però che l’arte debba essere propaganda, il suo 
compito è di mettere in discussione atteggiamenti e 
modalità per riesaminarli. Non deve offrire soluzioni, 
come nel teatro politico convenzionale, o suscitare 
emozioni negative su questioni di attualità già note. 
Non chiedo agli spettatori di Good Passports Bad 
Passports di cancellare i propri limiti ma almeno di 
riconoscerli. Questo è ciò che auspico. 

A ogni rappresentazione lei cerca in loco dei perfor-
mer da inserire nello spettacolo per costruire una 
sorta di “muro umano”. Perché?

Riflettendo su come rappresentare un confine sul palco 
mi è venuto in mente che il peggior modo possibile 
sarebbe stato con esseri umani, ovvero con persone che 
separano le persone. I muri di cemento o il filo spinato 
si possono prima o poi valicare, ma l’odio, i pregiudizi 
e il razzismo radicati nella mente delle persone sono 
molto più durevoli. Molto triste, non è vero?

Quale messaggio vorrebbe dare al pubblico?

François Mitterand, tra gli artefici dell’Unione eu-
ropea, diceva: “Le nationalisme c’est la guerre”. 
Aveva ragione. Il nazionalismo ristretto, la paura 
ancestrale dell’altro, e forse anche di chi pensa in 
modo diverso, viene ripetutamente alimentata con 
argomenti secondari. Perché non consideriamo la 
pace e la libertà come una priorità?

Confini
mentali
Mauern
im Kopf

“Le produzioni di Waldmann sono al 
tempo stesso politiche e poetiche, 
tenere e brutali, analitiche ma con una 
nitidezza non invadente. Colpiscono 
in modo affidabile un nervo sociale, 
toccano tutti i sensi dello spettatore 
creando immagini sorprendenti”. 

Foto © Tina Ruisinger 

INTERVIEW MIT HELENA WALDMANN

Was gab für Sie den Anlass, das Stück Good Passports 
Bad Passports zu machen?
Es ist doch eine beschämende Situation an fast allen 

Landesgrenzen, dass ich mit meinem guten deutschen 
Pass nahezu ungehindert überall einreisen darf, meine 
Kollegen aus Afghanistan, Iran oder Bangladesch, mit 
denen ich in den vergangenen Jahren gearbeitet habe, 
jedoch immer wieder erniedrigende Prozeduren über 
sich ergehen lassen müssen, um im schlimmsten Fall 
dann doch nicht einreisen zu dürfen.

Wie kann und wie soll, Ihrer Meinung nach, Kunst 
auf politische Ereignisse reagieren?

Ich denke, Kunst und Politik werden oft verwechselt. 
Ich meine keine Propaganda Art, sondern glaube, die 
Aufgabe der Kunst ist es, Haltungen und Einstellungen 
in Frage zu stellen oder wichtiger noch: sie zum Über-
denken freizugeben. Kunst ist nicht, wie im herkömm-
lichen politischen Theater, Lösungen anzubieten oder 
negative Emotionen auf bereits bekannte Missstände 
auszulösen – ich denke hier an unseren Plastikmüll. 
Das ist nicht politische Kunst, weil wir uns schon einig 
sind. In Good Passports Bad Passports rufe ich ja auch 
nicht dazu auf, Grenzen niederzureißen, sondern hoffe, 
dass die eigenen Grenzen, die man sich selbst gesetzt 
hat, erkannt werden, aber nicht anerkannt.

Sie arbeiten mit lokalen „Mauerbauern“ zusammen. 
Warum ist es Ihnen wichtig, lokale Akteure/Akteurin-
nen in Ihre Stücke aufzunehmen?

Als ich darüber nachgedacht habe, wie eine Grenze auf 
der Bühne darstellbar wäre, fiel mir als die schlimmste 
mögliche Form eine menschliche Mauer ein: Men-
schen trennen Menschen. Beton oder Stacheldraht 
kann man überwinden, früher oder später, aber den 
Hass der Menschen, die in die Köpfe eingepflanzten 
Vorurteile und Rassismen sind sehr viel langlebiger. 
Sehr traurig, oder?

Was möchten Sie den Besuchern mit Ihrem Stück 
mit auf den Weg geben?

„Le nationalisme, c‘est la guerre“, das stammt von 
François Mitterand. Er hatte recht, auch ihm ist die Grün-
dung der Europäischen Union zu verdanken. Engstirniger 
Nationalismus hingegen, die angestammte Furcht vor 
dem Anderssprechenden, und darum vielleicht auch 
Andersdenkenden wird immer wieder neu mit immer 
wieder zweitrangigen Argumenten befeuert. Warum 
begreifen wir Frieden und Freiheit nicht als eine Priorität?

„Ihre Inszenierungen sind politisch 
und poetisch, zärtlich und brutal, 

analytisch und doch von unaufdringlicher 
Schärfe. Verlässlich treffen sie den 
gesellschaftlichen Nerv, packen den 

Zuschauer bei allen Sinnen und fordern ihn 
mit wahnwitzigen Bildfindungen heraus.” 

Dorion Weickmann, Süddeutsche Zeitung

Foto © Bernardette Fink
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Vicinanza 
e lontananza
Nähe und Distanz

Due coreografe di ultima generazione, 
già apprezzate a livello europeo, 

riflettono sulle relazioni, i sentimenti, gli 
eventi tragici. Corpi forgiati alla danza 
intenti a rappresentare il più intimo sentire. 
Simbiotica e soffocante è la relazione 
messa in scena dalla serba Dunja Jocic; 
concitata e devastante quella della catalana 
Lali Ayguadé con corpi in costante lotta tra 
ipocrisia e verità.

Gefühle, Beziehungen, Trauer und Empathie: 
Sie stehen im Mittelpunkt der Arbeiten der 

beiden jungen Choreografinnen Dunja Jocic und 
Lali Ayguadé. In ihrer Herangehensweise und 
choreografischen Umsetzung unterscheiden 
sich die beiden Arbeiten aber grundlegend. 
Während die Serbin Dunja Jocic sich an einer 
beklemmenden Beziehung abarbeitet, inszeniert 
die Katalanin Lali Ayguadé aufgeregte Körper 
in einem Zwiespalt zwischen dem öffentlich 
zur Schau gestellten Leiden und den wahren 
Gefühlen der einzelnen Personen als Reaktion 
auf ein traumatisches Ereignis.

© Edu Perez

Don’t talk to me in my sleep
Ven | Fr 20.07. ore 21 Uhr
Teatro Comunale di Bolzano, Studio 
Stadttheater Bozen, Studio

Coreografia e set concept 
Choreografie und set concept 
Dunja Jocic 
Musica | Musik Hugo Morales 
Testo | Text Barbara Markovic  
Interpretato da | interpretiert von 
Michael Jahoda, Sabine Kupferberg 
Scene e luci | Bühne und Licht 
Pavla Beranova 
Costumi | Kostüme 
Slavna Martinovic 
Interpreti | Darsteller 
Luca Cacitti, Shai Partush

Durata | Dauer ca. 60 min

Produzione | Produktion 
Korzo Productions, Bird Productions 
In collaborazione con 
In Zusammenarbeit mit 
Fuori Programma Festival

Don’t talk to me in my sleep (Non par-
larmi nel sonno) è un duetto maschile 
che la coreografa serba Dunja Jocic ha 
creato ispirandosi al rapporto tra An-
dy Warhol e sua madre Julia Warhol. 
In una stanza buia e claustrofobica un 
uomo, tra specchi e fiori di plastica, vive 
lo scorrere del tempo bloccato dalla stret-
ta relazione con “l’altro”. Nella stanza il 
tempo sembra essersi fermato: la rela-
zione è tanto soffocante quanto simbiotica. 
Mentre la ripetizione dei modelli quotidiani 
crea terreno fertile per irritazioni reciproche 
e una danza macabra si dispiega, i sogni 
di una vita indipendente emergono nella 
mente dell‘uomo in un gioco di specchi. 

Don’t talk to me in my sleep (Sprich nicht 
mit mir im Schlaf) ist ein Duett, getanzt 
von zwei Männern. Inhaltlich inspirierte 
sich die Choreografin Dunja Jocic an Andy 
Warhols innigem und zugleich schwierigem 
Verhältnis zu seiner Mutter Julia. In einem 
dunklen, engen Zimmer lebt ein Mann 
zwischen Spiegeln und Plastikblumen. In 
diesem Raum scheint die Zeit still zu stehen.
Die monotonen Alltagsrituale führen immer 
wieder zu Spannungen zwischen Mutter 
und Sohn. Zugleich entstehen aber im Kopf 
des Mannes, der in überwältigenden, von 
der elektronischen Klanglandschaft Hugo 
Morales’ bestimmten Tanzszenen schwebt, 
die Träume eines eigenständigen Lebens.

DUNJA JOCIC

“Le scene di danza, duetti e assoli, sono travolgenti. Il paesaggio sonoro 
elettronico di Hugo Morales contribuisce al cortocircuito emotivo e alla 

rappresentazione dell’oppressione in modo sublime”

“Die Tanzszenen, ob Duette oder Soli, sind überwältigend. Begleitet von der 
elektronischen Klanglandschaft von Hugo Morales, in der es auch hin und wieder 

einen Kurzschluss zu geben scheint, ist die bedrückende Atmosphäre erhaben.”

Luuk Verpaalen, Theaterkrant
Foto © Marinus Groothof



L’entropia, il caos, l’ordine, 
l’ipercinetismo e l’immobilità. 

Boris Charmatz e Michele Di Stefano 
sono coreografi-pensatori e nei loro 
imprevedibili lavori spesso la fisica, 
la filosofia e l’estetica si incontrano. 
In 10000 gestes Charmatz immagina 
una foresta coreografica nella quale 
ogni singolo gesto viene eseguito 
una sola volta e mai ripetuto. Un’ode 
all’impermanenza dell’arte della danza 
per diciassette interpreti che si traduce 
in una sorta di caos perfettamente 
controllato. La scrittura è violenta e 
straziante, Mozart la accompagna. 
In Bermudas_Tequila Sunrise Michele 
Di Stefano parte dal moto perpetuo per 
delineare campi magnetici tra i corpi, 
spinti ad abbandonarsi, con coraggio, 
ai flussi esterni.

Chaos, Ordnung, Entropie, Kinetik 
und Regungslosigkeit. Boris 

Charmatz und Michele Di Stefano sind 
Künstler, Choreografen und Denker. 
In ihren Arbeiten verbinden sich 
Physik, Philosophie und Ästhetik. Boris 
Charmatz schafft in 10000 gestes einen 
choreografischen Dschungel, in dem jede 
einzelne Geste nur einmal ausgeführt 
und nie wiederholt wird. Eine Ode an 
die Vergänglichkeit der Tanzkunst, die 
sich in eine Art perfekt kontrolliertes 
Chaos übersetzt. Die Gesten zu Mozarts 
Requiem sind mitunter gewalttätig und 
quälend.  
Ausgangspunkt von Michele Di 
Stefanos Bermudas_Tequila Sunrise 
ist das Perpetuum mobile. Er entwirft 
Magnetfelder zwischen den Körpern, 
die mutig dazu gedrängt werden, sich 
äußeren Strömungen hinzugeben.

Teorie del caos
Chaostheorie © Andrea Macchia
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PRIMA ITALIANA 
ITALIENISCHE ERSTAUFFÜHRUNG

iU an Mi
Gio | Do 26.07. ore 21 Uhr
Teatro Comunale di Bolzano, Studio 
Stadttheater Bozen, Studio

Direzione e coreografia 
Leitung und Choreografie 
Lali Ayguadé 
Musica | Musik Josep Baldomà 
Drammaturgia | Dramaturgie 
Jordi Oriol Canals 
Scena | Bühne Xesca Salvà 
Lighting Design Fabiana Piccoli 
Interpreti | Darsteller 
Anna Calsina Forrellad, Nick Coutsier, 
Marlène Rostaing, Diego Sinniger de Salas

Durata | Dauer ca. 55 min

In coproduzione con 
In Koproduktion mit 
Mercat de les Flors, Temporada Alta, 
Bolzano Danza - Tanz Bozen

A distanza di due edizioni e dopo il suc-
cesso di Kokoro, la coreografa catalana 
Lali Ayguadé torna al Festival con la sua 
compagnia e la sua ultima creazione: 
iU an Mi. La fonte di ispirazione di questo 
nuovo quartetto sono le reazioni umane di 
fronte a un evento tragico. Ayguadé prova a 
mettere in danza il confronto con l’inelutta-
bilità degli eventi, con i fatti inaspettati della 
vita e si domanda: “Come possiamo mani-
festare le nostre emozioni quando subiamo 
un evento inaspettato? Come le esponiamo 
agli altri? E gli altri come ci vedono?”. 
iU an Mi (che letto all’inglese significa Tu e 
Io) diventa dunque un gioco di rimandi tra 
il privato e il sociale. “Siamo tutti uguali - 
spiega la coreografa -, attraversiamo le 
stesse esperienze eppure persiste in noi 
la convinzione che siamo diversi perché 
pretendiamo di essere unici, di rimanere 
lontani dagli accadimenti tragici”. Da queste 
riflessioni si sviluppa la coreografia dove 
i corpi, con la loro sincerità e gestuali-
tà, trovano una forma di sopravvivenza 
alla morte in un labirinto di convulsioni 
silenziose.

Zwei Jahre nach ihrem Erfolg mit Kokoro, zeigt 
die katalanische Choreografin Lali Ayguadé 
ihre jüngste Arbeit iU an Mi. Sie inspirierte 
sich für dieses Quartett an den menschlichen 
Reaktionen auf ein tragisches Ereignis. Die 
Auseinandersetzung mit dem Unvermeidli-
chen, dem Unerwarteten übersetzt sie in den 
Tanz und stellt die Frage in den Raum: Wie 
drücken wir Emotionen aus, wenn wir einem 
unerwarteten Ereignis gegenüberstehen? 
Wie zeigen wir unsere Emotionen anderen 
gegenüber? Und wie sehen uns die anderen? 
iU an Mi (das gesprochen auf das englische 
Du und Ich anspielt), entwickelt sich im 
Gegenspiel zwischen Privatem und Gesell-
schaft. Wir sind alle gleich, wir machen die 
gleichen Erfahrungen und doch sind wir der 
Überzeugung, dass wir anders sind. Wir 
glauben, einzigartig zu sein, und auch, dass 
tragische Ereignisse uns nicht betreffen. 
Aus diesen Überlegungen heraus entwickelt 
sich die Choreografie: In ihrer aufrechten 
Haltung, in Gestik und Bewegung finden die 
Körper tanzend eine Möglichkeit, den Tod 
in einem Labyrinth aus stillen Zuckungen 
zu überwinden. 

LALI AYGUADÉ COMPANY

Foto © Edu Perez
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PRIMA ITALIANA 
ITALIENISCHE ERSTAUFFÜHRUNG

10000 gestes
Lun | Mo 23.07. ore 21 Uhr
Teatro Comunale di Bolzano, 
Sala Grande 
Stadttheater Bozen, 
Großer Saal

Coreografia | Choreografie 
Boris Charmatz 
Assistente coreografica 
Choreografieassistenz 
Magali Caillet-Gajan 
Regia | Regie Fabrice Le Fur  
Musica | Musik Wolfgang Amadeus Mozart 
Costumi | Kostüme Jean-Paul Lespagnard 
Luci | Licht Yves Godin 

Interpreti | Darsteller 
Djino Alolo Sabin, Or Avishay, Régis Badel, 
Jessica Batut, Nadia Beugré, Alina Bilokon, 
Matthieu Burner, Dimitri Chamblas, 
Olga Dukhovnaya, Sidonie Duret, 
Bryana Fritz, Kerem Gelebek, 
Alexis Hedouin, Rémy Héritier, Mani Mungai, 
Solène Wachter, Frank Willens

Durata | Dauer ca. 60 min

Con il sostegno di | mit Unterstützung von

BORIS CHARMATZ / MUSÉE DE LA DANSE

Danzatore e coreografo tra i più apprezzati nel panorama 
attuale, Charmatz ha fatto del Musée de la Danse, così ha 
chiamato il Centro Coreografico Nazionale di Rennes che dirige 
dal 2009, un luogo di memoria vivente dove convogliare artisti 
e ricercatori per dialogare sul presente. Invitato a creare per il 
Ballet de l’Opéra di Parigi, dove si è formato, e per progetti su 
larga scala e site specific, l’anticonformista Charmatz lascia 
ad ogni progetto la sua singolare impronta.

Boris Charmaz ist einer der gefragtesten Tänzer und Choreogra-
fen der Gegenwart. Seit 2009 leitet er das Centre chorégraphique 
national de Rennes et de Bretagne, das er in das Musée de la 
Danse umgewandelt hat mit der Absicht, sowohl die Vorstellung 
eines Museums wie auch jene des Tanzes in Frage zu stellen. 
Egal ob als Choreograf für das Ballet de l’Opéra von Paris, an 
dem er ausgebildet wurde, für umfangreiche Projekte oder für 
site-specifics, der unkonventionelle Boris Charmatz hinterlässt 
überall seine Spuren. 

ARTIST TALK / MUSÉE DE LA DANSE

Lun | Mo 23.07. ore 22 Uhr
Teatro Comunale | Stadttheater

© Mayfield, MIF

“Toujours magistral, Boris Charmatz mène 
l’impressionnant chaos savant de ses 10000 gestes 

au bord d’une démonstration de force”.

Gérard Mayen, dansercanalhistorique.com

INTERVISTA A BORIS CHARMATZ

Charmatz, potrebbe spiegarci l’assunto di 10000 gestes?

Si tratta di esplorare gesti che non si completano mai in altri. 
Lo spettacolo è una pioggia di movimenti frutto di una genesi 
artigianale: la coreografia si sviluppa in maniera assolutamente 
soggettiva dai diciassette intepreti. All’ipnosi visiva della bulimia 
di movimenti corrisponde sul versante meditativo–malinconico 
il ‘dono’ del movimento condannato alla sparizione simbolica. 

Sembra molto complesso come assunto…

Tutto è nato osservando la versione permanente al Moma 
di New York del mio precedente lavoro Levée des conflits. In 
quel pezzo si costruiva una scultura che rappresentava l’im-
mobilità animata da una folla di danzatori che mantiene una 
presenza permanente di trasmissione del moto all’infinito. 
In 10000 gestes cerco esattamente il contrario: la fugacità 
spinta al suo culmine che genera lo sguardo e il pensiero dello 
spettatore. Il caos è così perfetto che confina con l’immobilità.

Quindi non vedremo mai lo stesso gesto ripetuto?

Ogni danzatore dovrà differenziare il proprio movimento dal 
precedente escludendo persino la simmetria. La collezione così 
generata è dunque un’anti-collezione perché nessun coreografo 
degno di questo nome rischierebbe di incorporare 10000 gesti 
nella sua scrittura, quindi l’insieme non si lascia catturare da 
altro se non dall’idea che l’ha generato.

INTERVIEW MIT BORIS CHARMATZ 

Worum geht es in 10000 gestes?

Es geht darum, Gesten zu erforschen, die sich niemals durch 
andere ergänzen. Die Performance ist ein Aufeinanderprasseln 
von Bewegungen: Die Choreografie wird von den siebzehn Dar-
stellern entwickelt. Der visuellen Hypnose sich entleerender 
Bewegungen entspricht auf der meditativ-melancholischen 
Seite das „Geschenk“ einer Bewegung, die symbolisch zum 
Verschwinden verurteilt ist.

Das klingt nach einem sehr komplexen Zugang…

Die Idee ist entstanden, als ich meine frühere Arbeit Levée des 
conflits, die ich im Moma in New York gemacht habe, betrach-
tete: In diesem Stück wurde eine Skulptur geschaffen, die die 
Unbeweglichkeit symbolisiert und von einer Reihe von Tänzern 
animiert wird: Bewegung wird in der Unendlichkeit aufrecht 
erhalten. In 10000 gestes geht es um das Gegenteil, nämlich 
darum, die Vergänglichkeit an ihrem Höhepunkt einzufangen. 
Das Chaos ist so perfekt, dass es an Unbeweglichkeit grenzt.

Werden wir tatsächlich keine Geste zwei Mal sehen?

Die Tänzerinnen und Tänzer müssen jede ihrer Bewegungen 
anders gestalten als die vorhergehenden. So entsteht eine Samm-
lung an Gesten, die gewissermaßen eine „Anti-Sammlung“ 
ist. Kein Choreograf würde es je wagen, 10.000 Gesten in eine 
Choreografie aufzunehmen: 10000 gestes lebt von dieser Idee. 

L’originalità 
dei gesti
Ursprüngliche 
Gesten

Foto © Duncan Elliott
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PRIMA ASSOLUTA | URAUFFÜHRUNG

Bermudas_Tequila Sunrise
Gio | Do 19.07. ore 21 Uhr
Teatro Comunale di Bolzano, 
Sala Grande 
Stadttheater Bozen, Großer Saal

Ideazione e coreografia 
Idee und Choreografie 
Michele Di Stefano 
Musica | Musik Kaytlin Aurelia Smith, 
Juan Atkins/Moritz Von Oswald, 
Underworld 
Luci | Licht Giulia Broggi 
Set Antonio Rinaldi 
Custom styling Marco Mazzoni 
Interpreti | Darsteller Philippe Barbut, 
Biagio Caravano, Marta Ciappina, 
Andrea Dionisi, Sebastiano Geronimo, 
Luciano Ariel Lanza, Giovanni Leone, 
Flora Orciani, Annalì Rainoldi, Laura 
Scarpini, Loredana Tarnovschi, 
Alice Cheophe Turati, Francesca Ugolini

Durata | Dauer ca. 45 min

In collaborazione con 
In Zusammenarbeit mit 
Cosimo Maggini 
In coproduzione con 
In Koproduktion mit 
mk-klm, Bolzano Danza - Tanz Bozen

Fondatore e coreografo del gruppo 
mk, Michele Di Stefano si occupa da 
sempre di coreografia e performance. 
Leone d’Argento per ‘l’innovazione core-
ografica’ alla Biennale di Venezia 2014, 
neo curatore artistico del settore danza 
del Teatro di Roma, Di Stefano presenta 
al Festival la prima assoluta di Bermu-
das_Tequila Sunrise versione per palco-
scenico e dieci interpreti del site specific 
Bermudas ispirata alle teorie del caos e 
alla generazione di insiemi complessi a 
partire da condizioni elementari. Il titolo 
rimanda all’arcipelago di isole che ha fatto 
sparire nei secoli molte navi nel nulla…

Michele Di Stefano ist Gründer und Choreo-
graf der Gruppe mk und beschäftigt sich seit 
Jahren mit Choreografie und Performance. 
2014 erhielt er auf der Biennale della Danza 
von Venedig den Silbernen Löwen für „cho-
reografische Innovation”. Di Stefano, der auch 
neuer künstlerischer Kurator für Tanz am 
Teatro di Roma ist, präsentiert in Bozen die 
Urauffühung von Bermudas_Tequila Sunrise. 
Es ist die Bühnenversion für zehn Interpre-
ten seiner ortsspezifischen Performance 
Bermudas. Inspiriert von der Chaostheorie 
schafft Michele Di Stefano auf der Bühne ein 
stark aufgeladenes Energiefeld. Aus diesem 
Bermuda heraus – der Name wurde in An-
lehnung an das gleichnamige Teufelsdreieck 
gewählt – entwickelt sich die Performance.

MK

Foto © Andrea Macchia

INTERVISTA A MICHELE DI STEFANO

Di Stefano, qual è l’idea compositiva che sottende
Bermudas_Tequila Sunrise?

Bermudas è un sistema coreografico, cioè un meccanismo di mo-
vimento che genera complessità a partire da regole elementari. 
L’idea compositiva è quella di riuscire a trovare un equilibrio sempre 
interessante tra lo sviluppo autonomo della sua forma e la qualità 
spettacolare della sua evoluzione. Sto parlando in verità di un conti-
nuo squilibrio, che crea la tensione giusta per l’emersione dei corpi.

Il titolo, piuttosto curioso, rimanda a due elementi: il triangolo 
delle Bermude e a un celebre cocktail. Come si associano?

Proprio per questa sua imprevedibilità, il titolo rimanda a un luogo 
famoso per le sue misteriose turbolenze elettromagnetiche, ma il 
tutto è immerso in un’atmosfera serena e avvolgente, da drink di 
benvenuto ai tropici. E la luce dorata che bagna le figure ha le stesse 
nuances calde del cocktail in questione. Un paio di sorsi robusti e 
si è pronti per scivolare nella tempesta.

Qual è l’apporto dei danzatori in questo pezzo? C’è improvvisazione? 

Il danzatore è sempre al centro del lavoro: la sua capacità decisio-
nale, la sua sensibilità nei confronti del circostante, la sua velocità di 
reazione... sono tutte qualità sottoposte a una grammatica serrata 
e condivisa e, di fatto, ogni individualità contribuisce in maniera 
determinante allo sviluppo coreografico dell’azione. Ma non parlerei 
d’improvvisazione, piuttosto ogni corpo accetta di immergersi in un 
moto perpetuo generato dai corpi che gli sfrecciano accanto, così 
la partitura viene da sé, nel coraggio di abbandonarsi alla corrente 
esterna, che detta regole molto precise. Rispondere esclusivamente 
all’esterno mantenendo il controllo sulla perdita di sé vuol dire 
costruire in scena una “coscienza decentrata”, per dirla con il filo-
sofo, che è quanto amo di più nella responsabilità che il danzatore 
si assume e che non si può improvvisare.

Crea pensando al pubblico? Per intrattenerlo?

Naturalmente.

INTERVIEW MIT MICHELE DI STEFANO

Welches Konzept steckt hinter Bermudas_Tequila Sunrise?

Bermudas ist ein choreografisches System, d. h. ein Bewe-
gungsmechanismus, der ausgehend von elementaren Regeln 
Komplexität erzeugt. Die kompositorische Idee besteht darin, 
ein Gleichgewicht zwischen der freien Entwicklung der Form 
und der Qualität der Entwicklung zu finden. Eigentlich geht es 
ja um ein ständiges Ungleichgewicht, aus dem heraus sich die 
Spannung der Körper ergibt.

Der Titel bezieht sich auf zwei Elemente: das Bermudadreieck 
und ein berühmter Cocktail. Was verbindet die beiden Dinge 
miteinander?

Aufgrund der Unvorhersehbarkeit bezieht sich der Titel auf 
einen Ort, der für seine geheimnisvollen elektromagnetischen 
Felder bekannt ist. Zugleich ist aber alles in eine heitere und 
positive Atmosphäre getaucht, so wie ein Cocktail. Das golde-
ne Licht, das die Tänzer umspielt, spiegelt die Nuancen eines 
Tequlia Sunrise wider. Ein paar kräftige Schlucke und jeder ist 
bereit, sich dem Wirbelsturm auszusetzen.

Welchen Beitrag leisten die Tänzerinnen und Tänzer in diesem 
Stück? Findet Improvisation statt? 

Die Tänzerinnen und Tänzer stehen immer im Mittelpunkt der 
Arbeit: ihre Entschlossenheit, ihre Sensibilität für die Umgebung, 
ihre Reaktionsgeschwindigkeit ... das alles sind Eigenschaften, 
die einer gemeinsamen Sprache unterliegen, und tatsächlich 
tragen die Tänzerinnen und Tänzer entscheidend zur choreo-
grafischen Entwicklung bei. Aber ich würde nicht von Impro-
visation sprechen. Jeder Körper lässt sich auf das Perpetuum 
mobile ein, das von den Körpern erzeugt wird. Also entsteht die 
Choreografie selbst, indem sich die Körper auf äußere Regeln 
einlassen, die sehr präzise sind. In dieser Reaktion auf äußere 
Einflüsse bei gleichzeitiger Wahrung der Kontrolle über den 
Verlust des Selbst, entsteht auf der Bühne ein „dezentriertes 
Bewusstsein“. Das ist es, was mir an der Arbeit der Tänzer am 
meisten gefällt und das kann auch nicht improvisiert werden.

Kreieren Sie für das Publikum? Geht es Ihnen auch darum, 
zu unterhalten?

Natürlich.

L’equilibrio nella 
tempesta
Sturm im Cocktailglas

© Francesca Verga
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Chi è Joseph?
Wer ist Joseph?

JOSEPH_kids
Ven | Fr 20.07. ore 18 Uhr 
Sab | Sa 21.07. ore 10 Uhr
Teatro Comunale di Bolzano, 
Sala Grande 
Stadttheater Bozen, Großer Saal

Di | von Alessandro Sciarroni 
Consulenza drammaturgica 
Dramaturgische Beratung 
Antonio Rinaldi 
Interpreti | Darsteller 
Michele Di Stefano, Marco D’Agostin

Durata | Dauer ca. 30 min

> Consigliato dai 5 anni in su
Ab 5 Jahren empfohlen

La sezione del Festival dedicata a tutta la 
famiglia ripropone uno spettacolo divertente 
divenuto negli anni un cult: JOSEPH_kids 
di Alessandro Sciarroni. Una riflessione 
sul rapporto con la tecnologia nella nostra 
quotidianità sviluppata attraverso un gioco 
di immagini riflesse che stimolano l’intera-
zione dello spettatore, adulto o piccino che 
sia. In questo spettacolo i mezzi tecnologici 
diventano possibili veicolatori di creati-
vità, stimolando intelligenza e intuizione. 
JOSEPH_kids vede in scena la presenza di 
un unico interprete, un uomo solo davanti 
ad un computer portatile. L‘interprete va 
alla ricerca della propria immagine, che di 
volta in volta viene proiettata, deformata, 
raddoppiata e scomposta attraverso una 
webcam e alcuni semplici effetti video. Jo-
seph fa le sue scelte davanti ad un pubblico/
testimone che riesce a seguire l‘evoluzione 
di questo monologo fisico attraverso una 
grande videoproiezione. Dapprima serio 
e rigoroso, il viaggio di Joseph diventa 
ironico e inaspettato quando l‘uomo finge 
ad esempio un duello western virtuale. La 
grande immagine proiettata ingloba in 
questo percorso tutto il giovane pubblico 
in sala, con un finale inaspettato.

Eine Performance, die Groß und Klein glei-
chermaßen begeistert und die im Laufe der 
Jahre zum Kult geworden ist: JOSEPH_kids von 
Alessandro Sciarroni. Ein offenes Nachdenken 
auf der Bühne über die komplizierte Beziehung 
zwischen Alltag und Technologie. Sciarroni 
entwickelt es als ein Spiel von auf der Leinwand 
reproduzierten Bildern. Das Stück zeigt auf, 
dass Technologie – richtig genutzt – Kreativität, 
Intelligenz und Intuition durchaus fördern kann. 
Ein einziger Performer – ein Mann mit sei-
nem Laptop – steht auf der Bühne. Er ist 
auf der Suche nach seinem Abbild, das über 
Webcam auf eine Leinwand projiziert und mit 
Videoeffekten verfremdet und verdoppelt wird. 
Joseph trifft seine Entscheidungen spontan 
und interagiert mit seinem jungen Publikum, 
das sich selbst auf dem großen Bildschirm 
auf der Bühne wiederfindet. Er nimmt Groß 
und Klein mit auf eine komische aber auch 
ernsthafte Reise, in dem er beispielsweise 
ein virtuelles Westernduell mimt oder einen 
fiktiven Skype-Call mit den Comic-Helden 
Batman und Robin inszeniert. JOSEPH_kids 
ist eine unterhaltsame Performance, die 
zum Nachdenken anregt und mit einem 
unerwarteten Schluss überrascht.

ALESSANDRO SCIARRONI

Foto © Futura Tittaferrante

FAMILY



27

Notte a Teatro | Nacht im Theater
Fr | Ven 20.07. ore 19.45 Uhr
Teatro Comunale di Bolzano 
Stadttheater Bozen

> Posti limitati
Prenotazione obbligatoria presso 
la biglietteria del Teatro Comunale.  
Costo: 40 € per un bambino e un adulto, 
comprensivo di accoglienza, tour del 
teatro, pernottamento, prima colazione 
e biglietti per la recita di JOSEPH_kids.  

Begrenzte Teilnehmerzahl 
Anmeldung an der Kasse des 
Stadttheaters Bozen erforderlich. 
Kosten: 40 € für ein Kind und einen 
Erwachsenen für Theaterführung, 
Bewegungsworkshop, Übernachtung 
mit Frühstück im Theater und Eintritt 
für JOSEPH_kids.

Torna l’originale iniziativa di Bolzano Dan-
za della Notte a teatro: far trascorrere 
una notte intera a teatro a un gruppo di 
bambini accompagnati ciascuno da un 
adulto (novità di quest’anno): oltre al 
pernottamento in sacco a pelo, sempre 
entusiasmante, i bambini scopriranno il 
teatro e i suoi segreti e parteciperanno a 
un laboratorio di movimento con Marco 
D’Agostin. Al risveglio inoltre assisteranno 
allo spettacolo JOSEPH_kids di Alessan-
dro Sciarroni.

Tanz Bozen bietet Kindern und Erwachse-
nen erstmals die Möglichkeit, gemeinsam 
eine Nacht im Theater zu verbringen. Ge-
schultes Personal erkundet mit den maxi-
mal 20 Teilnehmerinnen und Teilnehmern 
das Haus am Verdiplatz und lüftet in einem 
Bewegungsworkshop die Geheimnisse der 
magischen Welt des Tanzes. Geleitet wird der 
Workshop von Marco D’Agostin, Choreograf, 
Tänzer und Darsteller. Am Morgen danach 
besuchen die Kinder und Erwachsenen die 
Aufführung JOSEPH_kids von Alessandro 
Sciarroni. 

Foto © Benedetta Pitscheider, Pitsfoto

FAMILY
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to a simple
rock ‘n’ roll
. . .
song.

PRIMA ITALIANA 
ITALIENISCHE ERSTAUFFÜHRUNG

to a simple

rock ‘n’ roll

 . . .

song.
Mer | Mi 25.07. ore 21 Uhr
Teatro Comunale di Bolzano, 
Sala Grande  
Stadttheater Bozen, Großer Saal

Coreografia | Choreografie Michael Clark 
Musica | Musik 
Erik Satie, Patti Smith, David Bowie 
Costumi | Kostüme Stevie Stewart, 
Michael Clark 
Luci | Licht Charles Atlas 
Interpreti | Darsteller 
Harry Alexander, Nicholas Bodych, 
Sophie Cottrill, Kieran Page, 
Oxana Panchenko, Rowan Parker, 
Alice Tagliento, Benjamin Warbis

Commissionato da | in Auftrag gegeben von 
Barbican (London) 
Supportato da | unterstützt von 
Patrons of New Work 
Coproduzione | Koproduktion 
Barbican (London), Michael Clark Company, 
Théâtres de la Ville de Luxembourg 
Michael Clark Company 
sostenuta da | gefördert von 
Arts Council England 

Durata | Dauer ca. 75 min 
(con intervallo | mit Pause)

Coreografo trasgressivo e iconoclasta, 
Michael Clark sin dai primi anni Ottanta è 
figura di riferimento della scena mondiale. 
A partire dai suoi fenomenali esordi alla 
Royal Ballet School di Londra ha conser-
vato un ruolo preminente nel percorso di 
innovazione della danza contemporanea 
non solo britannica, ottenendo consensi 
di critica e pubblico nonché numerosi ri-
conoscimenti. Imperterrito ha continuato 
a sbalordire reinventandosi negli anni a 
ogni produzione in cui presenta un’abile 
mescolanza di sperimentazione e rigore 
tecnico, accostando coreografie eleganti 
ed espressive alla cultura punk, Dada, 
pop e rock. La compagnia che porta il 
suo nome è stata fondata nel 1984 e ora 
è di casa al Barbican Theatre di Londra. 
to a simple, rock ’n’ roll . . . song. è il 
suo ultimo lavoro, il cui titolo riprende 
un verso di una celeberrima canzone 
di Patti Smith. Suddiviso in tre parti, lo 
spettacolo rende omaggio a tre grandi 
della musica del Novecento: Erik Satie 
nella prima parte; Patti Smith e le sue 
note punk rock tratte dall’album Horses 
nella seconda; David Bowie nella terza. 
Candidato all’Olivier Award, to a simple, 
rock ’n’ roll . . . song. racchiude momenti 
coreografici di esaltante bellezza, sofisti-
cata eleganza e vitalità ribelle eseguiti 
da danzatori impavidi e di grande sen-
sibilità, in uno scintillante disegno luci 
firmato da Charles Atlas, che adatta per 
il palcoscenico la sua installazione video 
Painting by Numbers.

Wild und glamourös und einer der ange- 
sehensten Choreografen der internatio-
nalen Tanzszene: Michael Clark gehört 
seit seiner Ausbildung an der Royal Ballet 
School in London weit über Großbritannien 
hinaus zu den wichtigsten Innovatoren im 
zeitgenössischen Tanz. Für seine Arbeiten 
wurde er vom Publikum und von gefeiert. 
Er erhielt zahlreiche Auszeichnungen. 
In seinen technisch strengen und innova-
tiven Arbeiten kombiniert Clark Elemen-
te aus dem Ballett mit Punk, Dada, Pop 
und Rock. 1984 gründete Michael Clark 
die nach ihm benannte Company, welche 
seit 2005 als Company in Residence am 
Barbican Theatre in London ansässig ist.  
Energiegeladen und rockig gleichermaßen 
ist auch to a simple, rock ’n’ roll . . . song. 
Das dreiteilige Stück, dessen Titel an ei-
nen Song von Patti Smith erinnert, ist eine 
Hommage an drei Musikgrößen des 20. 
Jahrhunderts: Erik Satie im ersten Teil, 
Patti Smith und der Punk Rock aus ihrem 
Album Horses im zweiten Teil und Da-
vid Bowie im anschließenden dritten Teil. 
to a simple, rock ’n’ roll . . . song. war für 
den Olivier Award nominiert und verbin-
det choreografische Elemente eleganter 
Schönheit mit kraftvoller Energie im Schein-
werferlicht von Charles Atlas, der seine 
Videoinstallation Painting by Numbers für 
die Bühne adaptiert.

MICHAEL CLARK COMPANY

© Hugo Glendinning
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INTERVISTA A MICHAEL CLARK 

Clark, pensa che il suo modo di “fare coreografia” sia cambiato 
nel corso degli anni?

Continuo a lavorare sul mio corpo come ho sempre fatto. Ma 
dato che il corpo va compreso dal di dentro, danzare, come 
ogni altra cosa, diventa più difficile con il passare degli anni. Mi 
sento un non-ballerino ora; ho lo spirito ma non le capacità di un 
tempo. Credo che il mio modo di fare coreografia sia diventato 
più formale e rigoroso. In questa fase del mio percorso richiedo 
ai ballerini particolari abilità tecniche, ma non l’impossibile, del 
resto io non starò mai seduto su una sedia a dire loro cosa fare.

Ha ancora voglia di sorprendere (e provocare) il pubblico?

Cerco di rendere la sorpresa implicita. C’è ancora senza dubbio 
l’elemento della sessualità nella danza che faccio, ma è più nella 
fisicità adesso, mentre un tempo le stravaganze riguardavano 
anche la messa in scena, l’involucro. Forse perché mi infastidiva 
che il pubblico notasse più il costume della coreografia vera 
e propria. Cerco di aiutare le persone a vedere cosa c’è sotto.

INTERVIEW MIT MICHAEL CLARK

Hat sich Ihre Art zu choreografieren im Laufe der Jahre ver-
ändert?

Ich arbeite weiterhin an meinem Körper, so wie ich es immer 
getan habe. Doch den Körper muss man von innen heraus ver-
stehen, und so wird das Tanzen, wie alles andere, im Laufe der 
Jahre schwieriger. Ich fühle mich jetzt wie ein Nicht-Tänzer; ich 
habe zwar die geistige Kraft, aber nicht mehr die körperlichen  
Fähigkeiten von damals. Ich glaube, meine Choreografie ist 
formaler und strenger geworden. Heute fordere ich von den 
Tänzern besonderes technisches Können ein, aber nichts Un-
mögliches. Außerdem werde ich nie still auf einem Stuhl sitzen 
und ihnen sagen, was sie tun sollen.

Wollen Sie das Publikum immer noch überraschen (und pro-
vozieren)?

Ich versuche, die Überraschung implizit zu machen. Es gibt 
immer noch das Element der Sexualität in meinem Tanz. Aber 
es geht mir jetzt mehr um die Körperlichkeit als um Extravag-
anzen. Vielleicht auch deshalb, weil es mich ärgerte, wenn dem 
Publikum das Kostüm wichiger war, als der Tanz, der dahinter 
steckt. Ich möchte das Publikum dabei unterstützen zu sehen, 
was darunter liegt.

Rigore con un pizzico 
di trasgressione
Körperlichkeit
im Tanz

“Clark has always been a huge talent, but here 
his artistry reaches a zenith in which being 

chic and being smart are allied to a real 
passion for pure dance.” 

Debra Craine, The TimesFoto © Jake Walters

La Gauthier Dance//Theaterhaus Stuttgart 
è stata nominata compagnia associata al 
Festival per i prossimi tre anni. Sarà dun-
que Bolzano la città italiana ad accoglier-
ne in anteprima tutte le novità prodotte. 
Compagnia dinamica e versatile diretta dal coreo- 
grafo, ballerino e musicista canadese Eric Gau-
thier, ha conquistato pubblico e critica grazie a un 
repertorio avvincente e ai suoi grintosi danzatori. 
Fondata nel 2007, si è affermata a livello interna-
zionale a tempo di record, tanto da annoverarsi 
tra le maggiori compagnie di giro in Germania. 
A Bolzano Danza 2018 la Gauthier Dance pro-
pone due diversi spettacoli: l’ironico duetto 
Ballet 102 in Teatro Studio e a seguire, in Sala 
Grande, il nuovissimo Mixed Bill, firmato da 
quattro coreografi di punta della scena mondiale. 
Un‘esperienza intensa per ballerini e pubblico.

Als Associated company wird das Ensemble 
Gauthier Dance//Theaterhaus Stuttgart in den 
kommenden drei Jahren in Bozen seine aktu-
ellsten Stücke zeigen. Das junge dynamische 
Ensemble unter der Leitung des Choreografen, 
Tänzers und Musikers Eric Gauthier begeistert mit  
originellen, oft humorvollen Werken und seinen 
herausragenden Tänzerpersönlichkeiten Kritiker 
und Publikum gleichermaßen. Nach der Gründung 
im Oktober 2007 etablierte sich die Kompanie in 
Rekordgeschwindigkeit als internationale Mar-
ke. Mittlerweile zählt sie zu den deutschen En-
sembles mit der intensivsten Tourneetätigkeit. 
In Bozen zeigt Gauthier Dance gleich zwei 
Programme: Zuerst das satirische Duo Ballet 102 
und dann ein Mixed Bill renommierter Choreografen. 
Ein intensives Erlebnis für Tänzer und Publikum.

Associated 
company 
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Foto © Regina Broke

Ballet 102 è una breve e intensa parodia 
del pas de deux. Pensato come sequel del 
fortunato Ballet 101, satira sulle posizioni 
della danza accademica che ha portato 
Eric Gauthier alla ribalta internazionale 
nel 2006, Ballet 102 sposta la stessa ironia 
scanzonata sulle posizioni della coppia 
nel balletto, ovvero sul pas de deux con la 
ballerina – come da tradizione – in punta.

Ballet 102 ist eine kurze aber intesive Pas 
de deux-Parodie. Das Stück entstand als 
Fortsetzung von Ballet 101, jener Satire auf 
die Positionen des akademischen Tanzes, die 
Gauthier 2006 schlagartig zum Darling der 
Tanzszene machte. In Ballet 102 vereint er 
102 klassische Pas-de-deux-Positionen – 
und solche, die es gar nicht gibt – und führt 
das Zusammenspiel des Paares im Tanz auf 
ironische Art vor Augen.

PRIMA ITALIANA 
ITALIENISCHE ERSTAUFFÜHRUNG

Ballet  102 
Ven | Fr 27.07 ore 20 Uhr
Teatro Comunale di Bolzano, Studio 
Stadttheater Bozen, Studio

Coreografia, costumi e luci 
Choreografie, Kostüme und Licht 
Eric Gauthier 
Collage sonoro | Soundcollage 
Jens-Peter Abele, Eric Gauthier

Durata | Dauer ca. 7 min

GAUTHIER DANCE//THEATERHAUS STUTTGART

Forse è perché ancor oggi essere coreo- 
grafa di successo richiede il doppio di ca-
pacità rispetto ai colleghi maschi che Eric 
Gauthier ha voluto dedicare una serata ad 
alcune dame della danza contemporanea. 
Due dei quattro pezzi del nuovo Mixed 
Bill, in prima italiana a Bolzano Danza, lo 
fanno: rendono omaggio a icone femmi-
nili, mentre un altro pezzo è opera di una 
donna, la coreografa Virginie Brunelle. 
Dal 2009 alla guida della sua compagnia, 
Brunelle si annovera tra le protagoniste di 
ultima generazione della danza canadese. 
Beating è il suo primo lavoro da coreografa 
ospite nel quale porta in scena quattro 
uomini e quattro donne per parlare di 
amore e sofferenza, attrazione e conflitti. 
Segue l’intenso assolo dedicato a una 
“maestra”, Infant Spirit, creazione fir-
mata dal noto coreografo Marco Goecke, 
nato e cresciuto a Wuppertal. La terza 
novità della serata porta la firma di Eric 
Gauthier e del greco Andonis Foniadakis  
che in Electric Life rendono omaggio a 
un’icona della danza mondiale: Louise 
Lecavalier. Electric Life prende le mosse 
dalla musica degli anni Ottanta e in parti-
colar modo da David Bowie, artista, come 
Lecavalier, che sembra provenire da un 
altro pianeta, come ricorda una celebre 
frase della sua Moonage Daydream: „I’m a 
space invader“. Chiude la serata un brano 
cult firmato dall’israeliano Ohad Naharin: 
Minus 16, una coreografia travolgente in 
cui l’inventiva straordinaria del coreografo 
si dispiega nella potenza di un semicerchio 
dentro cui agisce una schiera di persone 
in abiti neri. La colonna sonora mixa Dean 
Martin con il mambo, la musica techno con 
quella tradizionale israeliana. Il pubblico 
non potrà rimanere indifferente al turbinio 
delle danze. Dovrà partecipare!

Nach wie vor gilt: Wer als Choreografin in 
der Welt des Tanzes ganz nach oben kommen 
will, muss doppelt so gut sein und doppelt so 
leidensfähig wie die männlichen Kollegen. 
Mindestens. Höchste Zeit also für ein Pro-
gramm, das die Grandes Dames des Tanzes 
würdigt. Drei der vier Stücke im Mixed Bill, 
das Gauthier Dance an diesem Abend als 
italienische Erstaufführung zeigt, tun genau 
dies: Sie erweisen den weiblichen Ikonen 
des Tanzes ihre Reverenz bzw. stammen aus 
weiblicher Feder. Virginie Brunelle, Choreo-
grafin und Leiterin ihrer eigenen Kompanie 
macht den Auftakt. Mit ihrem poetischen 
Stück Beating begibt sie sich auf die Suche 
nach der Wahrheit von Gefühlen und stellt ihre 
Protagonisten auf eine harte Probe. Sie lässt 
die Tänzerinnen und Tänzer auf der Bühne 
Liebe und Leid, Anziehung und Konflikte 
durchleben. Auf sie folgt der renommierte 
Choreograf Marco Goecke, geboren und auf-
gewachsen in Wuppertal, mit Infant Spirit, 
einem intensiven Solo. Die dritte Choreografie 
des Abends, Electric Life trägt die Handschrift 
von Eric Gauthier und Andonis Foniadakis. 
Das Stück ist Louise Lecavalier gewidmet. 
Sie verkörpert für Gauthier die pure Energie 
des Tanzes. Musikalisch lässt sich Electric 
Life von den 80er Jahren inspirieren, unter 
anderem von einem Song David Bowies – Louise 
Lecavaliers Bruder im Geiste. Eine Zeile aus 
Moonage Daydream bringt es auf den Punkt: 
„I‘m a space invader“ – zwei Künstler, wie 
von einem anderen Stern. Der Abend endet 
mit dem Kultstück Minus 16 des Israeli Ohad 
Naharin. Die Arbeit vereint unterschiedlichste 
Episoden, Musiken und Stimmungen, jeweils 
neu arrangiert: Vom entfesselten Stuhlkreis 
mit kraftvollen, orientalisch angehauchten 
Gesängen bis hin zu Dean Martin, Mambo 
und Techno-Musik, macht es den Abend zu 
einem intensiven Erlebnis für Tänzer und 
Publikum.

PRIMA ITALIANA 
ITALIENISCHE ERSTAUFFÜHRUNG

Mixed Bill
Ven | Fr 27.07 ore 21 Uhr
Teatro Comunale di Bolzano, Sala 
Grande 
Stadttheater Bozen, Großer Saal

Beating

Coreografia | Choreografie 
Virginie Brunelle 
Musica | Musik Franz Liszt, 
Jorge Bolet, Henryk Górecki 
& Kronos Quartet, Max Richter 
Lighting Design 
Andréanne Deschesnes  
Costumi | Kostüme 
Elen Ewing 
Assistente | Assistentin 
Isabelle Arcand

Infant Spirit

Coreografia | Choreografie Marco Goecke 
Musica | Musik 
Antony and the Johnsons 
Lighting Design 
Udo Haberland 
Costumi | Kostüme 
Michaela Springer

Electric Life

Coreografia | Choreografie 
Eric Gauthier, Andonis Foniadakis 
Compositore | Komponist 
Stephan Boehme 
Musica | Musik David Bowie 
Lighting Design 
Mario Daszenies  
Costumi | Kostüme 
Gudrun Schretzmeier

Minus 16

Coreografia | Choreografie 
Ohad Naharin 
Musica | Musik  Dick Dale, Tractor’s 
Revenge & Ohad Naharin, Antonio Vivaldi, 
Marusha, Frédéric Chopinet et. al. 
Lighting Design 
Avi Yona Bueno 
Costumi | Kostümdesign 
Ohad Naharin

Durata | Dauer ca. 90 min
(con intervallo | mit Pause)

Con il patrocinio di 
Unter der Schirmherrschaft von
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INTERVISTA A ERIC GAUTHIER

Gauthier, cosa significa essere compagnia associata 
a Bolzano Danza?

Il Festival ci ha supportato fin dalla nascita. Si tratta 
una relazione straordinaria e non comune perché so-
litamente i festival cercano - a differenza dei teatri - di 
escogitare sempre qualcosa di nuovo a ogni edizione. 
La partnership con Bolzano Danza significa molto per 
noi: grande feeling con il team e con il pubblico del 
Festival, inoltre grazie alle esibizioni bolzanine abbia-
mo ricevuto numerosi riconoscimenti come il Premio 
Danza&Danza! Quando Emanuele Masi mi ha proposto 
di diventare compagnia associata al Festival non ho 
esitato un momento. Ho detto sì, con entusiasmo! 

Dell’ironico Ballet 102 cosa ci dice?

L‘idea è venuta naturale a seguito del successo di 
Ballet 101, titolo che ha girato tantissimo e che viene 
spesso rappresentato anche nei Gala. In Ballet 102 
gioco con due ballerini, con le pose del passo a due, i 
lifts, il partnering. Con questo pezzo ribadisco il con-
cetto che il balletto classico vive di collaborazione!

Nel nuovo Mixed Bill c’è anche un suo pezzo dedicato 
a Louise Lecavalier. Come mai questo omaggio alla 
connazionale danzatrice?

Sono un vero ragazzo di Montréal e Louise Lecavalier 
è una grande artista di Montréal! Al di là delle battute 
l‘ho sempre immensamente ammirata: il suo potere, 
la sua volontà, il suo modo impavido di entrare in sala 
danza. Lei è sempre stata unica! Sul palco lei non è 

una donna: è una creatura posseduta. Avendo in 
compagnia una danzatrice che in qualche modo le 
assomiglia, Garazi Perez Oloriz, ho pensato di renderle 
omaggio. Così piccola, così leggera e coraggiosa 
come una leonessa.

Le altre novità contenute in Mixed Bill?

Sono due: nuove creazioni di Marco Goecke e Virginie 
Brunelle per la compagnia che debuttano a Stoccarda 
quindici giorni prima di approdare a Bolzano. La serata si 
chiude invece con un pezzo che ha scritto la storia della 
danza e che è entrato nel nostro repertorio lo scorso anno: 
Minus 16 di Ohad Naharin. Un capolavoro che muove 
profondamente danzatori e spettatori ogni volta.

Sinergie 
vincenti
Erfolgreicher 
Mix

© Maks Richter

INTERVIEW MIT ERIC GAUTHIER

In welchem Verhältnis stehen Sie zum Festival Tanz 
Bozen? Was bedeutet es für Sie mit Ihrem Ensemble 
nun für drei Jahre associated company zu sein?

Das Festival hat uns von Anfang an unterstützt. Diese 
Treue ist außergewöhnlich. Schließlich warten Festivals 
– im Gegensatz zu Theatern – normalerweise jedes 
Jahr mit einem komplett neuen Programm auf. Uns 
bedeutet die Partnerschaft mit Tanz Bozen sehr viel. 
Es ist ein tolles Team und auch ein tolles Publikum. 
Von unseren Auftritten hier haben wir spürbar profi-
tiert, zum Beispiel durch mehrfache Auszeichnungen 
mit dem renommierten Preis Danza&Danza! Als 
Emanuele Masi fragte, ob wir associated company 
sein wollen, hab ich keine Sekunde gezögert und 
begeistert „ja“ gesagt.

Was steckt hinter Ballet 102?

Die Idee hatte ich schon mehrere Jahre mit mir 
herumgetragen. Es schien mir einfach logisch, das 
unglaublich erfolgreiche Vorgängerstück Ballet 101 
weiterzuentwickeln. Zumal ich für zwei Tänzer na-
türlich schlicht mit so viel mehr Positionen – und 
witzigen Situationen – spielen kann. Klassisches 
Ballett lebt ja vom Partnering!

Im neuen Mixed Bill findet sich mit Electric Life eine Arbeit, 
die Louise Lecavalier gewidmet ist. Warum eine Hommage 
an die kanadische Tanzikone?

Ich bin ein waschechter Montréal Boy – und Louise Lecavalier 
ist eine große Künstlerin aus Montréal! Nein, im Ernst. Ich habe 
sie schon immer immens bewundert: ihre Kraft, ihren Willen, 
ihre komplett furchtlose Art, sich in den Raum zu werfen. Sie 
war von jeher eine Klasse für sich. Auf der Bühne ist sie keine 
Frau, sondern ein vom Tanzen erfülltes und besessenes Wesen. 
Mit Garazi Perez Oloriz habe ich die ideale Protagonistin für 
diese sehr persönliche Hommage im Ensemble. So zierlich, 
so leicht und dabei tapfer wie eine Löwin.

Was gibt es außerdem noch in Mixed Bill zu sehen?

Nur zwei Wochen nach der Uraufführung in Stuttgart, präs-
entieren neben mir auch Marco Goecke und Virignie Brunelle 
ihre Stücke aus Grandes Dames als Italienpremieren. Nach 
der Pause zeigen wir dann ein Stück, das Tanzgeschichte ge-
schrieben hat: Ohad Naharins Minus 16. Ein Meisterwerk, das 
Tänzer wie Zuschauer jedes Mal tief bewegt.

Foto © Regina Broke
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Nuovi autori
Aufstrebende Talente

ANTICORPI XL

Bolzano Danza ha tra le sue mission il sostegno della giovane 
coreografia d’autore italiana. Partner del network nazionale 
Anticorpi XL, che raduna 37 programmatori di settore di tutta 
la penisola, il Festival presenta al pubblico ad ogni edizione 
una selezione di autori. Tre i giovani protagonisti dell’edizio-
ne 2018: Siro Guglielmi, Diego Tortelli e Luna Cenere a cui 
abbiamo chiesto di descrivere con tre aggettivi il lavoro che 
presentano al Festival.

Als eine von 37 Partnerinstitutionen im italienweiten Netzwerk 
Anticorpi XL fördert das Festival seit Jahren junge italienische 
Choreografinnen und Choreografen und bietet ihnen eine Plattform.  
Im Rahmen von Tanz Bozen sind daher auch heuer wieder die 
Arbeiten ausgewählter aufstrebender Nachwuchstalente zu sehen: 
Siro Guglielmi, Diego Tortelli und Luna Cenere.

In collaborazione con 
In Zusammenarbeit mit

Foto © Marco Caselli Nirmal
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SIRO GUGLIELMI 

p!nk elephant
Lun | Mo 16.07.  
ore 20 & 20.30 Uhr

Parco dei Cappuccini, Bolzano 
Kapuzinergarten, Bozen

Coreografia | Choreografie 
Siro Guglielmi 
Musica | Musik 
Alessio Zini, Cristiano de Palo

Durata | Dauer ca. 15 min

Una danza intorno all’oggetto amato. 
Così Siro Guglielmi, già iconico danzatore 
del Balletto di Roma, si presenta nel suo 
primo assolo di cui è anche interprete. 
p!nk elephant è la danza compiuta per 
assecondare il desiderio. “Perché – spie-
ga l’autore – sapere ciò che si desidera 
traccia la direzione da seguire: è energia 
che spinge l’uomo al movimento”.

Im Tanz ein geliebtes Objekt umkreisend, 
so präsentiert sich Siro Guglielmi, ehemals 
Tänzer im Balletto di Toscana Junior und 
im Balletto di Roma, in seinem ersten So-
lostück. In p!nk elephant folgt er tanzend 
einem inneren Antrieb. Guglielmi ist davon 
überzeugt, dass, wer weiß, was er begehrt, 
auch weiß, welche Richtung einzuschlagen 
ist: Es ist die Energie, die den Mensch in 
Bewegung versetzt.

DIEGO TORTELLI 

Pasiphae
Lun | Mo 23.07. ore 20 Uhr

Teatro Comunale di Bolzano, Studio 
Stadttheater Bozen, Studio

Coreografia | Choreografie Diego Tortelli 
Assistente alla coreografia 
Choreografieassistenz 
Selene Manzoni 
Drammaturgia musicale 
Musikdramaturgie 
Francesco Sacco 
Interpreti | Darsteller 
Vanessa Loi, Anita Lorusso, Giuseppe 
Morello 
In collaborazione con 
In Zusammenarbeit mit 
Fondazione Nazionale della Danza

Durata | Dauer ca. 15 min

Musica battente, luci psichedeliche: è qual-
cosa di esterno ai corpi a dettare legge in 
Pasiphae, breve e intenso componimento 
della promessa della coreografia italiana 
Diego Tortelli. Tre interpreti in balia dei 
condizionamenti esterni (o di un Dio) per 
questo brano che muove dal mito greco di 
Pasifae per raccontare l’inconscio collettivo di 
fronte all’ineluttabilità degli eventi. L’anelito 
è quello di superare il confine dell’umano 
come testimoniano la distorsione nella ri-
cerca coreografica e l’uso della maschera. 

Bestimmend in Pasiphae ist eine äußere Kraft. 
Diego Tortelli gilt als aufstrebendes Talent der 
italienischen Choreografie- Szene und hat sich 
für sein Stück von der gleichnamigen Figur 
aus der griechischen Mythologie inspirieren 
lassen. Zu hämmernder Musik bewegt sich 
das Trio und erzählt im Tanz vom Wunsch, 
menschliche Grenzen zu überwinden, sich von 
den Zwängen eines Gottes zu befreien, und 
davon, dem Unvermeidbaren entgegenzutreten.

“Una danza leggera, 
spontanea, 
incontenibile”

“Ein leichter, 
spontaner, 
unbändiger Tanz”

© Giovanni Oscar Urso

Ritratti | © Siro Guglielmi |  © Rosellina Garbo | © Gianluca Camporesi

LUNA CENERE 

kokoro_extract
Mer | Mi 25.07. ore 19.45 & 20.30 Uhr

Camera di Commercio, Bolzano 
Handelskammer, Bozen

Coreografia | Choreografie 
Luna Cenere 
Musica | Musik  
Gerard Valverde

Durata | Dauer ca. 20 min

Un assolo intorno all’unicità dell’essere 
umano, all’unione tra corpo e cuore come 
ricorda la parola giapponese kokoro che dà 
il titolo al brano della giovane coreografa e 
interprete Luna Cenere, selezionata dalla 
rete  Anticorpi e premio “miglior coreogra-
fia” al Solocoreografico 2017 International 
Dance Showcase. In kokoro_extract tra-
spone un percorso interiore in percorso 
fisico attraverso un’esposizione del corpo 
nella sua forma archetipica: la nudità.

Das Solostück handelt von der Einzigartig-
keit des menschlichen Daseins und von der 
Verbindung von Körper und Geist. Darauf 
spielt auch das japanische Wort „kokoro“ im 
Titel an. Es bedeutet Herz sowohl im ana-
tomischen Sinne als auch im Sinne einer 
Geisteshaltung. Über die Darstellung reiner 
Körperlichkeit – nackt – überträgt Luna Ce-
nere in kokoro_extract eine innere, geistige 
Entwicklung in eine äußere, körperliche. 

“Intimo, onirico, 
spirituale”

 „Intim, 
verträumt, 
spirituell“

© Marco Caselli Nirmal © Paolo Porto

“Metaforico, 
ineluttabile, 
ultra-umano”

„Metaphorisch, 
unvermeidlich, 
ultra-human“



Il titolo Vedute / Ansichten sembra invitare lo 
spettatore a focalizzare, a ricercare un punto 
di vista ottimale per osservare il panorama e 
dunque la danza. In realtà molti degli spetta-
coli e delle performance che presentiamo qui 
si offrono come forme–tragitto, che hanno la 
tendenza a rifiutare uno sguardo egemonico per 
scomparire nella lontananza, per decentrarsi 
nell’eccedenza delle sollecitazioni, per insistere e 
insistere fino a far perdere il confine della figura.  
Le vedute sono dunque sfocate o, come direbbe 
il filosofo, il paesaggio è qui “il luogo senza 
luoghi dell’essere perduto”. Con la complicità 
impagabile degli artisti che hanno stimolato 
questa sollecitazione, ho provato a immaginare 
un discorso sulla danza a partire da ciò che 
le sta in prossimità: l’atmosfera circostante, il 
vapore colorato, la coreografia. Come spesso 
succede trattando questa materia incande-
scente, si tratta ancora una volta di una terra 
dai contorni indefiniti, di un passaggio dalla 
geografia alla fisica, dal simbolico al ritmo 
puro dell’esistente. Ringrazio il festival Bolzano 
Danza per questa occasione di scoperta, che 
spero faremo insieme.

Vedute / Ansichten. Dieser Titel scheint ei-
ne Aufforderung an den Betrachter zu sein, 
einen optimalen Blickwinkel auszuma-
chen und einzunehmen, um die Umgebung 
und damit auch den Tanz zu beobachten.  
Viele der gezeigten Performances überschreiten 
die Genregrenzen. Es sind Mischformen, die 
einen vorgegebenen, starren Blick ablehnen. 
Sie verschwimmen und verschwinden nicht 
zuletzt auch in der Auflösung der Figuren.  
Der Blick ist also getrübt oder, wie der Philo-
soph Henri Maldiney sagen würde, die Land-
schaft ist hier „der Raum ohne Raum des 
Verlorenseins“. In enger Zusammenarbeit 
mit den Künstlern habe ich versucht, einen 
Diskurs über den Tanz zu entwicklen. Dabei 
war es mir wichtig, von dem auszugehen, was 
dem Tanz nahe steht: der umgebenden At-
mosphäre, dem Raum und der Choreografie.  
Als Ergebnis davon zeigen wir Performances, 
deren Konturen verschwimmen, sie bewegen 
sich von der Geografie zur Physik, vom sym-
bolischen zum reinen Rhythmus des Seins. 
Ich danke Tanz Bozen für die Möglichkeit, auf 
diese spannende Entdeckungsreise gehen zu 
dürfen. Und ich hoffe, dass Sie diese Reise 
gemeinsam mit mir unternehmen.

Michele Di Stefano 
Guest Curator 

Vedute / Ansichten

Foto © Luca Meneghel
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Due autori contemporanei che 
creano nuove visioni a partire dal 

dissolvimento della figura. 
In Argon, di Fabrizio Favale e 
ZimmerFrei, sono gli stati gassosi 
della materia a dominare e a creare 
paesaggi ‘altri’; in Meteorologia (pezzi 
politici) di Michele Di Stefano 
la relazione del corpo con altri corpi 
o del corpo con lo spazio. 

Aus der Aufhebung und Auflösung 
von Form und Figur lassen Fabrizio 

Favale und Michele Di Stefano in ihren 
Performances Visionen und „andere 
Landschaften“ entstehen. 
In Argon, von Fabrizio Favale und 
ZimmerFrei, geben die gasförmigen 
Zustände der Materie der neuen 
Landschaft ihre Form. In Meteorologia 
(pezzi politici) von Michele Di Stefano 
hingegen entsteht die „andere 
Landschaft“ aus der Beziehung des 
Körpers mit anderen Körpern und mit 
dem Raum, der sie umgibt. 

Paesaggi “altri”
“Andere 
Landschaften”

OUTDOOR | Vedute / Ansichten

FABRIZIO FAVALE – ZIMMERFREI – FIRST ROSE
Argon
Museion, Bolzano | Bozen

Coreografia e regia  
Choreografie und Regie Fabrizio Favale  
Video Anna de Manincor / ZimmerFrei 
Sound Massimo Carozzi / ZimmerFrei 
Set First Rose

Durata | Dauer 30-90 min

Una produzione di | eine Produktion von 
KLm – Kinkaleri / Le Supplici / mk / 
ZimmerFrei 
In coproduzione con | in Koproduktion mit  
Museion, Bolzano Danza - Tanz Bozen 
Con il contributo di | mit Unterstützung von 
Mibact, Regione Emilia Romagna

Chapter one 
Solenoide | An Invented Forest

Gio | Do 12.07.  ore 22.00 Uhr
Con | mit Daniele Bianco, 
Vincenzo Cappuccio, Andrea Del Bianco, 
Fabrizio Favale, Francesco Leone, 
Mirko Paparusso, Stefano Roveda,  
Danilo Smedile

Chapter two  
Vulcano | Something from 
the Museion underground

Gio | Do 19.07. ore 22.00 Uhr
Con | mit Vincenzo Cappuccio, Andrea Del 
Bianco, Fabrizio Favale, Mirko Paparusso, 
Stefano Roveda, Danilo Smedile

Chapter three  
Rena | The Boreal Boy ~ The Boy Marine

Gio | Do 26.07. ore 22.00 Uhr
Con | mit Vincenzo Cappuccio, 
Andrea Del Bianco, Fabrizio Favale, 
Mirko Paparusso, Stefano Roveda

Coreografo molto apprezzato nel panorama nazionale per la ca-
pacità di dar voce a una danza siderale e ipnotica frutto dell’espe-
rienza maturata nel post modern americano e nella compagnia 
di Virgilio Sieni, Fabrizio Favale da oltre quindici anni conduce 
una propria singolare ricerca con la compagnia Le Supplici di cui 
è fondatore. A lui e al collettivo ZimmerFrei è stato affidato un  
ciclo di performance site specific per Museion e Bolzano Danza. 
Argon, dal nome del gas che costituisce l’atmosfera terrestre 
utilizzato anche per l’incandescenza delle lampadine, si struttura 
in tre diversi capitoli all’interno dei quali Favale sviluppa concetti 
di variazione di stato della materia. Ricalcando e utilizzando la 
verticalità e la fluidità tra dentro/fuori dell’architettura di Mu-
seion, Argon mette in relazione densità materiche con paesaggi 
dell’immaginario dove si intravedono profili, creature, uomini e 
storie. Danzatori in carne e ossa pronti a sparire tra eccessi di 
luce e nebbia, ma anche video realizzati da Anna de Manincor di 
ZimmerFrei proiettati sulla facciata di vetro realizzati su isole 
lontane (una vulcanica dell’Egeo e una di sabbia del Mare del 
Nord) nonché nel sottosuolo del più grande laboratorio di fisica 
delle particelle d’Europa. I tre potenti paesaggi e le loro variazioni 
cromatiche fanno da contraltare immaginativo, ma anche da 
ambiente luminoso che accoglie il lavoro coreografico.

Argon ist nicht nur der Name des Edelgases, das die Erdatmosphäre bildet 
und das auch für Glühlampen verwendet wird. Es ist auch der Titel eines 
Projekts in drei Kapiteln von Fabrizio Favale für die „Museion Media Façade“.  
Seit über 15 Jahren erarbeitet Favale, geprägt durch seine Mit-
arbeit im Ensemble von Virgilio Sieni und bekannt und geschätzt 
für seinen sideralen und hypnotischen Tanz, mit dem von ihm 
gegründeten Ensemble Le Supplici einzigartige Performances.  
In Argon spielt Favale mit der Veränderung von Aggregatzustän-
den: von flüssig zu fest zu gasförmig. Zwischen dem Inneren und 
dem Außenraum der Architektur des Museion-Gebäudes verbindet 
Argon Materialdichten, die von einem Lichtknoten ausgehen. Tän-
zer „verschwinden“ im Lichtschwall und Nebel, während Videos 
von ZimmerFrei (Anna de Manincor) auf die Glasfassade projiziert 
werden und sich im Innenraum spiegeln. Gedreht wurden die Vi-
deos auf entfernt gelegenen Inseln in der Ägäis und in der Nordsee 
sowie im Untergrund des größten Teilchenphysiklabors Europas. 
Die wechselseitige Beziehung zwischen Raum und Materie wird 
ergänzt durch die Artefakte des Duos First Rose: es sind auf halber 
Höhe in der Luft schwebende Objekte in ständiger Bewegung im 
Inneren des Museion. Die drei kraftvollen Landschaften und ihre 
farblichen Variationen sind ein fantasievoller Kontrapunkt, aber 
auch ein funkelnder Rahmen der Choreografie.

© Anna de Manincor

OUTDOOR | Vedute / Ansichten
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Meteorologia (pezzi politici)
Mar | Di 17.07. ore 21 Uhr
Parco delle Semirurali, Bolzano 
Semirurali-Park, Bozen

Coreografia | Choreografie  
Michele Di Stefano 
Assistenza alla coreografia 
Choreografieassistenz 
Biagio Caravano 
Musica | Musik LCD Soundsystem, Bigg, 
Riff Raff, Springbreakers o.s., 
Lorenzo Bianchi Hoesch 
Interpreti | Darsteller Sebastiano 
Geronimo, Luciano Ariel Lanza, Flora 
Orciani, Daniele Podda, Loredana 
Tarnovschi, allievi Corso di Teatrodanza 
della Scuola Paolo Grassi di Milano 
e i partecipanti di Bolzano Danza | 
Studenten des Theaterkurses der Paolo 
Grassi Schule in Mailand und Teilnehmer 
von Tanz Bozen

Durata | Dauer ca. 40 min

Produzione | Produktion mk/klm  
In collaborazione con 
In Zusammenarbeit mit 
Bolzano Danza – Tanz Bozen, Civica 
Scuola Paolo Grassi di Milano – Corso di 
teatrodanza diretto da | Tanztheaterkurs 
unter der Leitung von Marinella Guatterini

Una serie di pezzi sulla coabitazione e la 
vicinanza tra i corpi, su ciò che rende la 
danza un formidabile strumento di cono-
scenza dell’altro e degli altri, sulla politica 
dell’adattamento. Basato sul repertorio del 
gruppo mk di Michele Di Stefano, il lavoro 
è nato a Milano per gli studenti del Corso 
di Teatrodanza della Scuola Paolo Grassi 
di Milano e a Bolzano si arricchisce della 
presenza di nuovi interpreti scelti in loco. 
Meteorologia è un sistema di trasmissione 
di certe qualità fisico-dinamiche che si 
può adattare a corpi alfabetizzati in ma-
niere differenti. Da qui l’idea di un lavoro 
popolare e flessibile intorno a quadri e 
situazioni che parlano di relazioni tra corpi 
e ambienti che li contengono.

Vom Tanz als Instrument der Erkenntnis 
des Anderen, von der Politik der Anpassung, 
vom Zusammenleben und der Nähe zwi-
schen den Körpern handelt Meteorologia. 
Die sieben Stücke hat Michele Di Stefano für 
Studenten des Theaterkurses der Scuola 
Paolo Grassi in Mailand kreiert. Sie basieren 
auf dem Repertoire seiner Kompanie mk. 
Für die Aufführung in Bozen werden lokale 
Performer hinzugezogen. Meteorologia ist 
gewissermaßen ein Übertragungssystem mit 
physikalisch-dynamischen Eigenschaften. 
Das Stück will aufzeigen, wozu der Tanz 
in der Lage ist: Er kann eine einladende 
Atmosphäre entstehen lassen und einen 
Ort schaffen, an dem die Bewegung eines 
anderen bestehen kann. Ein Ort, an dem 
Körper miteinander und mit dem Raum, 
der sie umgibt, interagieren.

MK

© Alberto Calcinai

OUTDOOR | Vedute / Ansichten

Rituali
Rituale

Visioni infuocate di un cerimoniale 
intorno alla portata semantica 

della scrittura nell’assolo partecipato 
di Maurizio Saiu; il calarsi in 
ventiquattrore non stop alla ricerca 
di stati, condizioni e limiti nella 
performance di Roberta Mosca e 
Canedicoda; il girare incessantemente 
intorno al proprio asse per compiere 
un viaggio psicofisico ed emozionale 
al limite della trance di Alessandro 
Sciarroni; la danza circolare, 
ritmica, arcaica e collettiva di 
Claudia Castellucci. A ricordare, con 
Wittgestein, che “l’uomo è un animale 
cerimoniale”. 

Der Mensch ist ein zeremonielles 
„Tier“, schrieb einst Wittgenstein. 

Zeremonie und Ritual stehen gleich 
mehrmals im Zentrum bei Tanz Bozen: 
Maurizio Saiu zeigt in seinem Solo eine 
feurige Vision einer Zeremonie rund um 
die semantische Bedeutung der Schrift, 
während Roberta Mosca und Canedicoda 
tief eintauchen in eine rituelle Suche nach 
Zuständen, Bedingungen und Grenzen. 
In seinem unaufhörlichen Drehen um die 
eigene Achse nimmt Alessandro Sciarroni 
das Publikum mit auf eine emotionale 
Reise an die Grenze zur Trance, während 
der rhythmisch, archaische Tanz von 
Claudia Castellucci im Ritual seinen 
Anfangs- und Endpunkt findet.

OUTDOOR | Vedute / Ansichten
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Flaming doors
Ven | Fr 13.07. ore 23 Uhr
Parco dei Cappuccini 
Kapuzinergarten

Ideazione e regia | Idee und Regie 
Maurizio Saiu 
Testi | Texte Maurizio Saiu

Durata | Dauer ca. 30 min

Produzione | Produktion 
ZEIT, Sardegna Teatro

Interessato a una relazione profonda tra 
le arti, il coreografo, danzatore e cantan-
te sardo Maurizio Saiu basa oggi la sua 
ricerca sull’interazione di un movimento 
originale con la voce. Considerato uno 
degli esponenti storici della danza d’autore 
italiana, dopo la formazione newyorkese 
negli anni ’80, inaugura nella sua Sarde-
gna un percorso di ricerca legato anche 
alla tradizione popolare.  Nel 2010 sposta 
la sua attività a Berlino, Bruxelles e in 
Messico e si concentra su una tensione 
estetica visionaria e stilizzata. Nella nuova 
performance Flaming doors riflette sul 
ruolo della lingua come strumento ambi-
valente: da un lato integrazione tra civiltà, 
dall’altro traccia di egemonia culturale, 
laddove l’alfabeto rappresenta il sistema 
di segni attraverso il quale la cultura oc-
cidentale ha stratificato il proprio sistema 
di conoscenza. Attraverso un percorso 
di articolazione e disarticolazione del 
suo codice e un gioco di allitterazioni e 
variazioni, Flaming doors tende a polve-
rizzare e scardinare la portata semantica 
della scrittura alfabetica, così da ridurla 
a suono e restituirne un cortocircuito di 
visioni infuocate.

Wie sich verschiedenste Künste gekonnt 
ineinander verflechten lassen: Damit setzt 
sich der sardische Choreograf, Tänzer und 
Sänger Maurizio Saiu auseinander. Die Re-
cherchen für seine Arbeiten basieren auf dem 
Wechselspiel zwischen einer ursprünglichen 
Bewegung und der Stimme. Nach seiner 
Ausbildung in New York in den 1980er Jah-
ren, kehrte Saiu nach Sardinien zurück und 
setzte sich mit den lokalen Tanztraditionen 
auseinander. Seit 2010 arbeitet er in Berlin, 
Brüssel und Mexiko und erzeugt in seinen 
Performances eine visionäre und stilisierte 
ästhetische Spannung. In seiner jüngsten 
Arbeit Flaming doors untersucht er die Rolle 
der Sprache. Sie ist einerseits Instrument 
des Austauschs zwischen den Zivilisationen, 
andererseits Sinnbild kultureller Hegemonie, 
nämlich dort, wo die westliche Kultur über 
Zeichencodes ihr Wissenssystem aufge-
baut hat. Durch das Betonen und Auflösen 
dieser Zeichen und in einem gekonnten 
Spiel aus Alliterationen und Variationen, 
hebt Flaming doors den semantischen Code 
aus den Angeln, reduziert ihn auf Klänge und 
erzeugt einen regelrechten feurig visionären 
Black-out.

MAURIZIO SAIU

Foto © Francesco Deplano
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Musica per un giorno
da Sab | von Sa 14.07. 
a Dom | bis So 15.07. 
ore 14 Uhr
Museion, Bolzano | Bozen

Interpreti | Darsteller 
Roberta Mosca, Canedicoda

Durata | Dauer 24 h

> Dall’1.00 alle ore 7.00
è consentita l’uscita, ma non l’ingresso 
alla performance.
Zwischen 1.00 und 7.00 Uhr 
kann man die Performance verlassen, 
den Aufführungsraum aber nicht 
betreten.

In collaborazione con 
In Zusammenarbeit mit 

Di un giorno veramente si tratta perché 
l’appuntamento performativo di Roberta 
Mosca, danzatrice con William Forsythe 
e coreografa indipendente, e del musici-
sta e performer Canedicoda dura 24 ore 
esatte. Musica per un giorno non vuole 
porsi né come concerto né esclusivamente 
come performance di danza: vuole essere 
un’occasione esplorativa e profondamente 
immersiva alla ricerca di stati, condizioni 
e limiti. Nella testa degli autori la volontà 
di creare uno spazio-tempo nuovo, intenso 
e confortevole. La fruizione dell’azione 
è distesa e dilatata, la parola vietata per 
cedere spazio alla voce interiore, all’os-
servazione e al respiro. Il pubblico può 
entrare e uscire secondo necessità mentre 
nello spazio performativo sono previsti 
cuscini per il riposo. A disposizione del 
pubblico anche un fascicolo che raccoglie 
le riflessioni, gli scritti, le email e gli sms 
che gli autori si sono scambiati nella fa-
se preparatoria del progetto e dopo ogni 
messa in scena dell’evento.

24 Stunden, also einen ganzen Tag 
lang dauert die Performance von 
Roberta Mosca und Canedicoda.  
Sie war einst Tänzerin bei William For-
sythe und arbeitet heute als freie Cho-
reografin, er ist Musiker und Performer. 
Mit Musica per un giorno haben die beiden 
eine Performance kreiert, die kein Konzert 
und auch keine reine Tanzperformance ist, 
sondern eine erfahrungsbasierte Suche 
nach Zuständen, Bedingungen und Grenzen. 
Mosca und Canedicoda wollen damit einen 
neuen Zeit-Raum schaffen, behaglich und 
beunruhigend gleichermaßen. Die Besucher 
sind aufgefordert, ihrer inneren Stimme, 
der Beobachtung und dem Atem Raum 
zu lassen. Sprechen ist während der 24 
Stunden nicht erlaubt. Die Performance 
kann man aber zeitweise verlassen. Zu-
dem stehen Kissen zum Ausruhen bereit. 
Spannende Einblicke liefert auch ein Heft 
mit Gedanken, Notizen, E-Mails und Text-
nachrichten der Performer, die sie während 
der Vorbereitungsphase zum Stück und 
nach jeder Performance notieren.

ROBERTA MOSCA - CANEDICODA

OUTDOOR | Vedute / Ansichten



48 49

Esercizi di 
immaginazione
Vorstellungswelten

EINA FRAGE AN ROBERTA MOSCA
UND CANEDICODA 

Wie bereitet ihr euch auf eine 24-Stunden-Perfor-
mance vor? Was sind die größten Schwierigkeiten 
dabei?

Unsere Arbeit ist eine reine gedankliche Übung. 
Wir versuchen, Klang bildhaft zu machen und der 
Bewegung zuzuhören. Wenn es gelingt, im Detail 
das Abstrakte zu sehen und es einzufangen, dann 
werden die Bedingungen günstig. Fehler und Unbe-
hagen können dann einfacher akzeptiert und sogar 
ins Positive, Konstruktive gerückt werden. In der 
Arbeit an dieser Performance gibt es für uns mehr 
Möglichkeiten und Chancen als Schwierigkeiten.

UNA DOMANDA A ROBERTA MOSCA 
E CANEDICODA

Come vi preparate a una performance che dura 24 
ore? Quali sono le difficoltà maggiori?

Il nostro è un puro esercizio di immaginazione. 
Cerchiamo di visualizzare il suono o di ascoltare il 
movimento. Più il dettaglio comprende e assorbe 
l’astratto e più favorevoli diventano le condizioni in 
cui anche l’errore o il disagio possono essere accolti, 
assimilati ed interpretati costruttivamente.
Per questo forse ci risulta più interessante parlare 

di possibilità piuttosto che di difficoltà. 

OUTDOOR | Vedute / Ansichten

dont’ be frightened of 
turning the page
Mar | Di 24.07. ore 21 Uhr
Felsenkeller, Laimburg, 
Vadena | Pfatten

Invenzione e performance 
Idee und Performance 
Alessandro Sciarroni 
Drammaturgia | Dramaturgie 
Alessandro Sciarroni, Su-Feh Lee 
Musica | Musik Paolo Perisa 
Luci | Licht Rocco Giansante

Durata | Dauer ca. 35 min

> Servizio navetta
gratuito previa prenotazione 
Kostenloser Shuttledienst 
nur nach Vormerkung

Partenza | Abfahrt: ore 20 Uhr, 
Piazza Verdi, Bolzano | Verdiplatz, Bozen

In collaborazione con 
In Zusammenarbeit mit 

Partendo dall’osservazione dei fenomeni 
migratori di alcuni animali che al termine 
della loro vita tornano a riprodursi e a mo-
rire nel luogo dove sono nati, Alessandro 
Sciarroni tra il 2014 e il 2015 inizia a lavorare 
sul concetto di turning. Il termine inglese 
viene tradotto e rappresentato in scena 
in maniera letterale, attraverso l’azione 
del corpo del ruotare intorno al proprio 
asse. Si sviluppa così un viaggio psicofisico 
emozionale, una danza di durata che in 
don’t be frightened of turning the page 
(titolo tratto un album dei Bright Eyes, il 
gruppo rock preferito dell’artista) Sciarroni 
torna a eseguire in prima persona. Come 
negli altri lavori preparatori, la durata 
dell’azione e il graduale aumento del ritmo 
creano una sorta di legame ipnotico tra il 
performer e lo spettatore.

Tiere kehren am Ende ihres Lebens an ihren 
Geburtsort zurück, um sich dort zu vermehren 
und zu sterben. Das ist der Ausgangspunkt für 
Alessandro Sciarroni, um sich ab 2014/2015 
am Konzept des turning abzuarbeiten. Tur-
ning meint im Englischen nicht nur „drehen“, 
sondern auch „entwickeln“ und „ändern“.
Auf der Bühne übersetzt Sciarroni den Begriff 

ins Körperliche. In don’t be frightened of 
turning the page  – der Titel bezieht sich auf 
das Album der Rockband Bright Eyes – zeigt 
Sciarroni einen Körper, seinen Körper, der 
sich ständig um die eigene Achse dreht. Ein 
andauernder Tanz, eine emotionale psycho-
physische Reise, die Sciarroni selbst performt. 
Die allmähliche Steigerung des Rhythmus 
und die anhaltende Bewegung schaffen eine 
hypnotische Verbindung zwischen Performer 
und Publikum.

ALESSANDRO SCIARRONI

Foto © Alessandro Sciarroni

OUTDOOR | Vedute / Ansichten



© Ivo Corrà, NOI

50 51

Verso la specie
Sab | Sa 14.07. ore 18.30 Uhr
Parkhotel Holzner 
Soprabolzano | Oberbozen

BALLO DELLA SCUOLA DI MOVIMENTO 
RITMICO MÒRA, 
basato a | Sitz in Cesena 

Coreografia | Choreografie 
Claudia Castellucci 
Insegnante coreografo 
Choreografielehre 
 Alessandro Bedosti 
Musica | Musik Stefano Bartolini 
Interpreti | Darsteller Sissj Bassani, 
Francesco Dell’Accio, Tommaso Granelli, 
René Ramos, Stefania Rovatti, Federica 
Scaringello

In collaborazione con 
In Zusammenarbeit mit 

Una deambulazione corale in nero, arcaica, 
ritmica, che Claudia Castellucci ha creato 
con la sua scuola Mòra, fondata a Cesena 
nel 2009, ispirandosi alla metrica della 
poesia greca e al movimento essenziale 
dei cavalli. La ritualità si concretizza nella 
figura ricorrente del cerchio, nelle azioni, 
nelle processioni. Castellucci sembra vo-
ler ricercare un punto di congiunzione e 
fratellanza tra le culture. In abiti austeri i 
danzatori avanzano come in processione, 
incorporano il ritmo di Stefano Bartolini, 
combattono, pregano, falciano e finalmen-
te sfoderano una tovaglia, che al tempo 
stesso è telo double face che si trasforma 
in tenda, in parete, in fazzoletto di terra 
intorno al quale si resta confinati e distanti.

Schwarz, rhythmisch und archaisch: Verso la 
specie nimmt Anleihen an den Metriken der 
griechischen Poesie und an der Bewegung 
der Pferde und lässt in einem fort innere 
Bilder entstehen. Bestimmte Figuren und 
Formen, wie etwa der Kreis, kehren immer 
wieder und machen den Ritual-Charak-
ter deutlich. Claudia Castellucci scheint 
auf der Suche nach der Verbindung, der 
Verbrüderung zwischen den Kulturen zu 
sein. In strengen Kleidern bewegen sich 
die Tänzerinnen und Tänzer wie in einem 
Bitt- und Bußgang. Den Rhythmus von 
Stefano Bartolinis Musik verinnerlichen 
sie. Sie kämpfen, sie beten, sie sensen. 
Sie knien nieder, beten wiederum. Sie he-
ben eine Fahne empor. Diese symbolisiert 
einen Vorhang, eine Mauer und ein Stück 
Erde. Sie verbindet und schweißt zusam-
men und dennoch trennt sie die Menschen 
voneinander. 

SOCÌETAS – CLAUDIA CASTELLUCCI

Foto © Societas
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Nuove 
prospettive 
sulla città
Ein neuer Blick 
auf die Stadt 

Vedere Bolzano con altri occhi. 
Sperimentare una realtà 

manipolata. Scoprire nuove prospettive 
di visione. Cercare un finale a una 
storia nel tessuto sociale quotidiano. 
Farsi condurre, a propria insaputa, 
in un luogo storico ricontestualizzato 
dal movimento coreografico. Le 
performance di questa sezione del 
Festival chiedono al pubblico di 
affidarsi e sperimentare, di provare 
la sospensione tra reale e possibile, 
di cambiare, per un attimo, il proprio 
punto di vista.

Bozen aus einem neuen Blickwinkel 
betrachten. Eintauchen in eine 

gesteuerte Wirklichkeit. Ungewohnte 
Sichtweisen einnehmen, im Alltag nach 
dem „neuen“ Ende einer Geschichte 
suchen oder einen Ort in der Stadt – 
choreografisch kontextualisiert – (wieder)
entdecken.  
Die Performances laden dazu ein, seine 
eigenen Sichtweisen zu überdenken, 
Reales und Fiktives miteinander 
verschmelzen zu lassen und – auch 
nur für einen Augenblick – einen neuen 
Betrachterstandpunkt einzunehmen.

OUTDOOR | Vedute / Ansichten
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PRIMA ITALIANA 
ITALIENISCHE ERSTAUFFÜHRUNG

Square
Lun | Mo 16.07. ore 18 Uhr 
(opening)
NOI Techpark, Bolzano | Bozen

Concezione e realizzazione | Konzept und 
Umsetzung Lorenzo Bianchi Hoesch 
Voce | Sprecher Benno Steinegger 
Sviluppo Software | Softwareentwicklung 
David Poirier-Quinot, Benjamin 
Matuszewski 
Partecipazione (audio) | Teilnahme (Audio) 
Claudio Lucchin, Ilse Prugger, Ursula 
Tavella, Matteo Maria Moretti, Quirino 
Longo

Durata | Dauer ca. 15 min

In coproduzione con | in Koproduktion mit
NOI Techpark, Bolzano Danza - Tanz Bozen, 
IRCAM

In collaborazione e coproduzione con 
In Zusammenarbeit und Koproduktion mit 

Un’installazione interattiva e partecipativa 
nello spazio tecnologico di NOI Techpark. 
Il pubblico che parteciperà a Square è 
invitato attraverso il proprio smartphone e 
le proprie cuffie auricolari a connettersi a 
un sito che produrrà una serie di istruzioni: 
suoni e voci che condurranno la comu-
nità presente verso un ascolto condiviso 
di una realtà manipolata, un’esperienza 
contemplativa e paradossalmente cine-
matografica.

Im NOI Techpark richtet Lorenzo Bianchi 
Hoesch eine interaktive und partizipative 
Installation ein: Square. Über das eigene  
Smartphone und Kopfhörer erhält das Pu-
blikum eine Reihe von Anweisungen und 
Anleitungen. Von Klängen und Stimmen 
geleitet, entsteht ein kollektives Hören und 
die Erzählung einer bewusst gesteuerten, 
veränderten Wirklichkeit. Eine meditative 
und zugleich auf paradoxe Weise „filmische“ 
Erfahrung.

LORENZO BIANCHI HOESCH

> Square, a partire dall’opening del 16
luglio rimarrà al NOI Techpark come 
installazione permanente.

Square wird auch nach der Eröffnung am 
16. Juli als permanente Audioinstallation 
im Techpark zu hören sein.
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The End
Mer | Mi 18.07. 
Gio | Do 19.07. / 26.07. 
Ven | Fr 27.07. 
ore 17.30 & 18.30 & 19.30 Uhr
Teatro Comunale di Bolzano 
Stadttheater Bozen

Progetto di | ein Projekt von 
Strasse, Lotte van den Berg 
Ideazione e creazione | Idee und Kreation 
Francesca De Isabella, Sara Leghissa 
Supporto drammaturgico 
Dramaturgische Unterstützung 
Valentina Cicogna 
Con | mit 
Marco D’Agostin

Durata | Dauer ca. 40 min

> Prenotazione obbligatoria presso la
biglietteria del Teatro Comunale di 
Bolzano, T +39 0471 053800

Anmeldung an der Kasse des 
Stadttheaters Bozen erforderlich, 
T +39 0471 053800

Gruppo fondato a Milano nel 2009 da 
Francesca De Isabella e Sara Leghissa, 
Strasse lavora sul doppio binario dell’azione 
performativa in relazione con il paesag-
gio urbano e della cinematografia intesa 
come filtro di osservazione della realtà. 
Per The End le due artiste hanno lavorato 
con la regista olandese Lotte van den Berg 
per concentrarsi, come dice il titolo, ‘sul 
finale’. Si tratta di una performance site 
specific che si svolge in parte in interno 
(Sala Prove del Teatro Comunale) e parte 
in esterno: tre luoghi diversi della città 
verso cui il pubblico verrà condotto da un 
tutorial per assistere a tre ‘finali possibili’.

Was ist das Ende? Und wie zeigt es sich? 
Für The End arbeitet die Mailänder Gruppe 
Strasse mit der niederländischen Regisseurin 
Lotte van den Berg zusammen und rückt 
– wie der Titel schon sagt – das „Ende“ in 
den Mittelpunkt. Strasse wurde 2009 von 
Francesca De Isabella und Sara Leghissa 
gegründet und beschäftigt sich in seinen 
Arbeiten mit performativen Aktionen in Bezug 
auf die Stadtlandschaft und mit dem Kino 
als Filter zur Beobachtung der Wirklichkeit.  
Im Rahmen der site-specific Performan-
ce The End hat eine kleine Gruppe von 
Zuschauern die Möglichkeit, gemeinsam 
mit den Künstlerinnen das „Ende“ von drei 
Ereignissen in der Stadt mitzuerleben. Die 
Performance startet im Probenraum des 
Theaters und endet in der Stadt.

STRASSE

Foto © Ilaria Scarpa
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Veduta › Bolzano
Lun | Mo 23.07. 
Mar | Di 24.07. 
Mer | Mi 25.07. 
ore 18.00 & 18.45 & 19.30 Uhr
Cassa di Risparmio, Piazza Walther 
Sparkasse, Waltherplatz

Di | von Michele Di Stefano, 
Lorenzo Bianchi Hoesch 
Coreografia | Choreografie 
Michele Di Stefano 
Musica | Musik Lorenzo Bianchi Hoesch 
Interpreti | Darsteller Biagio Caravano, 
Roberta Mosca, Laura Scarpini

Durata | Dauer ca. 15 min

In collaborazione con  
In Zusammenarbeit mit

 
> Prenotazione obbligatoria presso la

biglietteria del Teatro Comunale di 
Bolzano, T +39 0471 053800

Anmeldung an der Theaterkasse 
des Stadttheaters Bozen erforderlich, 
T +39 0471 053800

Progetto dedicato a una città e alla visione 
prospettica del paesaggio urbano, Veduta 
trova la sua veste più recente a Bolzano. 
Una performance da fruire in cuffia guar-
dando un punto panoramico dalla finestra. 
Lo spettatore sarà invitato attraverso la 
traccia sonora a seguire una visione che 
collega i vari luoghi, il movimento e la 
dislocazione dei performers. La veduta 
urbana viene così trasformata dall’ascolto 
in un luogo che galleggia tra il presente e 
il possibile: lo spettatore si immerge in un 
paesaggio che non è più semplicemente 
ciò che gli si para davanti ma un concen-
trato di coincidenze e configurazioni che 
sembrano rimandare ad altro. Il reale è 
ora offuscato ora nitidamente messo a 
fuoco dal suono che presiede al potere 
immaginifico della visione e rende possibile 
la moltiplicazione dei dettagli in un luogo 
dalle coordinate immaginarie. La danza, 
dunque, come punto di vista sul mondo.

Veduta heißt das Projekt von Michele Di 
Stefano, das jeweils einer Stadt und der 
perspektivischen Sicht auf deren Stadtland-
schaft gewidmet ist und nun auch für Bozen 
adaptiert wurde. Von einem Aussichtspunkt 
aus erlebt das Publikum – ausgestattet mit 
Kopfhörern – die Performance. Der Betrachter 
wird von der Soundkulisse aufgefordert, einer 
Blickrichtung zu folgen, die verschiedenste 
Orte und die Bewegungen und Positionen der 
Darsteller miteinander verbindet. Durch das 
Hören wird die neue Sicht (Veduta) auf die 
Stadt in einen Schwebezustand zwischen 
Gegenwart und Möglichkeit versetzt: Der 
Betrachter taucht ein in eine Landschaft, die 
nicht mehr einfach nur vor ihm liegt. Sie hat sich 
verwandelt in eine Menge aus Verbindungen 
und Konstellationen, die auf etwas anderes 
zu verweisen scheinen. Die Realität ist mal 
getrübt, mal wird sie kristallklar – mit Hilfe 
des Klangs. Dieser steuert das Sehen und 
damit die bildschöpfende Kraft. Er ermöglicht 
es, über immaginäre Koordinaten, Details 
an einem Ort zu vervielfachen. Der Tanz als 
ungewöhnliche Sichtweise auf die Welt. 

MK

Foto © Renzo Zuppiroli
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Sab | Sa 21.07. ore 20 Uhr
Ritrovo: Teatro Comunale di Bolzano 
Treffpunkt: Stadttheater Bozen

Sarà una coreografa o un coreografo l’ospite della Secret 
Perfomance 2018? Dove si svolgerà l’evento? Il pubblico lo 
scoprirà partecipando. In un luogo della città, scelto di volta in 
volta dal direttore artistico in relazione al progetto coreogra-
fico, gli spettatori fiduciosi assisteranno a una performance 
unica ed esclusiva. 

Welche Choreografin oder welcher Choreograf konnte für die 
Secret Performance 2018 gewonnen werden? Wo findet die 
Performance statt? Bis zuletzt werden die Details rund um die 
Veranstaltung geheim gehalten. In der besonderen Verbindung 
von Ort und Choreografie entsteht eine einzigartige Performance, 
die es zu entdecken gilt. Man darf gespannt sein!

Secret Performance
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Sab | Sa 21.07. ore 21 Uhr
Teatro Comunale di Bolzano, 
Studio 
Stadttheater Bozen, Studio

Coreografia | Choreografie 
Juan Carlos Lèrida, Tamara McLorg

Un’iniziativa di | eine Initative von

A ogni edizione del Festival vengono 
scelti due corsi di Bolzano Danza per la 
serata DanceWorks in cui i partecipanti 
presentano al pubblico l’esito del loro 
lavoro. L’appuntamento quest’anno è 
con i corsi di flamenco e di community 
dance rispettivamente condotti dallo 
spagnolo Juan Carlos Lèrida e dall’in-
glese Tamara McLorg. La settimana 
di lezioni che i due maestri terranno 
sarà dunque finalizzata alla compo-
sizione, alla creazione e alla messa in 
scena di uno spettacolo bipartito che 
indagherà i temi dell’identità, della 
tradizione, della ritualità.

Wie in jeder Festivalausgabe zeigen auch 
heuer wieder Kursteilnehmerinnen  und 
-teilnehmer von Tanz Bozen ihr Können 
auf der Bühne. Die DanceWorks-Per-
formance 2018 steht im Zeichen des 
Flamencos und des Community Dance. 
An sechs Tagen erarbeiten der Spanier 
Juan Carlos Lèrida und die Engländerin 
Tamara McLorg mit den Tänzerinnen und 
Tänzern eine eigene Choreografie zu den 
Themen Identität, Tradition und Ritual.

DanceWorks

Lounge Bar
Volete respirare il clima del Festival e gustare 
un cocktail estivo? Per tutta la durata di Bolzano Dan-
za, in concomitanza con gli eventi ospitati nelle sale del 
Teatro Comunale, Piazza Verdi si trasforma dalle ore 19 
in Lounge Bar. 

Einen Cocktail genießen und vor oder nach der Vorstellung über 
den Tanz diskutieren? Für die Dauer des Festivals verwandelt 
sich der Verdiplatz in eine Lounge Bar. Geöffnet ab 19 Uhr

Silent Disco 
Mettetevi le cuffie: si balla! Per la serata conclusiva del 

Festival, Piazza Verdi si trasforma in una pista da ballo 
orginale. Tutti sono invitati a ballare con Enrico Boccioletti, 
Ale Soul Dj e UBI BROKI [Strasse].

Kopfhörer auf! Es wird getanzt! Der Verdiplatz ver-
wandelt sich in einen Dancefloor der ganz besonderen 
Art. Zu den Sounds der DJs Enrico Boccioletti, Ale Soul 
Dj und UBI BROKI [Strasse] darf heftig getanzt werden. 

27.07. ore 23 Uhr - Piazza Verdi | Verdiplatz

Dance & Video 
Nel foyer del Teatro Comunale di Bolzano, per tutta 

la durata del Festival, si potranno vedere i cortome-
traggi selezionati dal celebre contest di videodanza 
La danza in 1 minuto.

Während des Festivals wird im Foyer des Stadtthea-
ters eine Auswahl an Kurzfilmen gezeigt, die für den 
Filmwettbewerb La danza in 1 minuto entstanden sind.

In collaborazione con | in Zusammenarbeit mit

Artist Talks 
Entrare in contatto con gli artisti del Festival, approfondire  

le tematiche dei loro lavori e i processi di ideazione. Con 
gli Artist Talks è possibile. Partecipa anche tu!

Sie möchten mit den Choreografinnen und Choreografen 
ins Gespräch kommen und mehr über das Stück oder die 
Hintergründe seiner Entstehung erfahren? Kommen Sie 
zu den Artist Talks und lernen Sie die Künstler von Tanz 
Bozen 2018 näher kennen.

12.07 ore 21 Uhr Fabrizio Favale / ZimmerFrei
16.07 ore 22 Uhr Helena Waldmann
18.07 ore 22.40 Uhr Roberto Zappalà
23.07 ore 22 Uhr Musée de la Danse

Foto © Claudia Corrent



 Gio | Do

12.07.
Museion / ore 22 Uhr
FABRIZIO FAVALE – ZIMMERFREI – FIRST ROSE / Argon / Chapter one

OUTDOOR

FREE

 Ven | Fr

13.07.
Teatro Comunale | Stadttheater / ore 21 Uhr
BILL T. JONES / ARNIE ZANE COMPANY
Play and Play: An Evening of Movement and Music

  ABOCARD
  ABO6
  ABO3

Parco dei Cappuccini | Kapuzinergarten / ore 23 Uhr
MAURIZIO SAIU / Flaming doors

  OUTDOOR  

  FREE

 Sab | Sa

14.07.
Museion / ore 14 Uhr
ROBERTA MOSCA - CANEDICODA / Musica per un giorno

  OUTDOOR  

  FREE

Parkhotel Holzner, Soprabolzano | Oberbozen / ore 18.30 Uhr
SOCÌETAS – CLAUDIA CASTELLUCCI / Verso la specie

  OUTDOOR  

  FREE

 Lun | Mo

16.07.
NOI Techpark / ore 18 Uhr (opening)
LORENZO BIANCHI HOESCH / Square

  OUTDOOR  

  FREE

Parco dei Cappuccini | Kapuzinergarten / ore 20 & 20.30 Uhr
SIRO GUGLIELMI / p!nk elephant

  ANTICORPI XL  

  ABOCARD
  ABO6
  ABO3

Teatro Comunale | Stadttheater / ore 21 Uhr
HELENA WALDMANN / Good Passports Bad Passports

  ABOCARD
  ABO6
  ABO3

 Mar | Di

17.07. 
Parco delle Semirurali | Semiruralipark / ore 21 Uhr
MK / Meteorologia (pezzi politici)

  OUTDOOR  

  FREE

 Mer | Mi

18.07. Teatro Comunale | Stadttheater / ore 17.30 & 18.30 & 19.30 Uhr
STRASSE / The End

  OUTDOOR  

  ABOCARD
  ABO6
  ABO3
  ABOOUTDOOR
  ABOTHEEND

Teatro Comunale, Studio | Stadttheater, Studio / ore 21 Uhr
COMPAGNIA ZAPPALÀ DANZA 
Liederduett (due episodi su Caino e Abele)

  ABOCARD
  ABO6
  ABO3

 Gio | Do

19.07.
Teatro Comunale | Stadttheater 
ore 17.30 & 18.30 & 19.30 Uhr
STRASSE / The End

  OUTDOOR  

  ABOCARD
  ABO6
  ABO3
  ABOOUTDOOR
  ABOTHEEND

Teatro Comunale | Stadttheater / ore 21 Uhr
MK / Bermudas_Tequila Sunrise

  ABOCARD
  ABO6
  ABO3

Museion / ore 22 Uhr
FABRIZIO FAVALE – ZIMMERFREI – FIRST ROSE / Argon / Chapter two

  OUTDOOR  

  FREE

 Ven | Fr

20.07.
Teatro Comunale | Stadttheater / ore 18 Uhr
ALESSANDRO SCIARRONI / JOSEPH_kids

  FAMILY 

  ABOCARD
  ABO6
  ABO3

Teatro Comunale, Studio | Stadttheater, Studio / ore 21 Uhr
DUNJA JOCIC / Don’t talk to me in my sleep

  ABOCARD
  ABO6
  ABO3

 Ven | Fr - Sab | Sa

20/21.07.
Teatro Comunale | Stadttheater 
NOTTE A TEATRO 

  FAMILY 

  

 Sab | Sa

21.07.
Teatro Comunale | Stadttheater / ore 10 Uhr
ALESSANDRO SCIARRON / JOSEPH_kids

  FAMILY 

  ABOCARD
  ABO6
  ABO3

Punto di ritrovo | Treffpunkt:  
Teatro Comunale | Stadttheater / ore 20 Uhr
SECRET PERFORMANCE

  OUTDOOR  

  ABOCARD
  ABO6
  ABO3
  ABOOUTDOOR

Teatro Comunale, Studio | Stadttheater, Studio / ore 21 Uhr
DANCEWORKS

 Lun | Mo

23.07. Piazza Walther | Waltherplatz / ore 18 & 18.45 & 19.30 Uhr
MK / Veduta › Bolzano

  OUTDOOR  

  ABOCARD
  ABO6
  ABO3
  ABOOUTDOOR

Teatro Comunale, Studio | Stadttheater, Studio / ore 20 Uhr
DIEGO TORTELLI / Pasiphae

  ANTICORPI XL 

  ABOCARD
  ABO6
  ABO3

Teatro Comunale | Stadttheater /ore 21 Uhr
BORIS CHARMATZ / MUSÉE DE LA DANSE / 10000 gestes

  ABOCARD
  ABO6
  ABO3

 Mar | Di

24.07. Piazza Walther | Waltherplatz / ore 18.00 & 18.45 & 19.30 Uhr
MK / Veduta › Bolzano

  OUTDOOR  

  ABOCARD
  ABO6
  ABO3
  ABOOUTDOOR

Felsenkeller, Laimburg, Vadena/Pfatten / ore 21 Uhr
ALESSANDRO SCIARRONI
don’t be frightened of turning the page

  OUTDOOR  

  ABOCARD
  ABO6
  ABO3
  ABOOUTDOOR

 Mer | Mi

25.07. Piazza Walther | Waltherplatz / ore 18.00 & 18.45 & 19.30 Uhr
MK / Veduta › Bolzano

  OUTDOOR  

  ABOCARD
  ABO6
  ABO3
  ABOOUTDOOR

Camera di Commercio | Handelskammer / ore 19.45 & 20.30 Uhr 
LUNA CENERE / kokoro_extract

  ANTICORPI XL 

  ABOCARD
  ABO6
  ABO3

Teatro Comunale | Stadttheater / ore 21 Uhr 
MICHAEL CLARK COMPANY / to a simple, rock ’n’ roll . . . song.

  ABOCARD
  ABO6
  ABO3

 Gio | Do

26.07.
Teatro Comunale | Stadttheater 
ore 17.30 & 18.30 & 19.30 Uhr 
STRASSE / The End

  OUTDOOR  

  ABOCARD
  ABO6
  ABO3
  ABOOUTDOOR
  ABOTHEEND

Teatro Comunale, Studio | Stadttheater, Studio / ore 21 Uhr 
LALI AYGUADÉ COMPANY / iU an Mi

  ABOCARD
  ABO6
  ABO3

Museion / ore 22 Uhr 
FABRIZIO FAVALE – ZIMMERFREI – FIRST ROSE / Argon / Chapter three

  OUTDOOR  

  FREE

 Ven | Fr

27.07.
Teatro Comunale | Stadttheater 
ore 17.30 & 18.30 & 19.30 Uhr
STRASSE / The End

  OUTDOOR  

  ABOCARD
  ABO6
  ABO3
  ABOOUTDOOR
  ABOTHEEND

Teatro Comunale, Studio | Stadttheater, Studio / ore 20 Uhr 
GAUTHIER DANCE//THEATERHAUS STUTTGART / Ballet 102

  ABOCARD
  ABO6
  ABO3

Teatro Comunale | Stadttheater / ore 21 Uhr 
GAUTHIER DANCE//THEATERHAUS STUTTGART / Mixed Bill

  ABOCARD
  ABO6
  ABO3

Piazza Verdi | Verdiplatz / ore 23.00 Uhr
SILENT DISCO

  FREE



Abbonamenti | Abonnements 

ABOCARD		  120 €

Ingresso per 14 spettacoli e 6 performance outdoor  
Eintritt für 14 Vorstellungen und 6 Outdoor-Veranstaltungen

ABO6		   80 €

6 spettacoli a scelta | 6 Vorstellungen nach Wahl + 2*

ABO3		   50 €

3 spettacoli a scelta | 3 Vorstellungen nach Wahl + 1* 

Pass settimanale corsisti | Wochenpass für  
Kursteilnehmer/innen (escl.| ausgen. Outdoor)	  30 € 
	

ABOOUTDOOR		   18 €

(The End #1, The End #2, The End #3, Secret Performance,  
don’t be frightened of turning the page, Veduta)

ABOTHEEND		   9 €

(The End #1, The End #2, The End #3)	

ABO Riduzioni per | Ermäßigungen für 

Under 35: ABO6 (60 €), ABO3 (40 €)

*A scelta spettacoli dalle seguenti categorie  
Zur Auswahl stehen Vorstellungen aus den Kategorien  
Anticorpi XL, Outdoor; oppure | oder Ballet 102, JOSEPH_kids

Biglietti singoli | Einzeltickets

Spettacoli in Teatro alle ore 21.00 | Vorstellungen  
im Theater um 21.00 Uhr 
(escl. | ausgen. DanceWorks)	 22 €

Outdoor, JOSEPH_kids, Anticorpi XL, 
Ballet 102, DanceWorks	 5 €

Ticket giornaliero “The End”| Tagesticket „The End”	 9 €

Notte a Teatro & spettacolo 
(1 bambino e 1 adulto) 
Nacht im Theater & Vorstellung 
(1 Kind und 1 Erwachsener)	 40 €

Riduzioni per | Ermäßigungen für

Under 12 (3 €) 
Under 20, corsisti | Kursteilnehmer/innen (8 €),  
Under 35 (16 €) 
Over 65 (18 €)

Biglietteria teatro | Theaterkasse

Teatro Comunale Piazza Verdi 40, Bolzano
Stadttheater Verdiplatz 40, Bozen

Mar | Di – Ven | Fr 	 ore 11–14 Uhr
	 ore 17–19 Uhr
Sab | Sa	 ore 11–14 Uhr
Dom | So – Lun | Mo	 chiuso | geschlossen
Lun | Mo 16.07. & 23.07.	 aperto | geöffnet

Tel. +39 0471 053800 www.bolzanodanza.it www.tanzbozen.it



WORKSHOPS

2018

Iscrizioni e informazioni | Anmeldung und Informationen 
Südtiroler Kulturinstitut, Tel. +39 0471 313800 - www.bolzanodanza.it | www.tanzbozen.it

Sostenitori | Förderer 

Main Sponsor 

Technical Partner

Partner 

Main Supporter

Comune di Vadena 
Gemeinde Pfatten 




