Tanzfestival Bregenzer Frühling 2010

Tanz verbindet Menschen

Liebe Freundinnen und Freunde des Bregenzer Frühling!

Das Tanzfestival Bregenzer Frühling feiert 2010 sein 24-jähriges Bestehen. Das ist schon etwas Besonderes, denn es zeigt, dass diese Veranstaltungsreihe, eine Initiative der Landeshauptstadt Bregenz, in nah und fern erfolgreich ankommt. Bewegung ist Leben, und Tanz ist der höchste Ausdruck von Lebendigkeit. Dabei überträgt sich die Energie auf die Zuschauer/innen, lässt sie Geschichten erleben und eröffnet ihnen Zugänge zu neuen Welten. Ziel des Bregenzer Frühling ist es, jedes Jahr international renommierte Ensembles ins Festspielhaus zu bringen und diese Tanzkunst für ein breites Publikum in der Bodenseeregion über die Grenzen hinweg erlebbar zu machen. Mut und Weitsicht des Veranstalters haben sich gelohnt. Hochkarätige Compagnien aus aller Welt zeigen den zeitgenössischen Tanz in seinen vielfältigsten Ausdrucksformen. Ensembles aus Spanien, den Niederlanden, Frankreich, Afrika, China und Österreich bestimmen das Programm. Ein altes Sprichwort sagt: „Wer sich nicht bewegt, bleibt sitzen.“ Seien Sie also auch dabei, denn der Tanz verbindet die Menschen! In diesem Sinn freuen wir uns, Sie beim Tanzfestival Bregenzer Frühling 2010 im Festspielhaus begrüßen zu dürfen.

DI Markus Linhart






Bürgermeister

Mag. Judith Reichart

Kulturstadträtin 

Programm Bregenzer Frühling 2010

Fr 19. März 2010, 20.00 Uhr

Compañía María Pagés Österreichpremiere
Autorretrato

Sa 10. April 2010, 20.00 Uhr

Compagnie Heddy Maalem Österreichpremiere
„Mais le diable marche à nos côtés”
Sa 1. Mai 2010, 20.00 Uhr

Nederlands Dans Theater II Österreichpremiere
Programm:

Gods and Dogs / Passe-Partout / Minus 16 
Fr 7. und Sa 8. Mai 2010, 20.00 Uhr, Werkstattbühne

aktionstheater ensemble Uraufführung
Ulysses Roadmovie
Mi 26. und Do 27. Mai 2010, 20.00 Uhr

Sidi Larbi Cherkaoui / Sadler's Wells London Österreichpremiere
Sutra

Alle Aufführungen finden im Festspielhaus Bregenz statt. Beginn: 20.00 Uhr. 

Termin- und Programmänderungen vorbehalten. Konzept: Dr. Wolfgang Fetz

Fr 19. März 2010, 20.00 Uhr

Compañía María Pagés Österreichpremiere
Autorretrato (Selbstportrait)

María Pagés ist…ein Orkan, der über die Bühnen von New York, Singapur, Paris und Tokio hinwegfegt und die Zuschauer förmlich von ihren Sitzen reißt. Auf Einladung von Michail Baryschnikow erarbeitete María Pagés im Baryschnikow Art Centre (BAC) in New York City ihre Kreation „Autorretrato“, eine Performance, die ihre wichtigsten Tanz-Soli beinhaltete. Das Ergebnis war ein fulminantes, offenes, sehr feinfühliges Selbstbildnis von einer der besten Flamencotänzerinnen der Welt!

„Ich empfand die Notwendigkeit, mich selbst kennen zu lernen, die Notwendigkeit, innezuhalten und näher an den Spiegel heranzutreten, um in der Lage zu sein, klar zu sehen, mich selbst zu beobachten und mich selbst gründlich zu analysieren – und dies alles dann in eine Bewegung, eine Atmosphäre und ein Bühnenbild zu übersetzen. Ich versuchte also jenem Prozess zu folgen, den Maler vollziehen, wenn sie ihr Selbstporträt zeichnen oder malen. Ich will es so ausdrücken: der Tanz war schon immer ein Teil von mir, wir haben einander nicht verlassen, wir sind eins – kurzum, das Tanzen bringt das, was ich bin, am besten zum Ausdruck. Ich habe aus dieser Erfahrung gelernt, mich selbst im Spiegel anzusehen, als ob es ein Spiel wäre, ohne dabei jemals die Worte der Weisheit zu vergessen, die ich in ‚La Soleá’ von Pablo Neruda fand:

Der Spiegel, in den du schaust, 

wird dir sagen, was du bist, 

doch nie wird er dir verraten 

welche Gedanken du hast.“        María Pagés 
„Pages has the charisma … immensely enjoyable and brilliantly danced.“ The Daily Telegraph

Choreographie und Regie: María Pagés

Mitwirkung bei der Choreographie Farruca: José Barrios

Original-Musik: Rubén Lebaniegos, José Antonio Carillo, Isaac Muñoz, María Pagés

Musik und Texte: Alberto Cortez, Miguel Hernández, José Saramago, Federico Garcia Lorca, Ben Sahl, Jose Camillo, María Pagés, traditional folk.

Originalmusik: Rubén Lebaniegos

Beleuchtung: Pau Fullana

Bühnenbild und Kostüme: María Pagés

Kostüme: Luis F. Santos, González Calderon
Färbung und Druck der Kostüme: Taller de María Calderón

Bemalung der Textilien: Mónica Calderón 

Uraufführung: 9. Mai 2008, International Forum Theatre/Tokyo

Maria Pagés

begann ihre Karriere bei der Kompanie Antonio Gades. Dort trat sie vor allem in „Carmen“ und „Bluthochzeit“ auf. Als Solotänzerin war sie bei der Kompanie Mario Maya, bei Rafael Aguilár und beim Maria Rosa Ballett engagiert. Sie trat auch in einigen Kinofilmen auf, u.a. in Carmen, El Amor Brujo und in Flamenco, alle von Carlos Saura, und in La Belle Otero und Hemingway sowie Fiesta y Muerte von José Maria Sánchez. 1995 übernahm sie nicht nur die Choreographie für einen Teil von „Riverdance – The Show“, sondern trat darin auch auf. Mit „Riverdance“ begann ihre weltweite Karriere: City Hall/New York, Chicago, Pantages Theatre/Los Angeles, Wang Center/Boston, Toronto, Sidney, Dublin und London. Pagés kreierte die Choreographie „Ilusiones FM” für das Spanische National Ballett. 1990 gründete sie die Compania Maria Pagés. Bisher erarbeitete sie zusammen mit der Compania unzählige Choreographien. „La Tirana“ (1998), „El Perro andaluz. Burlerias“ (2001), „Flamenco Republik“ (2001), „Canciones, antes de una Guerra“ (2004), „Sevilla“ (2006), „Autorretrato“ (2007) und „Dunas“ (2009) zusamen mit Sidi Larbi Cherkaoui.

Preise und Auszeichnungen:

2006 Cultura Viva Award (Tanz)

2005 Flamenco Award (Beste Künstlerin und beste Kreation)

2004 Leonid Massine Award, Italien

2002 National Dance Award for best creation

1996 National Choreograph Award ADE

Auftritte:

New York: Symphony Space, City Center, Joyce Theatre

London: Sadler’s Wells Theater

Boston: Majestic Theatre

Paris: Theatre National de Chaillot

Rom: Teatro Olimpico, Teatro Sistina

Verona: Teatro Romano

Berlin: Komische Oper

Köln: Kölner Philharmonie

Dublin: Dublin Festival Theatre

Tokyo: Bunka Mura Orchad Hall, Forum Tokyo, Teatro Hyogo

Osaka: Festival Hall, NHK Osaka

Singapur: Esplanada Theatre

Taiwan: National Theatre Taipei

Hong Kong: Cultural Center

Tel Aviv: Suzanne Dellal Hall

Mexiko: Guadalajara, Teatro Degollado, Teaotro Morelos, Centro Cultural

Moskau: Kreml Palace, Oper Moskau

Madrid: Teatro Real, Teatro Espanol, Teatro Albeniz

Barcelona, Sevilla, etc.

Festivals: Festival de Spoleto, Jacob’s Pillow Dance Festival, Peking Art Festival, Festival Cervantino u.a. 

Sa 10. April 2010, 20.00 Uhr

Compagnie Heddy Maalem Österreichpremiere
„Mais le diable marche à nos côtés” („Doch der Teufel geht neben uns”)
„Fritz Hauser und ich schüttelten einander auf dem Place de la Bastille die Hände. Er hatte gerade zu mir gesagt: ‚Ich bin zutiefst davon überzeugt, dass das Archaische oft mit dem ganz Modernen zusammentrifft.’  Wir unterhielten uns über unsere Vorahnung hinsichtlich des Endes der Welt, den Zusammenbruch des Mittelpunktes der Dinge, die starke Ausweitung der Peripherien, unser gemeinsames Gefühl, von den Wellen eines Urmeeres getragen zu sein. Wir teilten unser gesteigertes Bewusstsein der Leere unserer Städte, wo das Bedürfnis nach Inkarnation und Substantiation aufgetaucht ist. Ich sprach mit Fritz über meinen Wunsch, das Geräusch von großen Trommeln zu hören, den Körper wieder auf die Bühne zu bringen und ihn sprechen zu lassen. Welchen Körper? Denjenigen, der von den Außenbezirken der Städte zu uns kommt, denjenigen, den die Menschheit in Beton konstruiert hat, dessen elektrische Bewegung, dessen törichte Eile, die weiterhin den langsameren Rhythmus der Natur ignoriert. Wir reisen. Die Welt, die ich sehe, läuft auf eine Deklination von kaum wahrnehmbaren Bewegungen hinaus. Fritz kann wie kein anderer deren unangenehme Aufgeregtheit sehen.
Wir reisen nicht, wir werden durchquert. Wir werden dieses Stück erarbeiten, das wir ‘Mais le diable marche à nos côtés’ nennen werden. Es wird vom Anfang einer Welt erzählen, vom unvermeidlichen Ende dieser Welt, in welcher wir leben, und von den Bewegungen, die wir ausführen, wenn wir uns in die Spirale des Heute hineindrehen und -winden.“ Heddy Maalem

„Ich fragte mich, was geschieht, wenn ein Reich stirbt. Was geschieht mit seiner Nachkommenschaft, mit seinen Nachfahren? Und ich dachte: Kann Schönheit aus dem Tod, aus dem Tod eines Reiches entstehen? Eine andere Art von Schönheit natürlich – kann sie aus den Ruinen eines untergegangenen Reiches auferstehen?” Nurrudin Farah (Somalischer Schriftsteller)
„Heddy Maalem ist ein Choreograph, der archaisches Theater und modernen Tanz auf atemberaubende Weise verschmelzen lässt.“ Joachim Schlömer, Intendant Festspielhaus St. Pölten
Choreographie: Heddy Maalem; Musik: Fritz Hauser, Bühne: Boa Baumann; Licht: Brigitte Dubach; Kostüme: Rachel Garcia; Mit: Iffra Dia, Dramane Diarra, Bintou Dembélé, Yu Erge, Hardo Ka, Milla Koistinen, Keong Swee Lee, Qudus Onikeku und Soile Voima. Das Werk wird im Rahmen eines Arbeitsaufenthaltes in La Filature/Mulhouse im Februar 2010 erarbeitet. Uraufführung : 9. März 2010 in La Filature, Scène Nationale/Mulhouse, Frankreich 
Heddy Maalem

wurde in Batna geboren, im Herzen des Aurès; sein Vater ist Algerier, seine Mutter Französin. Er war ein erfolgreicher, ausgebildeter Boxer und studierte auch Aikido. Als er dann den Tanz für sich entdeckte, war es, als ob dieser schon immer ein Teil von ihm gewesen wäre. Im Jahr 1990 gründete er seine eigene Truppe; seine ersten Arbeiten „Transport phenomena“ (1991), „Corridors“ (1992) und „Trois Vues sur la douce paresse“ (1994) waren für sein Werk bestimmend. Im Jahr 1997 schuf er „Un Petit Moment de faiblesse“, ein Solo, das im selben Jahr auf dem Avignon Festival in der Abteilung Vif du Sujet seine Premiere hatte.

In „K.O. Debout“, einem Stück für sieben Tänzer, das 1999 im Maison de la Culture in Amiens erarbeitet wurde, entwickelte der Choreograph sein Bedürfnis weiter, die exakt richtige Bewegung zu finden – eine Absage gegenüber und ein Kontrapunkt zu der bunt zusammengewürfelten Welt der Bilder und Geräusche. In seinem Werk „Black Spring“ (2000) arbeitete Heddy Maalem mit Tänzern aus Afrika. Benoît Dervaux, ein Dokumentarfilmer und Kameramann bei den Brüdern Dardenne, zwei belgischen Regisseuren, nahm unter dem Eindruck der ungeheuren Humanität des Stücks Kontakt mit ihm auf. Der Film, den sie von „Black Spring“ machten, entstand als Koproduktion von Arte France und Heures d’été Productions unter der Schirmherrschaft der Kultserie „DanseDanseDanse“ (nach einem Bericht der Zeitung Le Monde). In „Petite Logique des forces“ (Die kleine Logik der Kräfte) von 2001, drei Solos, die auf dem Aix Festival erarbeitet wurden, waren die Tänzer beeindruckend. Im Jahr 2004 arbeitete Heddy Maalem wiederum mit dem Filmemacher Benoît Dervaux zusammen und erarbeitete „Sacre du Printemps“ (Frühlingsweihe) für 14 afrikanische Tänzer. Unter Beibehaltung seines gewohnten Musters setzt Heddy Maalem seine Arbeit an einer Serie von Solos für andere Tänzer fort. Im Jahr 2006 erarbeitete er „Un Champ de Forces“ und gleichzeitig auch „Le Principe de solitude“. 

Fritz Hauser

hat Solo-Programme für Trommeln und Schlagzeug geschrieben, die er überall auf der Welt gespielt hat; er ist auch der Schöpfer von verschiedenen Cross-Media-Werken mit den Choreographen Anna Huber, Joachim Schloemer und Heddy Maalem sowie mit dem Architekten Boa Baumann und der Regisseurin Barbara Frey. Er komponiert sowohl für Solisten als auch für Schlagzeug-Ensembles, er hat Klanginstallationen für Therme Vals, Arbeiten für den Rundfunk sowie Film-Soundtracks geschaffen. Er spielt auch Improvisationen mit vielen Musikern, unter anderem Urs Leimgruber, Joëlle Léandre, Pauline Oliveros, Lauren Newton, Marilyn Crispell sowie Christy Doran.

Sa 1. Mai 2010, 20.00 Uhr

Nederlands Dans Theater II Österreichpremiere
Programm:

Gods and Dogs von Jiří Kylián
Passe-Partout von Paul Lightfoot/Sol León
Minus 16 von Ohad Naharin
Das Nederlands Dans Theater II wurde 1978 gegründet. Der derzeitige künstlerische Leiter ist der ehemalige NDT-Tänzer Gerald Tipps. Das NDT II, die Talenteschmiede des NDT I, besteht aus 16 Tänzerinnen und Tänzern im Alter von 17 bis 22 Jahren. Über 70 Prozent der Tänzerinnen und Tänzer des NDT I begannen ihre Karriere beim NDT II. Die NZZ schreibt: „Die Qualität der jungen Tänzerinnen und Tänzer ist heute so hoch, dass diese kaum von jener der Hauptkompanie zu unterscheiden ist.“ Das dreiteilige Programm, das beim Bregenzer Frühling präsentiert wird, ist das tänzerische Highlight der Kompagnie. „Gods and Dogs“ ist eine wunderschöne Choreographie des Altmeisters und ehemaligen künstlerischen Direktors des Nederlands Dans Theater Jiří Kylián. Es ist übrigens seine 100. Choreographie für das NDT. „Passe-Partout“ des genialen Choreographen-Duos Lightfood/León ist ebenso ein choreographisches Aushängeschild wie das großartige „Minus 16“ des israelischen Choreographen Ohad Naharin, der 2009 den Dance Magazin Award erhielt. Alles ist überaus ästhetisch und unprätentiös, einfach perfekt. Choreographien zwischen Abstraktion und Andeutung, zwischen Harmonie und Ausgelassenheit, zwischen Erinnerungen und Todesahnung.

„Splendid dancers, highly appealing, particularly gifted.” The New York Times

Gods and Dogs

Choreographie: Jiří Kylián; Choreographische Assistenz: Gerald Tibbs Musik: Ludwig van Beethoven – Streichquartett op. 18; Dirk Haubrich – Neue Komposition;  Bühne: Atsushi Kitagawara, Jiří Kylián;  Kostüme: Joke Visser;  Video: Tatsuo Unemi, Daniel Bisig;  Lichtdesign: Kees Tjebbes; Uraufführung: 13. November 2008, Lucent Danstheater/Den Haag

Passe-Partout

Choreographie, Bühne, Kostüme: Lightfood/Leon;  Choreographische Assistenz: Gerald Tibbs; Musik: Philip Glass – From String Quartet Nr. 5; String Quartet Nr. 3: Mishima; String Quartet Nr. 5: The Poet Acts; Uraufführung: 26. Februar 2009, Lucent Danstheater/Den Haag

Minus 16

Choreographie: Ohad Naharin; Musik: traditionelle israelische Musik, Dean Martin, The Bossa Nova All Star Band, Rinky Dinks, Don Swan & His Orchestra; Luis Oliveira, Jack Davies, The Tractor’s Revenge;  Licht: Bambi; Uraufführung: 11. November 1999, Lucent Danstheater/Den Haag

Zu „Gods and Dogs“

„Mich interessieren diese Grenzen zwischen Normalität und Verrücktheit, zwischen Gesundheit und Krankheit und die Normen, die beides definieren. In jedem Moment seines Lebens kann man der einen oder anderen Kategorie zugeordnet werden. Aber der genaue Moment, an dem man ultimativ über die unsichtbare Grenze ins dunkle Reich von krankhafter Verrücktheit gestoßen wird, entzieht sich unserer Wahrnehmung. Mir ist klar, dass ich nicht der Erste oder Letzte bin, der diese Frage stellt, und dass jede neue Generation jene zwielichtigen Zonen der menschlichen Existenz neu für sich definieren muss. Dennoch ist sicher, dass jede Art von Entwicklung einen gesunden Schuss Verrücktheit braucht.“ (Jirí Kylián, November 2008)
Jiří Kylián (Czechoslovakia, 1947) started his dance career at the age of nine, at the School of the National Ballet in Prague. In 1962 he was accepted as a student at the Prague Conservatory. He left Prague when he received a scholarship for the Royal Ballet School in London in 1967. After this, he left for the Stuttgart Ballet led by John Cranko. Kylián made his debut as a choreographer here with Paradox for the Noverre Gesellschaft. After having made three ballets for Nederlands Dans Theater (Viewers, Stoolgame and La Cathédrale Engloutie), he became artistic director of the company in 1975. In 1978 he put Nederlands Dans Theater on the international map with Sinfonietta. That same year, together with Carel Birnie, he founded Nederlands Dans Theater II, which was – and is – meant to give young dancers the opportunity to develop their skills and talents and to function as a ‘breeding ground’ for young talent. He also initiated Nederlands Dans Theater III in 1991, the company for ‘older’ dancers. After an extraordinary record of service, Kylián handed over the artistic leadership in 1999, but remained associated to the dance company as house choreographer. Jiří Kylián has created 92 ballets so far, 72 of which were for Nederlands Dans Theater. His work is performed all over the world by more than 80 companies and schools. Kylián has not only made works for Nederlands Dans Theater, but also for the Stuttgart Ballet, the Paris Opéra, Swedish television and the Tokyo Ballet. He has worked with many creative personalities of international stature: the composers Arne Nordheim (Ariadne, 1997) and Toru Takemitsu (Dream Time, 1983) and the designers Walter Nobbe (Sinfonietta, 1978), Bill Katz (Symphony of Psalms, 1978), John Macfarlane (Forgotten Land, 1980), Michael Simon (Stepping Stones, 1998), Atsushi Kitagawara (One of a Kind, 1998) and Susumu Shingu (Toss of a Dice, 2005). In the summer of 2006, together with director Boris Paval Conen, he created a film entitled CAR-MEN. It was choreographed ‘on location’ in the open brown coal mines of the Czech Republic. “Vanishing Twin” (subtitle: an unfinished work) is one of recent works that Kylián made for Nederlands Dans Theater I (premiere February 7th 2008, Lucent Danstheater, The Hague). February 12th 2008 “Last Touch First”, a project together with Michael Schumacher, Sabine Kupferberg and other former dancers of Nederlands Dans Theater, premiered in Korzo Theater, The Hague. In the course of his career Kylián has received many international awards and honours, including Officer of the Royal Dutch Order of Orange-Nassau, honorary doctorate of the Juilliard School in New York, three Nijinsky Awards in Monte Carlo (best choreographer, company and work), Benois de la Danse in Moscow and Berlin, Honorary Medal from the President of the Czech Republic and Chevalier du Légion d’Honneur in France. In 2008 he received the Golden Lion at Venice Biennale and the Medal for Art and Science of Her Majesty Queen Beatrix. In November 2008 Kylián created Gods and Dogs for Nederlands Dans Theater II. This was his hundredth choreography. During the 50th Anniversary of Nederlands Dans Theater in the season 2009/2010, Kylián made a new piece for Nederlands Dans Theater I “Mémoires d’Oubliettes” (October 2009).
Zu „Passe-Partout“

Seit ihrem preisgekrönten Ballett „Shoot the Moon“ (2006) verfolgt das Hauschoreographen-Duo des Nederlands Dans Theaters Lightfoot/León einen theatralischeren Weg, bei dem Bühne, Musik, Kostüme und Tanz noch stärker zur Einheit verschmelzen. In ihrer letzten Arbeit („Same Difference“, 2007) war neben Tanz und Musik vor allem ein fast magisches Lichtdesign der verbindende Faktor zur Choreographie. Eine Wonne für Augen und Ohren, so dass man auf ihr neuestes Werk gespannt sein darf. 

The choreographers' duo Sol León and Paul Lightfoot have been Nederlands Dans Theater's house choreographer’s since mid 2002. Paul Lightfoot (Kingsley, England) and Sol León (Córdoba, Spain) met in 1987 as dancers at Nederlands Dans Theater I. Both of them danced in many new works by Jiří Kylián and Hans van Manen. Since the beginning of their collaboration in 1991 the two of them have created almost thirty ballets for the three companies of Nederlands Dans Theater. The most recent works are “Said and Done” (2001), “Shutters Shut” (2003), “Subject to Change” (2003), “Postscript” (2005), “Sleight of hand” (2007) and “Passe-Partout” (2009) for Nederlands Dans Theater II and “Safe as Houses” (2001), “Signing Off” (2003), “Source of Inspiration” and “Drawn Onward” (2004), “Silent Screen” (2005), “Shoot the Moon” (2006), “Same Difference” (2007) and “Sehnsucht” (2009) for Nederlands Dans Theater I. During the Holland Festival (May 2007) Lightfoot León made “Sooner or Later”, a huge production in former gasworks Westergasfabriek, Amsterdam. Paul Lightfoot and Sol León have been awarded the international dance prize Benois de la Danse for Signing Off (2005), the Herald Archangel (Edinburgh International Festival 2006) and the Dutch VSCD dance prize Zwaan for best dance production 2005-2006 with Shoot the Moon. In 2007 Paul Lightfoot and Sol León initiated a charity project for street children in Bangladesh. Their last creations were “Passe-Partout” (February 2009), for Nederlands Dans Theater II, and Sehnsucht (April 2009) for Nederlands Dans Theater I.

Zu „Minus 16“
Ohad Naharins „Minus 16“, eine temperamentvoll swingende Choreografie, in der sich das ganze Ensemble mit wilder, überschäumender Bewegungsfreude und akrobatischer Kühnheit präsentiert.
Die Musik besteht aus einem aufregenden Mix aus Dean Martin, Cha-Cha-Cha, Mambo und traditioneller israelischer Musik. Seit seiner Uraufführung 1999 ist Naharins kluges und äußerst humorvolles Stück der absolute Hit des NDT II – eine Hommage an Tanzlust und Lebensfreude, die Tänzer wie Zuschauer von den Stühlen reißt.

Ohad Naharin (Choreographer, Artistic Director of Batsheva Dance Company). Naharin began his training as a dancer with the Batsheva Dance Company. He came to New York one year later at the invitation of Martha Graham to join her company, as well as to make use of a scholarship to the School of American Ballet. After a year with the Martha Graham Dance Company, he continued his studies at The Juilliard School of Music as well as with Maggie Black and David Howard. He then joined the Maurice Bejart Company in Brussels for one season and made his choreographic debut in 1980 in the Kazuko Hirabayashi studio in New York. From 1980 to 1990 he performed and worked in New York, where he lived with his wife, the dancer Mari Kajiwara who died of cancer in 2001. In 1990 he was appointed Artistic Director of the Batsheva Dance Company. Naharin has been the recipient of many awards and honors, including the Chevalier de l'Ordre des Arts et des Lettres by the French government in 1998, two New York Dance and Performance (Bessie) Awards (for Naharin's Virus at the Brooklyn Academy of Music in 2002 and for Anaphaza at the Lincoln Center Festival in 2003), a Doctor of Philosophy honoris causa by the Weizmann Institute of Science in 2004, and the prestigious Israel Prize for dance in 2005. Naharin's works are performed by many companies throughout the world, including Nederlands Dans Theater, Frankfurt Ballet, Lyon Opera Ballet, Ballet Nacional d’Espana (Madrid), Cullberg Ballet (Sweden), and the Opera National de Paris, among others. 

Gerald Tibbs, Executive Artistic Director of Nederlands Dans Theater II, was born in Richmond, Virginia. At the age of 19, he attended the North Carolina School of the Arts, where he enrolled in the drama department. In 1975, he joined the Nederlands Dans Theater and has danced with Nederland Dans Theater for the last 15 years, working with such significant choreographers as Jiří Kylián, Hans van Manen, Glenn Tetley, Ohad Naharin, Christopher Bruce and Nacho Duato. In 1990, Gerald Tibbs took over Arlette van Boven's position as director of the Nederlands Dans Theater II company.
Fr 7. und Sa 8. Mai 2010, 20.00 Uhr, Festspielhaus/Werkstattbühne

aktionstheater ensemble Uraufführung

Ulysses Roadmovie 

Regie: Martin Gruber

Dramaturgie: Martin Ojster

Mit: aktionstheater ensemble     

Was macht man, wenn einem das Leben so richtig übel mitspielt. Der Job ist weg, der Partner ist weg, den Freunden hat man nichts mehr zu sagen. Die Stadt, in der man lebt, ödet einen an: Man macht eine schöne lange Reise, um den schönsten Platz für sein Ende oder einen neuen Anfang zu finden. Regisseur Martin Gruber begleitet den Titelhelden Ulysses quer durch Europa, vorbei an Wien, Barcelona, Lissabon, Istanbul, Paris, Stockholm bis nach Bregenz. Dabei entsteht ein „Roadmovie“ der besonderen Art. Eine faszinierende Mischung aus Film, Videoinstallation und Theater, die alle Genres sprengt. Eine aufwühlende Hommage an das Leben, die Freundschaft, die Hoffnung und die Liebe.

Seit mehr als 16 Jahren sind Regisseur Martin Gruber und sein aktionstheater ensemble fixer Bestandteil des „Bregenzer Frühling“. Mit genauer Beobachtungsgabe und scharfem Blick für gesellschaftliche Entwicklungen brachten Gruber und sein Team in den letzten Jahren faszinierende Produktionen nach Bregenz, wie die vielbeachtete Uraufführung „Schlachtfest“ von Andreas Staudinger (2005) mit türkischen MigrantInnen und einer Blasmusikkapelle, weiters die österreichische Fußball-Farce „Schwalbenkönig“ (Uraufführung von Franzobel 2006), die beklemmend-geniale Artaud-Adaption von „die Cenci“ (2007) oder die theatralische Vorwegnahme der aktuellen Wirtschaftskrise mit der gefeierten Uraufführung „Platzen Plötzlich“ (2008) von Gert Jonke und der Oper von Gerald Futscher „Paradiesseits“ (2009).

Mi 26. und Do 27. Mai 2010, 20.00 Uhr

Sidi Larbi Cherkaoui/Sadler's Wells London Österreichpremiere
Sutra

Sidi Larbi Cherkaoui/Antony Gormley/Szymon Brzóska

mit den Mönchen des Shaolin-Klosters

Choreographie und Regie: Sidi Larbi Cherkaoui

Bühne und Design: Antony Gormley

Musik: Szymon Brzóska

Uraufführung: 27. Mai 2008, Sadler’s Wells/London

A Sadler’s Wells Production. Coproduced with Athens Festival, Festival de Barcelona Grec, Grand Théâtre de Luxembourg, La Monnaie Brussels, Festival d’Avignon, Fondazione Musica per Roma and Shaolin Cultural Communications Company.

Bisher 113 Aufführungen und über 115.000 Besucher weltweit – der gefeierte flämisch-marokkanische Choreograph Sidi Larbi Cherkaoui präsentiert ein neues faszinierendes Tanzprojekt, das von den Fähigkeiten, der Kraft und der Spiritualität der buddhistischen Shaolin-Mönche inspiriert ist. Er hat eng mit dem Künstler Antony Gormley (Turner Preisträger 1994; Ausstellung im Kunsthaus Bregenz 2009) zusammengearbeitet, der eine Bühnengestaltung geschaffen hat, die aus 21 hölzernen Kisten besteht, die immer wieder auf neue Weise angeordnet werden. Der polnische Komponist Szymon Brzóska schuf eine wunderbare Partitur für Piano, Schlagzeug und Streichinstrumente, die live gespielt wird. Die 17 Mönche, die in „Sutra“ auftreten, kommen direkt vom ursprünglichen Shaolin-Kloster, das nahe der Stadt Dengfeng in der Provinz Henan in China gelegen ist und im Jahr 495 n. Chr. von Mönchen gegründet wurde, die aus Indien stammten. Im Jahr 1983 erklärte der Staatsrat das Shaolin-Kloster zum wichtigsten nationalen buddhistischen Tempel. Die Mönche folgen dort einer strengen buddhistischen Regel, wobei die Kriegskünste Kung-Fu und Tai-Chi einen wesentlichen Bestandteil ihrer täglichen Lebenspraxis ausmachen. Mit seinem Besuch des Shaolin-Klosters in China und mit seiner sich über mehrere Monate erstreckenden Arbeit mit den Shaolin-Mönchen folgt Cherkaoui seinem lebenslangen Interesse an der Erforschung der Philosophie und des Glaubens, die hinter der Shaolin-Tradition stehen, deren Beziehung zu Kung-Fu und deren Position innerhalb eines zeitgenössischen Kontextes.

„Faszinierend und magisch.“ Evening Standard

Sidi Larbi Cherkaoui

Regisseur, Choreograph und Tänzer

„Meine erste Tändelei mit der Kunst war nicht der Tanz, sondern das Zeichnen. Als Kind wollte ich die Realität zeichnen und alle Bilder, die ich damit in Zusammenhang brachte. Zum Beispiel die Wolken und das, was ich in ihnen sehen konnte, sowie Menschen und die Schatten, die sie werfen. Es waren gewissermaßen ‚surrealistische’ Zeichnungen: realistisch, aber niemals einfach die Wiedergabe der bloßen Tatsachen. Es war meine Art, die mich umgebende Realität zu interpretieren. Aber schließlich begann ich, unruhig zu werden. Die zwei Dimensionen waren nicht mehr ausreichend. Dann begann ich mit dem Tanzen, und das Schöne am Tanzen ist, dass man unablässig tanzen muss, um die Zeichnung zu sehen. Überdies ist man selbst zugleich der Bleistift und der Zeichner. Der Tanz ist immer eine temporäre Zeichnung – er verschwindet, sobald die Bewegung aufhört. So kann die Zeichnung jedes Mal und jederzeit überschrieben und neu geschrieben werden. Jede Aufführung muss am darauffolgenden Abend wieder neu gezeichnet werden.“

Sidi Larbi Cherkaouis erste Erfahrung als Choreograph war „Anonymous Society“ eine Hommage des Regisseurs Andrew Wale an die Musik von Jacques Brel. Cherkaoui tanzte in dieser Produktion, für welche er mehrere Preise gewann, unter anderem den Fringe First Award und den Total Theatre Award in Edinburgh sowie den Barclay Theatre Award in London. „Rien de Rien“, Cherkaouis erste Choreographie als Mitglied des künstlerischen Teams von Les Ballets C. de la B. ging im Jahr 2000 in Europa auf Tournee und gewann den Sonderpreis auf dem BITEF Festival in Belgrad. Er arbeitete an dieser Produktion zusammen mit dem Sänger und Tänzer Damien Jalet, der ihn mit italienischen Volksliedern bekannt machte und auch weiterhin einen großen Einfluss auf seine späteren Schöpfungen hatte. „Rien de Rien“ ging auf eine Marathon-Tournee und gewann für ihn auch den Promising Choreographer Prize bei den Nijinski Awards in Monte Carlo im Jahr 2002. Im selben Jahr leiteten Larbi und Nienke Reehorst auch einen Workshop für geistig behinderte Schauspieler am Theater Stap in Turnhout, der zur Produktion „Ook“ führte. Im Juli 2002 nahm er an Le Vif du Sujet in Avignon teil, er tanzte in „It“, einer Produktion von Wim Vandekeybus. In diesem Tanzsolo, das auf einer Kurzgeschichte von Paul Bowles basiert, verschmelzen die ganz spezifischen Sprachen der Bewegungsabläufe der beiden Choreographen. „Cherkaoui zieht alle Register. Sein Körper scheint entwurzelt zu sein und wirkt unzugänglich. Wenn sein Fuß den hinteren Teil seines Kopfes berührt, ist es so, als ob der obere Teil seines Körpers nicht weiß, dass es auch noch einen unteren Teil gibt. Der Körper kämpft mit sich selbst, jongliert mit der Luft zwischen seinen Händen, verdreht sich selbst in tausend Windungen.” (aus „De Standaard“, EVC, 19.07.2002).

Im Herbst 2002 schufen er und Damien Jalet mit einer Anzahl von Tänzern der Sasha Waltz Truppe für die Schaubühne am Lehninger Platz in Berlin das Werk „D’avant“, das mittelalterliche Gesänge aus dem dreizehnten Jahrhundert mit zeitgenössischem Tanz vereint. Auf Wunsch des Festival d’Avignon präsentierte Larbi im Juli 2004 ein neues Projekt mit Les Ballets C. de la B. Dieses Stück mit dem Titel „Tempus Fugit“ stellt die anscheinende Absolutheit der Zeit in Frage. Menschen überall auf der Welt scheinen dieselben Zeitkonzepte zu verwenden, aber Zeit wird in verschiedenen Kulturen auf unterschiedliche Weise erfahren und interpretiert. „Tempus Fugit“ konzentrierte sich auf die Welt des Mittelmeers sowie auf die arabische und zentralafrikanische Welt und auf deren wechselseitige Beziehungen. Im Dezember 2004 schuf Cherkaoui „In Memoriam Les Ballets de Monte Carlo“, und für das Ballet du Grand Théatre de Genève übernahm er die Choreographie von „Loin“, dessen Premiere im April 2005 stattfand. Im Jahr 2005 arbeitete Larbi erstmals mit Akram Khan zusammen. Akram Khan ist ebenfalls ein Tänzer und Choreograph mit „doppelten Wurzeln“: als Sohn von Eltern aus Bangladesh wuchs er in England auf. Cherkaoui und Khan schufen und tanzten gemeinsam die Produktion „zero degrees“, die die Einflüsse ihrer gemischten kulturellen Hintergründe zum Thema hatte. „zero degrees“ wurde 2006 für den Laurence Olivier Award nominiert und gewann anschließend, im Jahr 2007, in Australien den Helpman Award. Für „België danst“, einer speziellen landesweiten Version von Bal Moderne, die am 16. Juli 2005 in zwölf belgischen Städten gleichzeitig im Freien aufgeführt wurde, arbeitete Sidi Larbi mit Damien Jalet zusammen, um eine neue Choreographie zu entwickeln: „Ik hou van jou/je t’aime tu sais“ zur Musik von Noordkaap und Marie Daulne. „Corpus Bach“ folgte dann im Frühling 2006, ein Werk, in welchem Larbi und Nicolas Vladyslav die Bühnenwirkung von Bachs Cello-Suiten untersuchten. Im Frühling 2006 kehrte Larbi nach Monte Carlo zurück, wo er ein neues Werk für Les Ballets de Monte Carlo erarbeitete: „Mea Culpa“ (Premiere im April 2006). Im August 2006 hatte sein neues Werk „End“, das er für das Cullberg Ballet schuf, auf dem Gothenburg Dance and Theatre Festival Premiere. Dieses Stück, das während des Kampfes zwischen Israel und der Hisbollah im Libanon erarbeitet wurde, trägt klare Zeichen der geopolitischen Realitäten, die parallel zu seinem Entstehungsprozess bestanden. Sidi Larbi Cherkaoui kombiniert den übervollen Tourneeplan seiner Repertoire-Stücke mit dem Erarbeiten neuer Produktionen. Das Publikum im beeindruckenden neuen Opernhaus in Kopenhagen war begeistert von „L’homme de bois“, Larbis neuer Schöpfung für achtzehn Tänzer vom Royal Danish Ballet zur Musik von Strawinsky (Mai 2007). Larbi nahm Guy Cassiers Einladung an, sich bei der Durchführung eines ortsspezifischen Projektes im Antwerpener Bourla Theater auf der Grundlage von „A History of the World in 10½ Chapters“ im April 2007 allen anderen Toneelhuis Künstlern anzuschließen. Auf Wunsch von Cité nationale de l’histoire de l’immigration, dem neuen nationalen Museum in Paris, arbeiteten Larbi und der Fotograf und Filmemeacher Gilles Delmas außerdem gemeinsam an einer neuen Video-Installation mit dem Titel „Zon Mai“, einer außergewöhnlichen Konstruktion in der Form eines Hauses, das mit Filmmaterial von Tänzern gefüllt ist, die sich mittels des Tanzes in der Privatheit ihrer Wohnzimmer offenbaren.

Der September 2007 brachte die Premiere von „Apocrifu“ (Apocrypha) im Auftrag von La Monnaie in Brüssel. Bei „Apocrifu“ handelt es sich um eine musikalische Begegnung mit dem polyphonen korsischen A-cappella-Gesang von A Filetta. Die Musik dieser Gruppe liefert den Hintergrund für Larbis neue Schöpfung, in der er ebenfalls tanzt. Der Titel spricht für sich: eine kurze, jedoch zentrale Szene aus „Apocrifu“ (in welcher die drei Tänzer abwechselnd als dreiköpfige Monster aus dem Talmud, dem Koran und der Bibel laut vorlesen) macht klar, dass der Unterschied zwischen apokryph und kanonisch eher eine Frage der Perspektive oder der Autorität als des Inhaltes oder Wertes ist. Auf diese Weise behandelt Larbi auf unbeschwerte Weise ein umfassenderes Thema, das ihn seit langer Zeit beschäftigte: die immanente Gleichheit von unterschiedlichen Kulturen und religiösen Gesichtspunkten.

Dieses Thema kehrt in „Origine“ wieder, seinem jüngsten Stück, in welchem er zwei männliche und zwei weibliche Tänzer – alle aus unterschiedlichen Teilen der Welt – mit dem Sarband Ensemble zusammenbringt (Februar 2008). Nach „Sutra“ (Mai 2008) wird Larbi zu seiner Untersuchung des verwirrenden Begriffes Gott in der Vorstellungswelt der Menschheit, zur Suche des Menschen nach dem Göttlichen, zurückkehren, und zwar mit der Arbeit an „Babel“, dem dritten Kapitel der Trilogie, die mit „Foi“ begann und in „Myth“ ihre Fortsetzung fand.

Antony Gormley

Bühnenbild

Antony Gormley wurde 1950 in London geboren. Nach einem Studienabschluss in Archäologie, Anthropologie und Kunstgeschichte am Trinity College (Cambridge) reiste er nach Indien; er kehrte drei Jahre später nach London zurück, um an der Central School of Art, am Goldsmiths College und der Slade School of Art zu studieren. In den letzten 25 Jahren hat Antony Gormley das Bild des Menschen in der Bildhauerei neu belebt, indem er den Körper als Ort des Gedächtnisses und der Verwandlung konsequent untersucht hat, wobei er seinen eigenen Körper als Thema, Werkzeug und Material einsetzte. Seit 1990 hat er seine Beschäftigung mit der Situation des Menschen ausgeweitet, um den kollektiven Körper und die Beziehung zwischen dem Selbst und dem Anderen in groß dimensionierten Installationen zu erforschen wie Allotment, Critical Mass, Another Place, Domain Field und Inside Australia. Sein jüngstes Schaffen befasst sich immer stärker mit Energiesystemen, -feldern und -vektoren und nicht mehr so sehr mit Masse und fest definiertem Volumen, was in Arbeiten wie Clearing, Blind Light, Firmament und Another Singularity deutlich wird. Antony Gormleys Werk ist vielfach ausgestellt worden: er hatte Einzelausstellungen im gesamten Vereinigten Königreich an Präsentationsorten wie Whitechapel, Tate und Hayward Gallery, British Museum und White Cube und im internationalen Rahmen in Museen wie Louisiana Museum in Humlebaek, Corcoran Gallery of Art in Washington DC, Irish Museum of Modern Art in Dublin und dem Kölnischen Kunstverein in Deutschland. Blind Light, eine wichtige Einzelausstellung seiner Arbeiten, war 2007 in der Hayward Gallery veranstaltet worden. Er hat an bedeutenden Gruppenausstellungen wie der Biennale von Venedig und der Documenta 8 in Kassel teilgenommen. Sein Field war auf Tourneen in Amerika, Europa and Asien. Angel of the North sowie die erst jüngst entstandene Arbeit Quantum Cloud auf der Themse in Greenwich zählen zu den besten Beispielen der zeitgenössischen britischen Bildhauerei. Eine seiner wichtigsten Installationen, Another Place, bleibt auf Dauer am Crosby Beach, Merseyside, zu sehen. Er wurde 1994 mit dem Turner Prize und 1999 mit dem South Bank Prize for Visual Art ausgezeichnet; 1997 erhielt er den Verdienstorden Order of the British Empire (OBE). Im Jahr 2007 wurde ihm der Bernhard-Heiliger-Preis für Bildhauerei verliehen. Er ist Honorary Fellow des Royal Institute of British Architects, Trinity College, Cambridge, und des Jesus College, Cambridge, und ist seit 2003 Royal Academician.

Szymon Brzóska

Komponist & Pianist

Szymon Brzóska, dem kürzlich ein Postgraduierten-Diplom in Komposition vom Königlichen Flämischen Konservatorium in Antwerpen verliehen wurde, erhielt seine Ausbildung bei Luc Van Hove. Er besuchte zwischen 2000 und 2004 Workshops, die von Marek Stachowski, Tapio Tuomela, Remigijus Merkelys, Toivo Tulev und Peteris Plakidis geleitet wurden. Dieser junge polnische Komponist, der auch einen Master in Arts Diplom von der Ignacy Jan Paderewski Musikakademie in Poznan erhielt (wo Mirosław Bukowski sein Professor war), hat unter den Profis der klassischen und zeitgenössischen Musik bereits beträchtliche Aufmerksamkeit auf sich gezogen: seine Werke sind in Belgien, Dänemark, Deutschland, Norwegen und Polen aufgeführt worden. Der polnische Kammerchor Schola Cantorum Gedanensis wählte im Jahr 2003 sein Werk Antiphona Beatae Mariae Virginis für sein Konzert auf dem Festival Geistlicher Musik Maria Auxilium Christianorum in der Stadt Rumia; im Jahr 2004 gewann er schließlich sowohl den dritten Preis beim Adam Didur Kompositionswettbewerb in Sanok (Polen) für Czarna róza (Die Schwarze Rose), ein Lied für Tenor und Piano mit Worten von Zbigniew Herbert, als auch den zweiten Preis beim Kompositionswettbewerb für Passionschoralgesang in Bydgoszcz (Polen) für Vexilla Regis Prodeunt. Im Jahr 2006 wurden seine 6 miniatures für Cello und Piano für den Workshop mit dem angesehenen belgischen Prometheus Ensemble ausgewählt, und er zählte auch zu der kleinen Gruppe von Auserwählten beim Kompositionswettbewerb des Festivals music@venture 2007 in Antwerpen, welches ihn beauftragte, ein Stück für das belgische Ensemble I solisti del vento zu schaffen, das dann im Oktober 2007 auf diesem Festival aufgeführt wurde. Brzóska interessiert sich besonders für die Synergie zwischen der Musik und anderen Künsten wie dem modernen Tanz, dem Theater und Kino. Er hat bei Soundtracks für mehrere Film- und Theaterprojekte in Polen mitgewirkt, und seine Komposition u.a. für den Original Film-Soundtrack des französischen Films „Le bruit des gens autour“ (Regie: Diastème) beigesteuert.

Shaolin-Kloster
Die Krieger-Mönche, die in „Sutra“ auftreten, kommen vom Shaolin-Tempel, der in der Nähe des Berges Songshan in der Provinz Henan in China gelegen ist und im Jahr 495 n. Chr. von Mönchen gegründet wurde, die aus Indien stammten. Im Jahr 1983 erklärte der Staatsrat den Shaolin-Tempel zum wichtigsten nationalen buddhistischen Tempel. Die Mönche folgen dort einer strikten buddhistischen Regel, wobei die Kriegskünste Kung-Fu und Tai-Chi einen wesentlichen Bestandteil ihrer täglichen Lebenspraxis ausmachen. Innerhalb des Tempels liegt die Führung in den Händen eines patriarchalen Clansystems. In nahezu 800 Jahren hat es über 30 Generationen von Mönchen gegeben. Die Repräsentanten der gegenwärtigen Generationen führen in ihren Nachnamen die Schriftzeichen „Su“, „De“, „Xing“, „Yong“, „Yan“ und „Heng“. Meister Shi Yongxin ist der gegenwärtige Abt des Shaolin-Tempels. Shaolin-Kung-Fu ist eine der ältesten chinesischen Kriegskunsttraditionen. Auf der Grundlage eines Glaubens an die übernatürliche Kraft des Chan-Buddhismus bilden die Bewegungsabläufe, die die Shaolin-Kung-Fu-Mönche ausführen, deren zentrale Ausdrucksform. Gemäß den im Shaolin-Tempel überlieferten Handbüchern verfügt Kung-Fu über 708 Bewegungsabläufe sowie zudem noch 552 Box-Abläufe und 72 einzigartige Fertigkeiten des Gefangennehmens, Ringens, Ausrenkens und Berührens lebenswichtiger Punkte, um Verletzungen zu verursachen. Die Mönche des Shaolin-Tempels betrachten die Perfektionierung ihrer Fertigkeiten in der Kriegskunst des Kung-Fu als ihr lebenslanges Ziel. Mit ihrem umfassenden Verständnis des Lebens und mit der Furchtlosigkeit in ihren Herzen bringt ihre körperliche und geistige Praxis den altchinesischen Glauben an die „Einheit zwischen Himmel und Mensch“ zum Ausdruck. Der Titel „Sutra“ leitet sich von dem Pali-Wort „sutta“ ab, dessen Grundbedeutung ein kollektiver Begriff für die Predigten von Buddha ist. Es ist zugleich ein allgemeiner Begriff für Regeln und Aphorismen; im Hinduismus wurden in „sutras“ die Richtlinien für ein angemessenes Verhalten im Leben niedergelegt. Dieses Wort bedeutet in Sanskrit auch Schnur, Faden, Maß oder auch Richtschnur.

Weitere Information über das Kloster findet man unter www.chinavoc.com/kungfu/shaolin/intro.asp
Sadler's Wells ist das das führende Tanztheater Großbritanniens. „Sutra“ zeigt einen von Europas sensationellsten Tänzern und Choreographen, Sidi Larbi Cherkaoui, gemeinsam mit Antony Gormley (Gewinner des Turner-Preis) sowie mit 17 buddhistischen Mönchen aus dem ursprünglichen Shaolin-Kloster in China in der ersten wirklichen Gemeinschaftsproduktion von Künstlern aus dem Westen und dem Shaolin-Tempel. Seit seinen ersten, vor ausverkauftem Haus stattfindenden Aufführungen bei Sadler's Wells im Mai 2008 in London ist „Sutra“ von über 90.000 Menschen auf mehr als 85 Vorstellungen (Stand November 2009) auf der ganzen Welt gesehen worden. Diese Produktion, die gleichermaßen vom Publikum wie auch von den Kritikern gefeiert wird, bietet einen faszinierenden Einblick in die Philosophie und den Glauben, die hinter der Shaolin-Tradition stehen. Der kürzlich zum Sadler’s Wells Associate Artist ernannte Sidi Larbi Cherkaoui verbrachte einige Monate im Shaolin-Tempel in China und arbeitete dort mit den Mönchen, wobei er sein Interesse an der Shaolin-Philosophie und deren Beziehung zu Kung-Fu vertiefte. „Sutra“, das von 17 Mönchen aus diesem Tempel zusammen mit Ali Thabet selbst aufgeführt wird, zeigt atemberaubende Sequenzen mit fesselnden, magisch anmutenden Bewegungsabläufen, die sich um Antony Gormleys beeindruckende Bühnengestaltung mit 21 hölzernen Kisten herum aufbauen. Der polnische Komponist Szymon Brzóska schuf eine Partitur für fünf Musiker mit Piano, Schlagzeug und Streichinstrumenten, die live gespielt wird. „Sutra“ wurde von 30 internationalen Tanzkritikern im Jahrbuch 2009 der Zeitschrift „ballettanz“ zur Produktion des Jahres gekürt! Sadler’s Wells, als bekanntes Produktionshaus unter der künstlerischen Leitung von Alistair Spalding, engagiert sich für die Produktion, Auftragsvergabe und Präsentation von preisgekrönten Arbeiten und bahnbrechenden Gemeinschaftsproduktionen wie etwa „zero degrees“, „Push“ und „Sutra“. Sadler’s Wells konzentriert sich darauf, mit renommierten Künstlern, Darstellern und Ensembles, die in der vordersten Linie des modernen Tanzes stehen, zu arbeiten; viele davon sind Associate Artists und feste Kompagnien des Theaters wie etwa Sylvie Guillem, Akram Khan, Matthew Bourne und sein Ballett New Adventures, Wayne McGregor und seine Kompagnie Wayne McGregor Random Dance, Russell Maliphant, Jasmin Vardimon, Jonzi D, Sidi Larbi Cherkaoui, Christopher Wheeldon und seine Kompagnie Morphoses/The Wheeldon Company.

Pressestimmen zu „Sutra“
"Diese neue Sadler’s Wells Produktion übertrifft sogar unsere größten Erwartungen."

The Times (UK)

"Diese einzigartige, sorgfältig durchdachte Aufführung bringt das Konzept des kulturellen Austausches auf eine ganz neue Ebene" 

The Guardian (UK)

"Phänomenale akrobatische Spitzenleistungen" 

Metro (UK)

"Ein ungeheuer fesselnder Abend, der in kindliches Erstaunen versetzt" 

Daily Express (UK)

"Faszinierend und magisch" 

Evening Standard (UK)

"Unwiderstehlich... verblüffend"

LE MONDE, Frankreich

"Anmutige Bewegungen und unglaubliche Akrobatik"

EL PAIS, Spanien

"Ein raffiniertes Kunstwerk... Über die reine Unterhaltung hinaus vermittelt es dem Publikum ein Gefühl von Harmonie und Heiterkeit."

ETHNOS, Griechenland

Ballett-Pass ab 72,00 EUR

Für alle Tanzinteressierten bietet der Bregenzer Kunstverein wieder einen Ballett-Abo-Pass (ab 72,00 EUR!). Schnell Entschlossene erhalten beim Kauf eines Ballett-Abo-Passes bis zum 24.12.2009 eine Rabattierung von –25%! Ab 25.12.2009  –15 % Rabatt. Damit haben Sie die einzigartige Möglichkeit, ganz unterschiedliche Formen des Tanzes kennenzulernen: meisterhafte Fusionen aus Tanz, Musik, Licht und Bühnenbild. Allesamt Sternstunden des zeitgenössischen Tanzes!

Ein Wochenende für die Sinne: 

Bereits zum dritten Mal wird in Kooperation mit der Luxusmarke Wolford und Bodensee-Vorarlberg Tourismus ein „Kultur-Mode-Package“ angeboten: 

Ab EUR 119.-  pro Person wird ein Ticket der besten verfügbaren Kategorie für eine Aufführung des Bregenzer Frühling, Lunch mit Aperitiv im Wolford Restaurant (ausgezeichnet vom Gault Millau), VIP-Shopping mit Preisvorteil inklusive Sektempfang mit Überraschungsgeschenk von Wolford und eine Übernachtung in einem **** Hotel in Bregenz geboten. 

Reservierung: Bodensee-Vorarlberg Tourismus, T +43 5574 43443-0, 

office@bodensee-vorarlberg.com, www.bodensee-vorarlberg.com
Kartenvorverkauf: 

Bregenz Tourismus & Stadtmarketing, Rathausstraße. 35a, 6900 Bregenz, Austria, Tel. +43 5574 4080 und alle v-ticket Vorverkaufsstellen sowie online unter: www.v-ticket.at, 

Email: tourismus@bregenz.at 

Detaillierte Informationen unter: www.bregenzerfruehling.at
Eine Veranstaltung des Bregenzer Kunstvereins. Mit freundlicher Unterstützung von: Landeshauptstadt Bregenz, Land Vorarlberg, Schoellerbank, i+R Schertler, Wolford, illwerke vkw.

Medienpartner: Vorarlberger Nachrichten, ORF Vorarlberg, Ö1, Der Standard, Allgäuer Zeitung, Schwäbische Zeitung.
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