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PROGRAM

HNK, 10. i 11. rujna 2007. u 19.30 sati

SCHAUBÜHNE AM LEHNINER PLATZ, Berlin
SMRT TRGOVAČKOG PUTNIKA

Redatelj: Luk Perceval
ZKM, 15. i 16. rujna 2007. u 20 sati

KRÉTAKÖR SZÍNHÁZ, Budimpešta
BLACKLAND

Redatelj: Árpád Schilling
ZKM, 17. rujna 2007. u 20 sati

SLOVENSKO MLADINSKO GLEDALIŠČE, Ljubljana
SUMRAK BOGOVA

Redatelj: Diego de Brea
ZKM, 19. i 20. rujna 2007. u 20 sati

ANNA MELE, Aškabat
KRALJ LEAR

Redatelj: Ovliakuli Kođakulijev
KAZALIŠTE KOMEDIJA, 23. i 24. rujna 2007. u 20 sati

COMPAGNIE LOUIS BROUILLARD, Pariz
TO DIJETE

Redatelj: Joël Pommerat
ZKM, 24. rujna 2007. u 12 sati

Predstavljanje prijevoda kazališnog teksta 

„To dijete“ i „Prisutnost kazališta“ Joëla Pommerata

ZKM, 24. i 25. rujna 2007. u 20 sati

MOSKOVSKO KAZALIŠTE RADIONICA PJOTRA FOMENKA, Moskva
TRI SESTRE

Redatelj: Pjotr Fomenko
Uvod

Festival svjetskoga kazališta održava se ovoga rujna peti put u Zagrebačkom kazalištu mladih, HNK-u i Komediji, a šest kazališta iz Njemačke, Francuske, Rusije, Slovenije, Mađarske i Turkmenistana prikazat će predstave obilježene umjetničkom strašću, inovativnim karakterom i istraživačkim duhom. 

Prvim predstavljanjem u nas, berlinski Schaubühne s „Norom“ u režiji Thomasa Ostermeiera jezgrovito je označio estetiku i etiku festivala. To je suvremeno kazalište koje favorizira novu dramaturgiju ili poznate tekstove interpretira u svjetlu društvenih promjena. Biti u službi kritičke produkcije ili ispunjavati kulturološke i socijalne zadaće urbane zajednice? Drugi susret sa Schaubühne dovodi nam „Smrt trgovačkog putnika“ Luka Percevala. Klasično djelo američkoga psihološkog realizma postavljeno je u njemačko, ali i svjetsko neoliberalističko okružje. Beskrupulozna mašinerija profita devastira pejzaž niže srednje klase. Nogometomanija, pivo, depresija i šverc otkrivaju svježe lice Millerove drame. 
Joël Pommerat stilski savršeno odmjereno djelo „To dijete“ konstruira iz šokantnih prizora nastalih iz serije razgovora o odnosu djece prema roditeljima. Socijalno osviješten, on je prije svega umjetnik jake geste i suočava nas bez moralne osude s neostvarivim modelom obiteljske sreće za kojim snažno patimo.

I lucidan interpret klasika Arpád Schilling zanima nas kao savjestan i angažiran autor. „Blackland“ sarkastično se ceri političkoj eliti koja se obogatila drskom pljačkom narodne imovine i dekadentno se zabavlja u nesrazmjeru s pukom koji gaca blatom Crne zemlje.

„Sumrak bogova“ Luchina Viscontija klasično je djelo europskoga autorskog filma i perverzan prikaz dekadencije u doba fašizma. Diego de Brea, posve na tragu nove osjećajnosti, uzima predložak i provjerava ga u novom estetskom ključu, u vremenu koje je, odbacivši humanističku kulturu, izgubilo osjećaj za savjest i odgovornost. 
Anna Mele iz Turkmenistana, zemlje nad kojom se nadvijaju petrolejski dimovi diktature, sam glumi u „Kralju Learu“. Svoj teret, svoju pozornicu nosi na leđima i vraća kazalište njegovim ludičkim korijenima, djetinjemu, ritualu u kojemu se, kao kod Kantora, teatar približio tajni smrti. 

Za Pjotra Fomenka kazalište je umijeće glume, a režija život s glumcima. „Tri sestre“ su kazališna ikona gomilom interpretacija ispražnjene prvotne priče. Poput restauratora, Fomenko nas u svom zadnjem remek-djelu suočava s tragičnom ljepotom Čehovljeve dramaturgije.

Dubravka Vrgoč

Ivica Buljan 

SCHAUBÜHNE AM LEHNINER PLATZ, Njemačka
SMRT TRGOVAČKOG PUTNIKA

Autor
Arthur Miller
Redatelj
Luk Perceval

Dramaturgija
Maja Zade

Scenografija
Katrin Brack
Kostimografija
Ilse Vandenbussche

Rasvjeta
Marc Van Denesse

Glume
Thomas Thieme
WILLY LOMAN 

Carola Regnier
LINDA LOMAN

Bruno Cathomas
BIFF LOMAN 

André Szymanski
HAPPY LOMAN 

Ulrich Hoppe
BERNARD 

Christina Geiße 
THE WOMAN 

Michael Rastl
CHARLEY 

Marcus Schinkel
UNCLE BEN 

Christian Schmidt
HOWARD WAGNER 

Predstava traje 110 minuta bez stanke.
O redatelju
Luk Perceval je glumac, redatelj i umjetnički ravnatelj kazališta Het Toneelhuis koje je 1998. osnovao u Antwerpenu. Tu je između ostaloga režirao Shakespeareov maraton Ten oorlog (njemačka verzija prvi put je prikazana u salzburškome Festspieleu, pod imenom Schlachten! i predstavljena u berlinškome Theatertreffenu 2000. godine). Među njegovim ostvarenjima u Njemačkoj izdvajaju se: Čehovljev Višnjik (Schauschpielhannover), Traum im Herbst Jona Fossea (Komorno kazalište u Münchenu) i Shakespeareov Otelo u adaptaciji Feriduna Zaimoglua i Güntera Senkela (Komorno kazalište u Münchenu). Od opera je režirao: Tristan i Izolda (Staatsoper Stuttgart), VEC Markopolous (Staatsoper Hannover) i Vespers of Mary (Staatsoper Unter den Linden, Berlin). Početkom 2006. godine postao je redatelj kazališta Schaubühne.

Prikazano u teatru Schaubühne
· Aars!, adaptacija Orestije, Luk Perceval i Peter Verhelst (2001.)

· L. kralj boli, adaptacija Shakespeareova Kralja Leara (2002.)

· Das kalte Kind, Marius von Mayenburg (svjetska premijera 2002.)

· Andromaha, Luk i Peter Perceval, adaptacija Racineove tragedije (nagrada Friedrich Luft Prize, 2003.)

· Turist, Marius von Mayenburg (svjetska premijera 2005.)

· Maria Stuart, Friedrich Schiller (2006.)

· Platonov, Anton Čehov (2006.)

· Smrt trgovačkog putnika, Arthur Miller (2006.)

· Molière – strast (Mizantrop, Don Juan, Tartuffe, Škrtac), Feridun Zaimoglu, Günther Senkel i Luk Perceval (2007.)


O berlinskome teatru Schaubühne
Berlinski Schaubühne slovi kao suvremen, ekperimentalan i internacionalan teatar. Osnovan je 1962. godine, a poznati redatelji tu su stvarali povijest njemačkoga kazališta, najprije na adresi Hallesches Ufer, a zatim i u njegovu sadašnjem domu na trgu Lehniner Platz.

Brojna svjetska gostovanja, nagrade i pohvale redateljima, predstavama i ansamblu svjedočanstvo su velikog uspjeha umjetničke ekipe pod vodstvom Thomasa Ostermeiera i Jensa Hilljea u promicanju teatra Schaubühne (Katharina Schüttler proglašena je glumicom godine za 2006., za ulogu Hedde u drami „Hedda Gabler“). Nijedno drugo njemačko kazalište nije prisutno na međunarodnoj sceni u tolikoj mjeri.

S Thomasom Ostermeierom i glavnim redateljima Lukom Percevalom i Falkom Richterom, Schaubühne nastavlja svoju tradiciju suvremenih i kritičkih interpretacija klasičnih djela od Molièrea i Shakespearea, preko Ibsena i Čehova, pa do Bertolta Brechta i Arthura Millera. Samu srž repertoara čine djela živućih autora. Tomu svjedoči preko 50 svjetskih premijera, kao i godišnje dramsko natjecanje za mlade i nove scenariste te Festival internacionalne nove drame (F.I.N.D.) na kojemu se prikazuju nova ostvarenja iz Njemačke i drugih zemalja u trajanju od jednoga tjedna svake godine.
O predstavi
Willy Loman je nakon 36 godina karijere trgovačkog putnika na rubu propasti. Vjerni kupci odselili su se ili pomrli, prodajne vještine mlađih kolega polučuju bolje rezultate od njegovih, a beskrajne vožnje koje taj posao iziskuje postale su mučenje. Nema mu bijega ni u osobnom životu: njegova davno odrasla djeca lijeni su propalice. Najstariji sin Biff koji je u tinejdžerskim danima obećavao kao nogometni talent, sanjari o mirnu životu na ranču i odbija da ga otac uvede u posao. Mlađi sin Happy oportunist je namješten preko veze, koji očajnički čezne za roditeljskom pažnjom i neprestance se smuca s kojekakvim ženama. Kad Willya otpusti novi, mladi poslodavac, on zapadne u egzistencijalnu krizu. Vidi samo jedan izlaz iz beznađa koje nalazi u bezdušnu kapitalizmu: samoubojstvo u vidu prometne nesreće, čime će obitelji omogućiti da započne novi život s odštetom od njegova životnog osiguranja.

Drama „Smrt trgovačkog putnika“, prvi put izvedena u New Yorku 1949. godine, prikazuje posljednje sate u životu Willya Lomana, tijekom kojih se depresija i očaj prepleću s prizorima povratka u sretniju prošlost ispunjenu nadom i velikim očekivanjima. Millerovo najpoznatije djelo socijalna je tragedija i priča o gubitku identiteta i generacijskom konfliktu. Tipični mali poduzetnik Loman postaje žrtva američkoga sna o uspjehu i bogatstvu, kao i svoga neuspjeha u ulozi oca.

U predstavi Luka Percevala radnja se odvija u današnjoj Njemačkoj, pakao je prisutan od samoga početka i naglašen grungeom i nogometnim citatima („samo je jedan Biffy Loman!“). Psihološki pristup je nepotreban jer Perceval otvara zatvorenu kazališnu atmosferu scenografijom gdje likovi često gledaju u istome smjeru (u televizor), a trenutke duševnog nemira prate trenuci bespomoći. Princip je jednostavan, ali pogađa u žicu. 

Perceval i scenografkinja Katrin Brack pronašli su upečatljiv način da san pretvore u kazalište koje govori o kapitalističkoj religiji razvoja – s kanticom za zalijevanje cvijeća na televizoru koji je poput oltara. Istodobno ilustriraju džunglu u kojoj je svatko prepušten sebi, gubi se i rijetko se kući vraća kao pobjednik. 

Max Glauner u Freitagu piše: „Bez imalo teatralnosti, Percevalova Smrt trgovačkog putnika prava je kazališna poslastica.“

Iz kritika
„Luc Perceval pripremio je uzbudljivo bdijenje za gubitnika Willyja Lomana i stvorio popularnu dramu čija je premijerna izvedba požela uspjeh i koja će teatru Schaubühne osigurati publiku. U zadnjem prizoru mrtvi heroj mirno leži na sofi dok se njegova obitelj okuplja iza pokućstva. Nitko ne plače. Čini se kao da je svima laknulo. Poruka je da žalopojke ne pomažu – one ljudima idu na živce i crpe im snagu... iako je to zabavan način da se provede vrijeme. Bruno Cathomas ima zadnju riječ kao Willyjevo problematično dijete i sin mezimac. Jednom, prije mnogo godina, uhvatio je oca u preljubu. Sad govori što se mora reći o mrtvacu: Bio je govnar. To zvuči veoma milo i ganutljivo.

Wolfgang Höbel, SPIEGEL online

KRÉTAKÖR SZÍNHÁZ, Mađarska

BLACKLAND
Autori
Anna Veress, Andras Jeli, Mark Moldvai, Árpád Schilling, Istvan Tasnadi
Redatelj
Árpád Schiling

Pomoćnik redatelja
Peter Toth

Dramaturgija
Barbara Ari-Nagy

Scenografija
Marton Agh

Kostimografija
Kiss Julcsi

Rasvjeta
Tamas Banyai

Producenti
Balazs Eros, Mate Gaspar

Glume

Gergely Banki, Eszter Csakanyi, Jozsef Gyabronka, Laszlo Katona
Annamaria Lang, Zoltan Mucsi, Zsolt Nagy, Borbala Peterfy, Roland Raba
Lilla Sarosdi, Sandor Terhes, Tilo Werner, Attila Toth

Produkcija: Kretakor i Valley of Arts and Millenaris

Partneri: MC93 Bobigny; Paradise Regained Festival (Nizozemska), Festival Passages (Francuska), THEOREM
O redatelju
Árpád Schilling rođen je 1974., a glumačku karijeru započeo je sa 17 godina. Godine 1995. osnovao je teatar Krétakör, prije nego što se upisao na Akademiju dramske umjetnosti u Budimpešti.

Za vrijeme studija radio je s glumačkom grupom iz Krétaköra i priredio osam zapaženih predstava, među kojima i Brechtov Bal 1998. U kazalištu Katona József je sa studentima iz Narodnog kazališta u Strasbourgu također radio na nekoliko predstava, primjerice na Tasnádijevoj drami Javni neprijatelj i Čehovljevoj drami Bez oca / Platonov. Njegove inscenacije klasičnih djela, suvremenih drama, improvizacija i adaptacija romana karakterizira fokusiranje na glumce i izbjegavanje prepoznatljivosti stila. U neke od predstava koje je priredio u kazalištu Krétakör ubrajaju se: Tasnádijev NEXXT, Molnárov Liliom, The Possessed / Demoni (prema djelu Vještice iz Salema Arthura Millera), W – Worker's Circus (Radnički cirkus prema Büchnerovu Woyzecku, proglašen najboljom stranom predstavom u Kanadi 2004.), Büchnerova Leonce i Lena, zatim Fatherland, my all (Hazám Hazám), Galeb, Molièreov Mizantrop, BLACKland (Crna zemlja, FEKETEország), Schimmelpfenningov Before - After (Prije - poslije u koprodukciji s kazalištem Katona Jószef), Jerofeyeva Valpurgina noć  u berlinskome teatru Schaubühne, Shakespeareov Rikard III. u milanskome Piccolo Teatro, Hamlet u Burgtheater Kasino u Beču, Tasnádijeva Fedra na festivalu u Salzburgu 2005., projekt The Astronomer's Dream (San astronoma)  u sklopu umjetničkog festivala i hamlet,ws u Budimpešti.

Od njegovih filmova ističu se NEXXT (2001.), No comment (Bez komentara, 2003.) i Overborder (2004.), s kojim je sudjelovao na venecijanskoj Mostri i koji je proglašen najboljim europskim kratkim filmom na festivalu Angers.

Predavao je na Fakultetu scenskih umjetnosti u Budimpešti i na pariškome konzervatoriju te drži brojne radionice diljem Europe.

Godine 2005. dodijeljena mu je prestižna nagrada Stanislavski za režiju Galeba.
Novije predstave
· Tasnádi: NEXXT, 2000.

· Molnár: Liliom, 2001.

· The Possessed / Demoni (prema djelu Vještice iz Salema Arthura Millera), 2001.

· W – Worker's Circus (Radnički cirkus, prema Büchnerovu Woyzecku), 2001.

· Büchner: Leonce i Lena, 2002.

· Tasnádi – Schilling: Fatherland, my all, (Moja domovina, moje sve), 2002.

· Čehov: Galeb, 2003.

· Molière. Mizantrop, 2004.

· BLACKland / Crna zemlja (FEKETEország), 2004.

· István Tasnádi: Fedra, 2005.

· Schimmelpfening: Before - After (Prije - poslije), 2006.

· The Astronomer's Dream (San astronoma), 2006.

· hamlet,ws, 2007.

· Jerofeyev: Valpurgina noć, Schaubühne u Berlinu, 2002.

· Shakespeare: Rikard III., Piccolo Teatro u Milanu, 2003.

· Shakespeare: Hamlet, Burgtheater's Kasino u Beču, 2005.

Filmovi
· NEXXT, 2001.

· No comment (Bez komentara), 2003.

· Overborder (Határontúl), 2004.

· BLACKland (Crna zemlja)  – predstava-film, 2006.

„Uvijek sam želio biti glumac. Dokazati pred kamerama i na pozornici da postojim. Što govorim, kako i zašto nije bilo bitno. Bila je važna samo činjenica da to izgovaram – bio je to čisti ekshibicionizam. Komu sam se htio dokazati? Vjerojatno majci, kao i svim ženama. Na kraju nisam postao glumac. Redatelj sam i kao takav uvijek pokušavam nešto reći, umjesto da samo stojim na pozornici. Ali zato najprije moram proniknuti u sebe. Svaka predstava je novi korak u dubinu duše. To nije teorija, to je djelovanje. A gledatelji kupuju ulaznice kako bi uživali u mojoj tjeskobi. Bar se nadam.“

O predstavi
BLACKland je kolektivno ostvarenje glumačke skupine Krétakör. Riječ je o mračnoj, grotesknoj i satiričnoj viziji današnje Mađarske, ali kao i svako vrhunsko djelo govori o univerzalnim pitanjima svijeta. Prizori su zasnovani na SMS porukama sakupljanim od 1. siječnja 2004., koje u 160 znakova opisuju dnevne vijesti i konfrontirane su s proznim i poetskim tekstovima iz tzv. visoke literature. Taj je materijal glumce potaknuo da improviziraju prizore i glazbene brojeve koji ne pripadaju tradicionalnom kazalištu, nego apsurdnoj zabavi, svojevrsnoj ceremoniji inicijacije. BLACKland je nastavak ranijeg Schillingova projekta Fatherlanda – a umjesto pripovijedanja, nepovezane i rimovane, suprotstavljene i analogne scene uobličene su u glazbenu strukturu.

BLACKland se šali na račun vijesti iz Mađarske. Korupcija vlade. Desničarski ekstremisti. Senzacionalna umorstva. Pravo na pobačaj i moralne dileme. Krétakor i njegov umjetnički ravnatelj Árpád Schilling vjeruju da je Mađarska doista crna zemlja. „Crna do kosti, crna do srži“, kaže jedan redak. 

Mađarska je na Olimpijskim igrama 2004. godine pretrpjela skandal kad su njezini sportaši osumnjičeni za konzumaciju nedopuštenih supstancija i podvrgnuti testovima. Jedan je olimpijac pokušao izbjeći istragu rekavši da se ne može pomokriti, pa su mu silom davali vodu dok nije „počeo surađivati“.

U predstavi nag muškarac ispija čašu za čašom vode, a suci mu zure u genitalije dok se ne pomokri u posudu. To možda ne bi svatko smatrao zabavnim, no sa Schillingovom režijom publika na premijeri valjala se od smijeha.

Na sceni odrasli ljudi glume djecu te se prema drugim odraslim ljudima odnose kao prema djeci, pritom maltretirajući drugu djecu. Tu pozornicu zovu Mađarskom, ali zapravo misle na Europu i cijeli svijet, pa tako i na mučenje zatvorenika u Abu Ghraibu. U jednom prizoru glumci pokazuju izuzetnu hrabrost skinuvši se do gola, a razotkrivajući sebe razotkrivaju druge.

Krétakör podosjeća da se o sadašnjici mora govoriti izravno. Peter Brook je s Royal Shakespeare Company dramu „US“ prikazao na vrhuncu Vijetnamskoga rata. Time je neke pogodio u živac. Fina gospoda većinom su bili zgroženi time što je kao simbol samospaljivanja budističkih monaha na pozornici spaljen leptir. Nije ih bilo briga za daleke monahe, ali leptir ih je uznemirio. Eto nam licemjernog društva! Hoćemo li i mi gledajući Mađarsku prepoznati vlastite zablude?

KRETAKOR je skupina u koju je Arpad Schilling pozvao desetak umjetnika i nakon intenzivnog rada prvi put postavio roman "Strašna djeca" Jeana Cocteaua. Predstava nazvana "Velika igra" prvi je rad trupe čije je ime "krug kredom" izravna posveta Brechtu. Ime je prije svega odabrano zbog simbolike kruga koji označava okvir unutar kojeg se okupljaju ljudi. Kreda označava i efemerni karakter, nešto što brzo može biti izbrisano. Krétakör je do danas, unatoč brojnim priznanjima u inozemstvu i osvojenim nagradama u zemlji, ostao izvan matice mađarskoga repertoarnog kazališta, ali je očuvao mobilnost ideja i kazališne inovacije, ostvarujući opsežan broj naslova. Grupa danas okuplja glumce različitih generacija.

Iz kritika

Uživo iz sveučilišta u Montclairu! Subota je navečer! Pustolovni ljubitelji teatra trebali bi se smatrati sretnima što se i BLACKland, koji bismo mogli opisati kao mađarsku verziju emisije Saturday Night Live, prikazuje u petak navečer. Bilo bi lijepo da publika iz New Jerseya ima više od još samo dvije prilike pogledati izvedbu ove urnebesne političke satire. Teško je povjerovati da su devet od trinaest glumaca iz mađarskog teatra Krétakör oni isti koji su prošli tjedan odigrali odličnu izvedbu Čehovljeva Galeba.  Istina, u Čehovljevu majstorsku djelu ima humora, ali ne ovakva pomahnitaloga lakrdijaštva. Sad nam postaje jasno što im je na pameti. Kao što se Saturday Night Live bavi gorućim temama u SAD-u, BLACKland se šali na račun vijesti iz Mađarske. Međutim, budući da je ovo dramsko djelo, a ne kabelska televizija, Krétaköru je dopuštena još veća iskrenost nego glumcu Charlesu Rocketu iz emisije Saturday Night Live. 
Izvanredna satira. Naslov predstave nije slučajno napisan velikim slovima: glumačka družina Krétakör izvodi pjesmu Mihalya Babitsa u brutalno vjernoj verziji čiji se crni humor proteže kroz više od dvadeset scena. U redu za ovaj politički kabare koji je osmislila i izvela mađarska družina stajalo je više gledatelja nego što ih je kazalište moglo primiti. Árpád Schilling koristi se teatrom na domišljat i strog način te u djelo uvrštava glazbu, pjesme, govor i tijelo.

The Star-Ledger

Ustostručena moć muškarca. Većinom muški političari, veliki muškarci i malo manji muškarci drže govore, psuju, pjevaju, opisuju događaje... Četiri žene zarežu glavnu arteriju zemlje Sufferland kao oštar nož. Njihovi su glasovi baršunasti, a kad svane njihov dan, svaki njihov korak polučit će promjene. Posljednje pjesme imaju dugu jeku. Svaka bi žena trebala razmisliti ima li svoj život ili bi ga tek mogla imati. Te glumice ohrabruju nas da se osvetimo, da razmislimo o sebi, i ostavljaju nas s osjećajem praznine u prostranoj sobi bijelih vrata. Na pozornici su jednolični ljudi, a drama je dijelom kritika drame. Brecht bi proplakao od radosti.

Sisso, www.tüsarok.hu
Ova drama o veselom reality showu s propalicama i o javnom životu u Mađarskoj izrodila se iz instinktivne ljutnje prema ljevičarima, liberalnim ljubiteljima teatra. Nakon drame "Fatherland, my all", na čijoj je jednoj izvedbi publika glumce zasula rajčicama, Krétakör je potanje razvio svoj politički teatar. Blackland, glazbeno djelo koje ismijava mađarski mentalitet „luka i špeka“, najtraženija je predstava u gradu. Horde ljudi jure u kazalište. (...) "Blackland" nije samo politička satira. Djelo glumca, zadnji monolog koji podiže cijelu predstavu i prikladna samoanaliza koja kritičare tjera u kut, ovoj predstavi daje težinu koja nije karakteristična za TV emisije.

András Földes, www.index.hu

SLOVENSKO MLADINSKO GLEDALIŠČE, Slovenija

SUMRAK BOGOVA
Autori: Nicolo Badalucci, Enrico Medioli i Luchino Visconti

Redatelj
Diego de Brea
Dramaturgija
Diana Koloini

Scenografija
Diego de Brea
Kostimografija
Leo Kulaš
Izbor glazbe
Diego de Brea, Silvo Zupančič
Zvuk
Silvo Zupančič
Zvučne ilustracije i atmosfere
Silvo Zupančič
Rasvjeta
Diego de Brea
Oblikovanje maske
Barbara Pavlin
Glume
Sandi Pavlin
Barun Joachim von Essenbeck

Maruša Geymayer-Oblak 
Barunica Sophie von Essenbeck

Matija Vastl 
Martin von Essenbeck

Uroš Maček
Friedrich Bruckmann

Ivan Godnič
Barun Konstantin von Essenbeck

Željko Hrs
Günther von Essenbeck

Pavle Ravnohrib
Herbert Thallman

Romana Šalehar
Elisabeth Thallman

Nataša Travnikar 
Thilde Thallman

Dario Varga 
Von Aschenbach

Boris Kos Janek
Majordom

Jadranka Tomažič
Guvernanta
Ivan Rupnik
Ikona

Olga Grad
Olga

Kristina Čufar Lisa
Židovska djevojčica

Staša Miklavec
Žena
Valerij Jeraj
Njemački oficir

Boštjan Kljakič 
Njemački oficir
Štefan Marčec 
Njemački oficir
Mitja Trampuš 
Njemački oficir
O redatelju
Diego de Brea rođen je 1969. Studirao je komparativnu književnost i povijest umjetnosti na Filozofskom fakultetu u Ljubljani. Kazališnu režiju upisao je 1995. Autor je značajnih predstava u slovenskim institucionalnim i nezavisnim kazalištima. Zanimaju ga različiti žanrovi, od omladinskih predstava do lutkarskih (režirao je i lutkarsku operu), preko autorskih projekata, klasičnih i suvremenih komada, do glazbenog vodvilja. U posljednjim je svojim projektima autor scenografije, kostima i dizaner rasvjete.

Najvažnije režije su mu
· Pilot – hommage Srečku Kosovelu, AGRFT, 1996/7 
· Federico – ukazalištena poezija F. G. Lorce, MGL, 1999

· Oton Župančič: Veronika Deseniška, Šentjakobsko gledališče, 2000

· Eugène Ionesco: Kralj umire, PDG Nova Gorica, 2000 

· Bob Fosse: Chicago, SGL Celje, 2002
· Dvoboj, GLEJ, 2002 

· Roland Schimmelpfennig: Arapska noć, SNG Nova Gorica, 2003

· Alfred de Vigny: Chatterton, SNG Drama Ljubljana, 2004

· Ivan Cankar: Sablazan u dolini Šentflorjanskoj, SNG Nova Gorica, 2005.

· Alexandre Dumas: Kraljica Margot, SMG Ljubljana, 2005.

· Christopher Marlowe: Eduard Drugi, SNG Drama Ljubljana, 2005.

· Christopher Marlowe: Doktor Faust, SNG Nova Gorica, 2006.

· Jean Genet: Sluškinje, SNG Drama Ljubljana, 2007.

O predstavi
Sumrak bogova predstava je nastala prema scenariju Nicola Badalucca, Enrica Mediolija i Luchina Viscontija za istoimeni film u režiji Luchina Viscontija, prvi iz njegove takozvane Germanske trilogije, u koju kritičari i teoretičari uvrštavaju još Ludviga i Smrt u Veneciji.

Priča se bavi usponom nacizma, a pod lupu su postavljeni kapitalistička obitelj von Essenbeck i njezin pad u trenutku kad je osobni moral mrtav, a u elitnom je društvu sve dozvoljeno. Središnja fabulativna linija prati veze između krupne industrije i nacističkog režima, a Visconti je zasniva na volji za moć, uspostavlja je i potvrđuje preko dekadencije. Stari svijet oko glavnih junaka se srušio, a novi, koji tek nastaje, kod Viscontija predstavljaju ambiciozni Bruckmann (Dirk Bogarde) i neurotični Martin (Helmut Berger): to je svijet u kojem vladaju prijevare, incest, silovanja, pedofilija i umorstva. Na koncu preživljavaju samo oni koji mogu bez ikakve zadrške sudjelovati u zločinačkoj politici, oni koji stupaju u apsolutno zlo.
Visconti je u svoju priču o nacizmu, u kojoj se inače poziva na brojna povijesna istraživanja, upleo najrazličitije motive iz nekih od temeljnih djela europske književnosti, od Shakespeara, koji je s Macbethom (motiv umorstva kralja, odnos Bruckmanna i Sophie …) i Hamletom (odnos sina i matere) možda najintenzivnije nazočan, do Eshila (struktura scenarija slijedi Orestiju), Dostojevskoga (silovanje i samoubojstvo djevojčice iz romana Bjesovi), Wagnera, Thomasa Manna (Buddenbrookovi) …, sve to je prosijao kroz kronologiju realnih povijesnih događaja između godina 1933., kad je 27. veljače zapaljen Reichstag, i 1935., točnije, razdoblja u kojemu je Hitler s nevjerojatnom brzinom uspio promijeniti Njemačku. 

Diego de Brea, jedan od najintrigantnijih slovenskih redatelja srednje generacije, te se problematike prihvatio na svoj surovo neposredni, beskompromisni, a s druge strane naglašeno estetiziran način, koji inspiraciju pronalazi u bogatoj riznici zapadnoeuropske vizualne umjetnosti i koji mu je pribavio naklonost gledatelja i stručne javnosti u Sloveniji i u inozemstvu: "… odbacio je tradicionalnu dekoraciju kazališne mimetičnosti i samoograničio se samo na neke od primarnih znakova kazališnog jezika (svjetlo, glazba i kostimi). U gledateljev fokus naglašeno postavlja glumačku kreaciju kao temeljno artikulacijsko sredstvo i način neprestano obnavljajućeg dijaloga i konflikta između igre povijesnoga svijeta s jedne te kazališnoga sada i ovdje s druge strane", zapisano je u obrazloženju žirija Borštnikovih susreta koji je Diegu de Brei dodijelio nagradu za estetski proboj.


Iz kritika

"Sumrak bogova" je prije svega predstava koja tematizira raspad i umiranje ne samo jedne aristokratske obitelji,  već jednoga svijeta kao takva, a,  što je možda najvažnije, o tome govori svojevrsnim, precizno dorađenim kazališnim jezikom, koji se pri posredovanju sadržaja više nego rijetkim tekstom opire ozračju što ga čine slike, svjetlo, predmeti, zvukovi... I pri tom Diego de Brea uzima vrijeme, dosta vremena: prizore gradi postupno i promišljeno, s osjećajem za prostor, svjetlo i mizanscenu. On svoje „kazališne kadrove“ sastavlja od po nekoliko minuta, montira ih s dugotrajnim zatamnjenjima i ispunjava domišljenim izborom glazbe (u kojem je i nešto jarrovske partiture), rekvizitom zasićenom značenjima (cvijeće, zrcala...) i osobito tijelima glumaca, odjevenima u kostime Lea Kulaša. Upravo su tijela u predstavi najuvjerljivija: jer osjećaji i misli dramskih osoba neprestance se zrcale u tjelesnosti glumaca, u izrazima njihovih lica, u napetosti i grčevitosti kretnji i držanja. (...) U iznimnoj cjelini, koju je oblikovao brojni glumački ansambl, gotovo je nemoguće nekoga posebno izdvojiti, ali nemoguće je ne spomenuti doprinose Matije Vstla kao nasljednika Martina, Uroša Mačka u ulozi labilna Bruckmanna, Maruše Geymayer-Oblak kao barunice i Darija Varge kao dijaboličnoga, manipulativnoga glasnika novog vremena von Aschenbacha.

Predstava traje tri sata bez stanke, ali zbog gustoće i snage svoje kazališne osnove ne pušta gledatelja niti za trenutak, što je još jedan od dokaza vrsnoće ovog izrazito punokrvnoga i zahtjevnoga kazališnog događaja.

Gregor Butala, Dnevnik
"Sumrak bogova" je iznimna predstava, sadržajno snažna, istraživačka na simboličkoj razini, a prije svega odraz stanja duha istrošenoga društva, kakva je bila Njemačka u vrijeme uspona nacizma. Predstava ima izrazito snažnu moralnu potku, jer se u njoj osobni nemoral, izokrenuti elitizam i potpuno nijekanje istinskih ljudskih vrijednosti postavljaju kao pred svojevrsno zrcalo. Štoviše,  to zrcalo  nam pokazuje da i u 21. stoljeću gledamo kako se rađa novi elitizam, također zasnovan na gospodarskoj odlozi, samo su sredstva, recimo to karikirano - softverska. Cilj ostaje isti. Moć i vlast omogućuju da  se mogu opravdati i vlastiti grijesi i ostati nekažnjenim. Uspon i propast stare obitelji čini se snažan okvir oko kojega je izgrađena strašna priča. Postvarenje uznesenih i s energijom nabijenih protagonista u Mladinskom gledališču je na trenutke bilo još upečatljivije, još apokaliptičnije, nego u filmskoj inačici.

(...) Iako je "Sumrak bogova" turobna i mračna predstava, veličanstvena je i bogata, oplemenjuje kazalište ii obvezno je teatarsko štivo za ljubitelje i profesionalce.
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ANNA MELE, Turkmenistan
KRALJ LEAR

Autor
William Shakespeare

Redatelj
Ovliakuli Kođakulijev
Glumi 
Anna Mele
O redatelju
Ovliakuli Kođakulijev rođen je u Turkmenistanu 1959. godine. Završio je režiju na Kazališnom institutu u Taškentu (1986. godine). Od 1988. do 1989. godine radi u umjetničkoj radionici u Tbilisiju pod vodstvom M. Tumanishvillija. Od 1986. do 1990. godine umjetnički je ravnatelj Dramskog i glazbenog kazališta u Turkmenistanu, a potom (od 1991. do 1993. godine) i Kazališta mladih u Aškabatu. 

Kođakulijev je radio s kazalištima iz Turkmenistana, Ukrajine, Kirgistana, Kazahstana, Rusije i Uzbekistana. Potpisuje režiju više od 50 predstava: prema djelima Williama Shakespearea, Oscara Wildea, K. Abéa, Thomasa Manna,Euripida, Garcia Lorce, Sofokla, Alishera Navoïe.

Redatelj je filma „Kralj Edip“ i dokumentarnog filma o Savitckom.

Primio je brojne nagrade za režiju na međunarodnim festivalima u Njemačkoj, Poljskoj, Italiji, Švicarskoj, Rusiji i Finskoj. Trenutno je najcjenjeniji redatelj središnje Azije.

Ovliakuli Kođakulijev je turkmenski izbjeglica koji živi u Uzbekistanu.

O predstavi
Potrebno je mnogo glumaca da se ispriča povijest staroga kralja Leara koji je odlučio razdijeliti kraljevstvo između tri kćeri u zamjenu dokaza njihove kćerinske ljubavi. Dvije starije hvale izvrsnost svog oca, treća, Kordelija, ne pristaje na to iz poštenja: ocu ne laskamo, volimo ga kao što kći mora voljeti oca. Lear, s nepravom uvrijeđen, lišava je nasljeđa. To je početak tragedije i propasti kralja u kojoj će se izredati brojne osobe među kojima i Vojvoda od Gloucestera kojem će, jer je ostao vjeran starom kralju, iskopati oči i on će lutati slijep po pustopoljini.

Dovoljan je samo jedan čovjek da ispriča takvu priču. Od pradavnih vremena, kao u Šeherezadi, bard pripovijeda epopeju svijeta. Dovoljni su njegov glas, oči, kretnje, nekoliko dodataka ili primitivni glazbeni instrumenti. Vidimo kako na pozornicu izlazi muškarac neodredivih godina, lutalica pristigao iz daleka. Kaska, glumi konja kao što to rade djeca, kruži po okrugloj pozornici, zvuk zvončića ritmizira njegov kas, u rukama nosi zavežljaj pričvršćen komadićima drveta, a na leđima mu stara vreća u kojoj je uvijen izlizan tepih. Iscrpljen je, ruši se. Zatim se pridiže, rasprostire tepih, po njemu raspoređuje tri komada drveta što će predstavljati tri kćeri kralja Leara. On je Lear i pripovijeda njegovu povijest. Jedna zaimača, malo zrnja, primitivna tambura, nekoliko komada tkanine i krpena lutka ukrašena malim zrcalom dovoljni su da u malo više od sat vremena ispričaju dugačku tragediju s pet činova. Emocija je snažna. Publika kliče glumcu. Taj glumac je Anna Mele. Odakle dolazi? Iz zemlje po imenu Turkmenistan, najpustinjskije od svih zemalja Središnje Azije koje su, prije nego su se osamostalile, bile dio sovjetskog carstva. Jezik kojim govori i na kojem igra Shakespearea je turkmenski. Anna Mele dolazi iz zabiti čija beskrajna pustinja Karakorum zauzima velik dio teritorija. Rođen je i odrastao u Kizyl Arvatu, gradiću poznatom po tepisima, njegova majka ih je izrađivala cijelog života. Njegov otac je vozio konjska, a zatim je prešao na benzinska kola. Mali Mela je pohađao školu, a kada mu je bilo jedanest godina, vidio je predstavu umjetnika iz Aškabada, glavnoga grada.

"Taj čovjek bio je grom iz vedra neba. Nije bio osobito poznat, ali ljudi iz puka su ga veoma voljeli, iz njega je izlazilo nešto snažno". Sin Mela nije poslušao oca koji ga je već vidio kao liječnika. Po završetku gimnazije otišao je u Aškabad. Nedostaje mu šarma, ali ne i topline. Ali mladog Anna Melea baš briga: upisao se na filmski fakultet. Obrazovanje će morati prekinuti zbog služenja sovjetske vojske i provest će dvije godine kao vojnik u Afganistanu. Po povratku je primljen u umjetnički institut. Tu loši profesori podučavaju maglovite osnove glumačkog umijeća prema razvodnjenoj metodi Moskovljanina Konstantina Stanislavskog. Ukratko, Anna Mele ubrzo shvaća da mora sam raditi. To i čini. U aškabaskom kazalištu mladih sreće redatelja Ovliakulija Kođakulijeva. Uvažavaju se međusobno i odlučuju raditi zajedno, a 1997. su osnovali kazalište Awara, prvo nezavisno turkmensko kazalište. Awara znači hodočasnik.

Život je učinio da je Ovliakuli morao pobjeći u Taškent, u Uzbekistan, u susjednu zemlju. Anna Mele ostaje u Aškabadu. "Bio sam kao siroče. Otišao sam do njega u Taškent i rekao mu: napravi od mene što želiš. Kako sam mnogo radio Shakespearea, nakon tjedan dana odlučili smo se za "Kralja Leara". Ponovno smo se našli u Lavovu u Ukrajini pripremajući ovu predstavu koja je trebala sudjelovati na festivalu kojim se slavila petogodišnjica nezavisnosti Turkmenistana“. Otada se Anna Mele neprekidno skita sa svojim Learom. 
Iz kritika

Uroniti u toplinu scenografije i vidjeti glumca samoga na sceni – to je prvi dojam Kralja Leara. Glumac je Anna Mele. Tragediju igra jednostavnošću  koja potiče maštu. On je pripovjedač koji sjedi na tepihu. Čini se kao da sjedi na uglu neke ulice. Fascinira publiku..

Julien Benetau, Le Republicain Lorrain

Sam na sceni, turkmenski glumac Anna Mele obilježio je Festival Passages. Glumi sam sve likove Kralja Leara, potom sve likove Hamleta, u kazalištu izgrađenom od drveta na trgu Stanislas. Poput kolibe na katove: Kazalište svijeta u malome, Shakespeareovo kazalište.  Energija koju posjeduju skupina s Istoka posebna je. 

Mathilde la Bardonnie, Liberation


COMPAGNIE LOUIS BROUILLARD, Francuska
TO DIJETE
Autor i redatelj
Joël Pommerat
Scenografija i svjetlo
Éric Soyer 

Kostimografija:
Isabelle Deffin

Zvuk
François, Grégoire Leymarie
Rekviziti
Thomas Ramon 

Dokumentacija
Evelyne Pommerat
Rasvjeta
Renaud Fouquet
Zvuk:
Grégoire Leymarie
Glazba 
Antonin Leymarie
Aymeric Avice, Guillaume Dutrilleux  - truba
Boris Boublil -  sintesajzer
Antonin Leymarie - bubnjevi
Rémi Sciuto - saksofon
Fred Pallem - gitara, bas gitara
Glume
Saadia Bentaïeb
Agnès Berthon 
Lionel Codino 

Ruth Olaizola 

Jean-Claude Perrin
Marie Piemontese 

Produkcija
Compagnie Louis Brouillard

Koprodukcija: L’Espace Malraux - Scène nationale de Chambéry et de la Savoie, Théâtre Brétigny- Scène conventionnée du Val d’Orge, la Ferme de Bel Ebat de Guyancourt, Théâtre de La Coupe d'Or - Scène conventionnée de Rochefort, Théâtre Paris-Villette.

Predstava traje 70 minuta bez pauze.


O autoru i redatelju
Joël Pommerat rođen je 1963. g. u Roanneu. Pisac je i kazališni redatelj. Godine 1990. osniva kompaniju Louis Brouillard i s njom postavlja nekoliko dramskih djela, među kojima su Pôles (Polovi, 1995.) u Centre Dramatique National des Fédérés, Treize étroites têtes (Trinaest uskih glava, 1997.), Mon ami (Moj prijatelj, 2001.) u Théâtre Paris-Villette, Qu'est-ce qu'on a fait? (Što smo to učinili?, 2003.) u Centre Dramatique National de Caën, Au monde (Na svijetu, 2004.) u Narodnom kazalištu u Strasbourgu, Le Petit Chaperon rouge (Crvenkapica) u Brétigny-sur-Orge, D'une seule main (Jednom rukom, 2005.) u Centre Dramatique de Thionville i Marchands (Trgovci, 2006.) u Narodnom kazalištu u Strasbourgu.

Za Joëla Pommerata i sve njegove suradnike scenska umjetnost je kolektivno djelo. Osjetilni i perceptivni elementi predstave nisu dodatak njezinu pisanom obliku, već su otpočetka sastavni dio njezina pisanja. Šumovi i glazba, tijela i kretnje, neznatne slučajnosti, sve pridonosi, u jednakoj mjeri kao i pisanje, kreativnom procesu koji je moguće voditi jedino višeglasno.

Crvenkapica, Na svijetu i Trgovci prikazani su na 60. festivalu u Avignonu. Trgovci su izvođeni pred prepunim gledalištem u Théâtre Paris-Villette u jesen 2006. godine.

Joël Pommerat je umjetnički suradnik Scène nationale de Chambéry et de la Savoie do 2008. godine. Kompanija Louis Brouillard rezidentna je trupa u Théâtre Brétigny od 1997. i u Théâtre des Bouffes du Nord od 2007. na tri godine.

Sve njegove tekstove objavio je izdavač Actes-Sud-Papiers, a neki su prevedeni na strane jezike.
O predstavi
"Napraviti predstavu na temu roditeljstva temeljenu na iskazima stanovnika naselja u mjestu Hérouville St. Clair, prikazati je u domovima kulture u općini Caën, i omogućiti interakciju s publikom..."

Ovo je ukratko narudžba kako su mi ju je prije četiri godine predočili iz fonda Obiteljske skrbi Calvados.

Pomislio da takav projekt predstavlja stupicu za redatelja. Ono što mene zanima ne slaže se sa zanimanjem socijalnog radnika.

Nisam se mogao obvezati odgovoriti na brojna očekivanja socijalne ustanove.

Pristajući na razočaranje, pomalo sam razaznao moguću zanimljivost ovog rada: spojiti pojedince oko jednostavnih pitanja o društvu i životu, omogućiti razgovor ljudi iz istog kvarta, između umjetnika i publike, spojiti područja koja se više ne dodiruju: socijalno i umjetničko.

Prekoračiti pregrade navike: večer poezije, kvartovsko okupljanje, politički skup, debatni klub, piće s prijateljima. Vratiti konkretno u kazalište. Pošao sam u susret stanovnicima s kojima sam se obvezao na dijalog o pitanju bez kraja : "što znači biti roditelj danas?" 

Deset dana života posvetio sam razgovoru sa strancima o tako bitnim pitanjima vezanima za obitelj, ulogu roditelja, vlastitu povijest djeteta, svoje porijeklo i odgovornost. 

Nisam očekivao da ću iz dijaloga s tom skupinom majki sakupiti takvu zbirku svjedočanstava, tako potresnih jer su bešćutna. Nisam očekivao da će se želja za govorom ovih žena pokazati kao istinska potreba za riječju.

Polazeći od te izmjene riječi, koja je mogla završiti na socijalnim, povijesnim, ekonomskim općenitostima, napisao sam seriju tekstova o odnosima između djece i roditelja, između roditelja međusobno, kao odjek svih tih dobivenih svjedočanstava. I tako je prirodno govor postao pokretač likova u mojoj drami...

U pisanju nisam izravno preuzeo neku ispričanu povijest. Čak me je inspirirao prizor jednog drugog dramatičara, Edwarda Bonda.

Način da najispravnije izrazim ta svjedočanstva doživio je kroz preoblikovanje, pa i ponovno otkriće stvarnosti, jer se kazalište ne može usporediti s televizijskim dokumentom. Ne vjerujem da kazališna predstava može promijeniti tijek nečijeg života, ali svejedno sam napisao i režirao ovu predstavu za određene gledatelje. Mislio sam na nekoga tko bi sebe bio uvjerio da je roditeljska sreća norma, da bi čak bilo nešto sramotno u tome da ne moramo doći do savršenstva u građi života, kao dijete, kao roditelj. Mislio sam na nekoga koga je ovaj naš "najbolji mogući svijet" slomio u njegovoj tišini, njegovoj samoći, da se na koncu ne doživljava kao ravnopravni dio ljudskog društva, jer su njegova stvarnost roditelja i obiteljska povijest tako malo sukladne s idealnim modelima koji danas služe kao referencija... idealna majka, idealan otac, idealno dijete, idealna obitelj, sve te uzvišene vrline i lijepi osjećaji što idu s tim, da smo na koncu svi u opasnosti da ih ponekad uzmemo kao stvarnost.

Iz kritika
Joël Pommerat do mesa ogoljava roditeljske veze. Žestok i potresan komad, koji pogađa točno i bez moralnog suda pokazuje nerazmrsivu složenost odnosa između roditelja i djece.

To je šok. Njegov se udar širi do srca tišine i dugo nakon što su svjetla pozornice pogašena, i ostavlja gotovo neodrediv osjećaj da je pokrenuo "nešto" duboko zapreteno pod površinom svakodnevice. "To dijete" potresa ono najintimnije, ondje gdje lutaju sjene bezglasne od djetinjstva, ondje gdje sve vrvi od vrlo živih mutnih, možda nesvjesnih osjećaja, što nas povezuje s našima. S jednostavnim, tako jednostavnim riječima, što naživo zarezuju u život obiteljskih situacija, banalnih nesumnjivo, i sve do mesa ogoljavaju veze roditeljstva. Ljubav, krivica, ucjena, strahovi, potisnute pakosti, nade, prijekori, tjeskobe... Sve te nerazmrsivo pomiješane stvarnosti koje oblikuju odnose između roditelja i djece izranjaju iz niza kratkih sekvencija u kojima se napetost koncentrira do krajnosti. Bešćutni, a ujedno i ranjivi likovi, često egoistični, nespretni, užasno ljudski, koprcaju se sa svojim prešućenim riječima i svojim proturječnostima, svojim snovima o sreći i svojim frustracijama. Snalaze se kako mogu s problemima obrazovanja, prenošenja, odnosom prema modelima oca i majke, s društvenim normama idealne obitelji.

La Terrasse

Da bi našao riječi što tako silovito udaraju i potresaju gledatelja, Joël Pommerat je presložio riječi što ih je čuo od stanovnika jednoga stambenog naselja u mjestu Hérouville-Saint-Clair. Narudžba mu je došla od Fonda obiteljske srbi Calvadosa. I, majstorskim načinom, kazališni čovjek i likovni umjetnik, mnogo više estet nego socijalni radnik, od tih je svjedočanstava napravio umjetničko djelo. Zato što nikada ne ide za površnim realizmom, ni konvencionalnom vjerodostojnošću – djecu, primjerice, ovdje igraju odrasli, a da to gledatelja ne zbunjuje - zato što daje čuti tek sirovu zvučnu materiju riječi, što je još naglašavaju žive jazzy kompozicije šest glazbenika u dnu scene,  Joël Pommerat iznalazi oniričko kazalište -vérité.

Scena sva u svijetlo-tamnim tonovima što ih se ne bi odrekao ni Rembrandt, nepronični glumci, kao načinjeni od zemlje, rustikalni, grabe rečenice i iz njih cijede sav njihov sok. Zadivljujući i samozatajan rad tumača-radnika kakvo je to radikalno hvatanje u koštac s jezikom, pojašnjava ga sve do tajnovitih barbarstava, sve do tišine. Tako nam Saadia Betaïeb, Agnès Berthon, Lionel Codino, Ruth Olaïzola, Jean-Claude Perrin i Marie Piemontese ništa ne prešućuju od okrutnosti i beskrajne perzverzije svake obiteljske veze. Da majke i očevi misteriozno žele smrt sinova i kćeri, i obratno, postaje odjednom tragički jasno, pod gotovo psihoanalitičkim svjetlom, ispred ovog zida usijanog svjetla iza kojeg se nakratko miče nekoliko glazbenih maga...

Od predstave do predstave, Joël Pommerat i njegova družina u posljednjih desetak godina virtuozno oslikavaju i preslikavaju obiteljske ponore što su ih sami otkrili. Danas im uspijeva preobraziti i bol obične obitelji. 

Fabienne Pascaud, Télérama 
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O redatelju
Pjotr Fomenko legenda je ruskog i svjetskog kazališta. Studirao je kod vrhunskih moskovskih učitelja Gorčakova, Petrova i Gončarova, a od 1971. do 1981. radi u lenjingradskom kazalištu Komedija čiji je bio i direktor. Profesor na glasovitu GITISU postaje 1981. i odgojio je generacije ruskih glumaca i redatelja. Vlastito kazalište osniva 1993. u starome ruševnome moskovskom kinu, a ove godine grad Moskva mu u znak počasti otvara sasvim novo moderno kazalište. Sa svojim bivšim učenicima Fomenkima, kako ih od milja nazivaju, obišao je gotovo cijeli svijet.

Kao redatelj ostvario je šezdesetak predstava. Antologijske su njegove režije Ostrovskog, Puškina i Tolstoja. 

O predstavi
Uobičajeni tijek života: rođendan, maškare, pijančevanje doktora, odlazak časnika, čaj, pita, pasijans, zima, proljeće, ljeto, jesen… U dosadnoj svakodnevici i uobičajenome maštanju o odlasku u Moskvu sporo i nepovratno prolazi život. Život koji je pun želje za ljubavlju i priča o radu, radosnih priznanja i mučnih nedorečenosti. U kući gdje plačući priznaju da se ne vole i, smijući se govore o propalom životu. „Što da radimo, treba živjeti!...“

„Tri sestre“ je prva predstava Čehova u Radionici Pjotra Fomenka. Ideja je odavno „visjela u zraku“. Samo po sebi to je razumljivo: prema općem mišljenju Fomenkovo kazalište ima žensko naličje. Galina Tjunina, Kseniya i Polina Kutepova, Madlen Džabrailova – četiri izvanredne glumice stvorene da glume Čehovljeve „četiri inteligentne žene“.

Snaga i interes drame i Fomenkova teatra time ne završavaju. Čehovljeva otrežnjujuća priča o protraćenim životima onih koji se kreću oko triju mladih, pametnih i živahnih sestara Prozorov još je tmurnija nego inače. Možda je to normalno kada ova teška, zahtjevna drama dođe u Fomenkove nježne, sanjarske ruke u kojima sve krhko postaje lomljivo, a prozirno postaje prozračno. Na početku predstave publiku od glumaca odvaja običan zastor, pa tako pozornica izgleda kao da je preko nje netko prešao zračnim kistom. Do prvoga velikog reza tako zamagljena prizora dolazi tek kad sestre spomenu majčin grob. Zastor se tada naglo odmakne, iznenada stavljajući sve u realističan i oštar fokus. 

Čehovljeva drama smještena u dosadan provincijski gradić čiji je jedini smisao postojanja to što je u njemu vojska, često se smatra istraživanjem nostalgije jer sestre venu za dobrim starim danima kad su im roditelji bili živi, a kuća puna zanimljivih ljudi. Njihov slavni poklik „U Moskvu! U Moskvu!“ postao je simbol želje povratka u izgubljenu i bolju prošlost. Ali Čehov nikada ne bi tako dugo ostao popularan da mu je jedini cilj bio pobuditi nostalgične osjećaje prema onome što smo nekoć voljeli ali više ne možemo imati.

Čehov je zapravo gledao u budućnost. A u slučaju Tri sestre, budućnost doista nije obećavajuća. Kako Čehov daje naslutiti, to je prirodni tijek života – on prolazi zabrinjavajućom brzinom, a da mi to ni ne primjećujemo, i ubrzo nam preostaje sve manje onoga što našemu postojanju daje smisao. Stavljajući u fokus taj nemilosrdni proces kojim nade, sposobnosti i mogućnosti umiru, Čehov se okanio sentimentalnosti nostalgije i strmoglavio se u tragediju. Fomenko ga je onamo hrabro pratio.

Tu je i zvučna atmosfera koja zbivanjima daje smirujući efekt – u pozadini se čuje pravi koncert kojekakvih zvukova, uključujući uzdahe, jecanje, zvižduke, lupanje i glasno zatvaranje knjiga. No, taj je efekt varljiv i prolazan poput nada iz sanjarija mladih. Čehov je napisao dramu o tome kako brzo možemo izgubiti ono što nas čini živima, a Fomenko je to prenio na scenu pri tom i ne trepnuvši.
Gostovanja i nagrade

· U jesen 2004. godine u okvirima gostovanja kazališta u Francuskoj i Švicarskoj predstava „Tri sestre“ odigrana je na pozornici pariškog kazališta Chaillot. 

· U prosincu 2005. godina predstava ja uključena u program festivala „Europalia – 2005“ (Bruxelles, Belgija).

· U programu međunarodnog kazališnog festivala predstava je prikazana 2006. godine (Festival de Otono de Madrid).

· U okvirima jednog od međunarodnih projekata festivala „Zlatna maska – Zlatna maska u Rigi“ predstava je odigrana 2007. godine. 

· Osim toga, s tom predstavom kazalište je gostovalo u ruskim gradovima: Sankt-Peterburg (2006.), Hanty-Mansijsk (2007.) i gradovima Europe (Chambéry, Francuska). 

· Predstava „Tri sestre“ je dobitnik kazališne nagrade „Galeb“ u nominaciji „sinkronizirano plivanje“ (za najbolji kazališni ansambl), kazališne premije „Kristalna Turandot“ u nominaciji „najbolja ženska uloga“ (nagradu su dobile glumice za uloge sestara Prozorovih: Galina Tjunina, Kseniya i Polina Kutepova). Glumica Madlen Džabrailova za ulogu Maše dobila je nagradu novina „Moskovski komsomolec“ . Predstava je laureat nacionalne kazališne premije „Zlatna Maska“ (2006.) u nominacijama „najbolja predstava velikog formata“ i „najbolji redatelj“ (Pjotr Fomenko).
Iz kritika

Fomenko ne interpretira Čehova, on je suautor. On je izmislio sve ove nesretnike ponovno. Živci, krv i tijelo – njegovi su, njegovih učenika. Fomenko je propustio autora preko sebe i preko nas s namjerom da obnovi vremensku vezu, što mu je i uspjelo. Klasik je i te kako živ! Tekst je  nadživio i zazvučao na nov način kao u stara dobra vremena. O čemu on govori? O glavnome. O tome da život na putu od nade do gubitka prolazi kroz nas, ostavljajući za sobom teške mete, bacajući teške sjene.

Elena Letvinskaja,  „Moskovske novosti“

Zvučni Čehovljevi izrazi kod Fomenkovih glumica  stvarno imaju nekakav skupocjeni sedefasti odsjaj. Riječi se pretvaraju u živa bića i svako od njih želiš dodirnuti rukom. Kako govore! Kako dišu ove žene! Čarobnost i tajna Čehovljevih sestara u interpretaciji Fomenka nije u tome što one govore nekoliko jezika (…), nije u njihovoj ljepoti, ali je u talentu za život. Talent je utkan u slobodu njihovih pokreta, u promjenu izraza lica, u lepršavu privlačnost intonacija, u izoštrenu percepciju realnosti, u vještinu obasutu milosrđem i nezaštićenosti od grubosti.

Olga Egošina, „Nova izvješća“ 

„Osnovno čime privlači i iznenađuje ova scenska verzija čehovljeva remek-djela je njegova nježna i mekana intonacija. Ovdje nitko ne viče…“

Alena Karas, „Rosijskaja gazeta“ 

„Jednostavno neuobičajeni za svih Čehov u konačnici kod Fomenka ispao je mlad, bez političkih ukrasa koji ne cvili kao od zubobolje i ne lomi ruke u muci. […] Kod Fomenka…dramatičnost nije javna, njegova je predstava muževna ne istiskuje suze, a naprotiv skoro izaziva osjećaj veselosti. 

Tri vrlo mlade žene (Ksenija Kutepova, Polina Kutepova, Galina Tjunina) strastveno, do drhtavice žele živjeti i biti sretne, a njima predstoji spoznati da stvarni život i sreća nisu uvijek jedno te isto. Djevojke se iz svih snaga suprotstavljaju, pokušavaju se uhvatiti za igre i smijeh, za glupi i nepotrebni posao, za nečiji hrapavi vojnički kaput – simbol stabilnosti ili, što je još smješnije, za dječje ledene karamele koje se uvijek nađu u džepovima Čebutkina… i zar nije puno dramatičnosti njihova trijezna odrasla spoznaja da radost brzo prolazi, želje se ostvare vrlo rijetko, a patnja je neizostavna? Eto, zapravo o čemu govori predstava…“

Marina Zajonc, „Itogi“ (Rezultati)

RASPORED INTERVJUA
Ukoliko želite intervjuirati Luca Percevala, Arpada Schillinga, Diega de Breu, Annu Melea, Joela Pommerata i Pjotra Fomenka ljubazno Vas molimo da prema periodu njihovog boravka u Zagrebu pošaljete prijedlog termina za intervju na e-mail adresu ana.kowacevic@gmail.com. Moguće je obaviti intervjue s redateljima i prije njihovog dolaska putem e-maila, u tom slučaju Vas molimo da na navedenu adresu pošaljete pitanja.
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