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BoX oFFICe

RoMaeuRoPa.net / 06 45553050
oPIFICIo RoMaeuRoPa  - VIA DEI MAGAZZINI GENERALI 20A

INFO E PRENOTAZIONI

opificio Romaeuropa
via dei Magazzini Generali 20/A
tel. 06 45553050 
e-mail promozione@romaeuropa.net
www.mioticket.it /romaeuropa

oRaRIo BIGLIetteRIa

Lun - Ven > 10.30 – 13.30/ 14.30 – 17.30
sab > 10.30 – 13.30/ 14.30 – 17.30 [ dal 20 settembre ]
Chiusura dal 7 al 24 agosto

BIGLIettI

InteRo: da € 35 a € 15
RIdotto: da € 30 a € 10
[Over65 - Under30 - Feltrinelli - Metrebus - Bibliocard -  IBS - RomaPass]

I biglietti dei singoli spettacoli sono in vendita nei relativi luoghi del Festival
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MODALITà D'ACQUISTO

onLIne su RoMaeuRoPa.net 

 aCQuIsta onLIne ed entRI dIRettaMente In saLa 

Acquistando online sul sito romaeuropa.net  puoi:
- scegliere il posto sulla pianta della sala
- stampare il biglietto a casa scegliendo la modalità stamp@casa, ed entrare direttamente in 
sala arrivando anche all’ultimo minuto.
- se non hai le possibilità di stampare, puoi scegliere la modalità “biglietteria” per ritirare il 
biglietto presso il botteghino prima dell’inizio della rappresentazione. 
In tal caso ti consigliamo di presentarti 20 minuti prima dell’inizio.

PaGaMento Con CaRta dI CRedIto 
Visa - Mastercard - Postepay  [ no AmericanExpress ]*

PeR teLeFono  06.45553050 

aCQuIsta  teLeFonICaMente Con CaRta dI CRedIto e RItIRa 
20 MInutI PRIMa deLL'InIZIo deLLo sPettaCoLo.

Puoi acquistare telefonicamente pagando con carta di credito.
Potrai arrivare 20 minuti prima dell’inizio dello spettacolo e ritirare i biglietti al botteghino.

Pagamento con  carta di credito: Visa - Mastercard - Postepay  [ no AmericanExpress ]*

dI PeRsona

oPIFICIo RoMaeuRoPa - Via dei Magazzini Generali 20/A
Lun - Ven> 10.30 – 13.30/ 14.30 – 17.30   
Sab > 10.30– 13.30 / 14.30 – 17.30 (dal 20 settembre)
Pagamento in contanti o carta di credito [ Visa - Mastercard - Postepay ] 
Chiusura dal 7 al 24 agosto

IBs BookshoP Via Nazionale 254/255
Lun – Sab > 9.00 - 20.00   Dom > 10 - 13.30 / 16 - 20  [ dal 20 settembre ]
Il servizio presso IBS Bookshop prevede una maggiorazione del biglietto a carico dello 
spettatore. Pagamento in contanti, carta di credito [ Visa/Mastercard/Postepay] 
o bancomat. 

I biglietti dei singoli spettacoli sono in vendita nei relativi luoghi del Festival

*I costi di commissione per l’utilizzo della carta di credito online sono a carico del Teatro; all’utente è 
addebitato esclusivamente il prezzo del biglietto più eventuale prevendita.



FoRMuLe d'aBBonaMento

RoMaeuRoPa.net / 06 45553050
oPIFICIo RoMaeuRoPa  - VIA DEI MAGAZZINI GENERALI 20A

Le FoRMuLe Pass 2014

Pass 5 > € 100,00 [€ 20 a sPettaCoLo]
4 spettacoli a scelta + 1 a scelta tra  DNA, Suoni Contemporanei, Scena italiana  

Pass 10 >  €150,00 [€ 15 a sPettaCoLo]
7 spettacoli a scelta + 1 DNA + 1 Suoni Contemporanei + 1 Scena italiana

Pass aLL In - tutto IL FestIVaL In 25 sPettaCoLI

€ 250,00 [€ 10 a spettacolo]
Tutti gli spettacoli del Romaeuropa Festival 2014

PeRChé FaRe IL RoMaeuRoPa Pass

> puoi risparmiare fino al 60% su ogni spettacolo
> puoi modificare i biglietti fino ad un giorno prima dalla data dell’evento
> puoi acquistare telefonicamente e ritirare i biglietti al desk abbonati fino a   
    un minuto prima dell’inizio dello spettacolo

FuoRI Pass

Dada Masilo, Hofesh Schechter e Alain Platel sono fuori pass.
Per chi acquista il pass 5, 10 e/o 25 gli spettacoli fuori pass si potranno
acquistare con un prezzo ridotto dedicato.

teatRo eLIseo e RoMaeuRoPa FestIVaL In un unICo 
aBBonaMento

da quest'anno una grande novità: gli abbonamenti liberi trasversali con il teatro 
eliseo! La combinazione prevede 4 spettacoli dell’Eliseo + 2 del Romaeuropa Festival 
(oppure viceversa: 4 spettacoli del Romaeuropa Festival + 2 dell’Eliseo) da 78 a 144 
euro a seconda del settore.

Gli abbonamenti sono in vendita solo presso il Teatro Eliseo in via Nazionale, 183
Info su romaeuropa.net e teatroeliseo.it



17

sCeGLI tRa: 

akRaM khan / IsRaeL GaLVán LetIZIa RenZInI 
VIRGILIo sIenI RICCI/FoRte 
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anGèLICa LIddeLL Motus 

BRItten / MC deRMott / RaVenhILL the IRRePRessIBLes 
FRédéRICk GRaVeL shaRon FRIdMan 

CataRZI + sChuIteMakeR + seRussI LouIse Vanneste 
PeReGo + nInaReLLo GIuLIo d'anna 

RaFFaeLLa GIoRdano anaGooR 
JeFta Van dIntheR + thIaGo GRanato 

sCeLsI / ottaVIuCCI aCRoBates  Ben FRost
GIoRGIo BaRBeRIo CoRsettI 

LuCIa RonChettI / eRManno CaVaZZonI
eMMa dante auRéLIen BoRY FoR kaoRI Ito

I pass da 5 e da 10 si compongo inserendo 4 o 7 spettacoli 
[a seconda della formula scelta]

e aGGIunGI a sCeLta: 

1 spettacolo nel pass da 5 
3 spettacoli, 1 per gruppo, nel pass da 10

suonI ConteMPoRaneI
LetIZIa RenZInI 

LuCIa RonChettI / eRManno CaVaZZonI
BRItten / MC deRMott / RaVenhILL

sCena ItaLIana
BaRaCCo / BIanCoFanGo / BRInChI / ZanaRdo 

anaGooR 
Motus

dna
shaRon FRIdMan

nInaReLLo  / PeReGo
GIuLIo d’anna

CataRZI / sChuIteMakeR / seRussI
LouIse Vanneste







ORIZZONTE EUROPA
Fin dalla sua nascita, la Fondazione ha creduto nell’europa, come indica il suo stesso nome. 
nel semestre di presidenza Italiana del Consiglio dell’unione europea, dedichiamo il Festival 
2014 a questa idea realizzata da far crescere anche con il contributo del mondo della cultura. 
La ventinovesima edizione del Romaeuropa Festival, con l’alto Patronato del Presidente 
della Repubblica Italiana, il Patrocinio della Presidenza del Consiglio dei Ministri ed il 
Patrocinio del Ministero degli affari esteri, inizierà il 24 settembre e chiuderà la sua 
programmazione il 30 novembre, presentando un programma eccezionale, ricco di novità 
e anche con il ritorno di grandi artisti, il tutto all’insegna del contemporaneo italiano e 
internazionale.
Vorrei ringraziare quanti hanno il coraggio di sostenere la creazione contemporanea, gli 
artisti e i nuovi linguaggi dell’arte, perché farlo significa credere nel futuro, amare le sfide, 
resistere alla depressione, dare speranza. In primis, il Ministero dei Beni e delle attività 
Culturali e del turismo, Roma Capitale e la Regione Lazio, dai quali proviene poco più 
della metà del finanziamento del Romaeuropa Festival. sono partner pubblici con i quali 
abbiamo un rapporto di scambio e un dialogo continuo che ci ha permesso, anche in questi 
tempi difficili, di proseguire il nostro lavoro. Consapevoli che le difficoltà si affrontano e si 
superano insieme per portare avanti un progetto  ed un servizio per gli artisti e il pubblico. 
Voglio porre l’accento sullo sforzo avviato dalle istituzioni per consolidare una situazione 
in sospeso da anni, inserendo la Fondazione Romaeuropa tra gli enti partecipati sia del 
Comune sia della Regione. anche se presentiamo il programma 2014 con molte incertezze 
sui finanziamenti pubblici, abbiamo la speranza che verranno riconosciuti la qualità e il 
valore delle nostre scelte. L’altra metà delle nostre risorse viene dal sostegno dei  partner 
privati, da quelli stranieri ed europei, dalle co-produzioni, che sono tutti confermati e 
dalla biglietteria.  La Camera di Commercio conferma la sua collaborazione fondamentale. 
La Fondazione Roma Mediterraneo, da sempre socio della Fondazione Romaeuropa, si 
impegna per l’edizione 2014 su due programmi di artisti di paesi mediterranei, Israele e 
spagna, secondo le scelte del suo Presidente. 
Il Gioco del Lotto sarà al nostro fianco per tutte le attività di promozione verso il pubblico. 
Il rapporto con gli spettatori, ancor più degli altri anni, è una priorità.  offriremo  45.000 
posti per gli spettacoli, oltre alla mostra digitalife: 10.000 posti in più dell’anno scorso. 
Informarli, creare le condizioni per coinvolgerli nel mondo della creazione contemporanea 
è un servizio che diamo a loro ed anche agli artisti. Il successo degli anni passati ed una 
domanda che molte volte non si poteva soddisfare per esaurimento dei posti ci hanno 
spinto ad aumentare la disponibilità e le recite. 
Invitalia rinnova la sua partecipazione al Festival, con una fedeltà che ci onora e che è al 
servizio di una idea di innovazione che anche nell’arte, come nello sviluppo economico, è 
necessaria per aiutare il Paese in questo periodo di difficoltà.
dalle sue origini la Fondazione Romaeuropa ha ricevuto il sostegno di partner stranieri 
che considerano il Romaeuropa Festival come un progetto di politica culturale che ha 
saputo promuovere un’identità europea, creare le condizioni di scambi fra istituzioni, 
realizzare cooperazione e produzione. al di là della presentazione di spettacoli, il Festival 
è la piattaforma ideale, con le sue realizzazioni concrete, che può affiancare, confermare e 
stimolare gli indirizzi delle politiche istituzionali. 
Particolarmente importanti sono le tre reti europee -theatron, temps d’Images e Réseau 
Varèse- alle quali siamo associati, mentre stiamo elaborando due nuovi progetti europei, 
uno legato alla creazione digitale ed un secondo più specifico sulla giovane coreografia. 
Questo lavoro non porta solo finanziamenti, ma significa scambi con più di settanta 
strutture che coinvolgono più di venti Paesi europei.



In più diretta collaborazione su progetti specifici, lavoriamo per l’edizione 2014 con 
l’ambasciata di Francia, l’Institut Français Italia, i nuovi Mecenati, il Conseil des arts du 
Quebec e la delegazione del Quebec in Italia, l’ambasciata di spagna e l’Istituto Cervantes, 
l’ambasciata dei Paesi Bassi e il Goethe-Institut, il Consiglio della wallonia e abbiamo 
ricevuto i patrocini delle ambasciate di Francia, spagna, Gran Bretagna, Belgio, Paesi 
Bassi, sud africa, Canada e svezia.
L’associazione svizzera snaporazverein conferma per il terzo anno la sua collaborazione 
coproducendo con Romaeuropa  lo spettacolo dei Ricci/Forte.
Le Fresnoy - studio national des arts Contemporains, l’istituzione di produzione dell’arte 
digitale più importante d’europa, diventa partner di Romaeuropa. 
dopo la realizzazione particolarmente riuscita dell’edizione di digital Life 2013 alla quale 
le Fresnoy aveva partecipato,  firmeremo nel mese di ottobre un protocollo di scambi fra le 
due istituzioni che permetterà ad artisti italiani di accedere alle attività del centro francese 
e di creare a Roma le premesse per la creazione del primo centro italiano per la produzione 
e la diffusione dell’arte digitale. Roma e il Lazio sono i territori dove noi operiamo, dove 
in ventinove anni si sono sviluppate le nostre radici e consolidato un rapporto di fiducia e 
di partnership con teatri e istituzione senza le quali il Romaeuropa Festival non potrebbe 
realizzarsi. Le coproduzioni e le corealizzazioni con teatri pubblici e privati, l’accoglienza 
e la partecipazione di enti e strutture al programma del Festival sono significative del 
nostro modo di lavorare che privilegia la condivisione di progetto e il rispetto reciproco 
delle identità. a questi alleati vanno i miei ringraziamenti: il teatro di Roma, il teatro 
eliseo, il teatro Brancaccio. e per la loro disponibilità un grazie all’accademia di Francia 
Villa Medici, l’Istituto svizzero, il teatro Vascello, l’auditorium della Conciliazione, il teatro 
dell’orologio, le Carrozzerie n.o.t.; così come ringrazio la sovrintendenza di Roma per la 
concessione della Pelanda.  devo anche salutare la generosità degli artisti del Festival, dei 
loro produttori e dei galleristi che hanno accettato le nostre proposte dettate dalla crisi, 
chi per solidarietà, chi per fedeltà, chi per dimostrare che la creazione è viva e tutti per 
affermare che sono partecipi e protagonisti della società.  Infine, ringrazio lo staff e tutti i 
collaboratori della Fondazione Romaeuropa che con un direttore instancabile e innovativo 
hanno saputo realizzare uno straordinario programma 2014, senza dimenticare i membri 
del Consiglio d’amministrazione che ci hanno sostenuto durante quest’ultimo periodo 
particolarmente difficile e sono impegnati per rilanciare l’impegno e l’attività culturale 
della Fondazione Romaeuropa. 

Monique Veaute 
Presidente Fondazione Romaeuropa 
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ROMAEUROPA RIPARTE
Ripartiamo con l’edizione numero ventinove del Romaeuropa Festival dai nostri punti 
di riferimento: la città, l’orizzonte internazionale, il valore delle opere degli artisti 
contemporanei, il rapporto con il pubblico.
La città, Roma, perché non è possibile una progettualità culturale senza un radicamento nel 
tessuto metropolitano, la collaborazione dei teatri, dei musei e degli spazi che, numerosi, 
anche quest’anno accolgono il Festival. La presenza del Festival in una pluralità di luoghi 
pubblici e privati è sinonimo di sedimentazione nel tessuto cittadino, un valore assoluto 
che difendiamo grazie alla complicità di operatori molto diversi tra loro. In particolare, è 
per noi significativo il ritorno a La Pelanda, che abbiamo aperto e lanciato cinque anni fa 
e che sarà il cuore del Festival ospitando la mostra digital Life, performances, concerti, 
eventi e racconterà come Romaeuropa pensa si possa e debba fare cultura in uno spazio da 
“demusealizzare” ed aprire alla creazione, alle arti, ai pubblici.
La dimensione internazionale, che articoliamo nel vasto spettro di Paesi rappresentati, 
nella collaborazione e sostegno da parte delle ambasciate, degli Istituti culturali, delle reti 
finanziate dall’unione europea, dei teatri e festival con quali coproduciamo e scambiamo 
progetti ed idee. In un momento difficile per l’avvenire dell’idea europea, continuiamo a 
credere che la cultura sia il cuore di una nuova europa, basata sull’integrazione, il lavoro, 
le radici e il futuro, il rispetto e la conoscenza delle differenze che fanno di questo spazio 
comune un esperimento difficile ma unico nella storia, in una dimensione che si confronta 
con il mondo alla velocità delle connessioni web e della facilità dei voli low cost e che rifugge 
da ogni ripiegamento identitario, conseguenza delle pur comprensibili paure e angosce di 
fronte al futuro.
Romani, italiani, europei, internazionali, ciò che conta per noi sono gli artisti e il senso 
delle loro opere, scelte secondo le linee guida che hanno fatto di Romaeuropa il punto di 
riferimento per il pubblico e gli operatori: valore, pluralità delle estetiche, continuità e 
senso del rischio, capacità di sapersi interrogare sulle questioni profonde del nostro tempo, 
senza dimenticare le radici della nostra storia e l’attenzione per il pubblico. ed è proprio il 
pubblico che mettiamo al centro del nostro lavoro: senza la sua partecipazione numerosa 
è difficile avere la forza di affrontare le pur gravi difficoltà del momento. Il pubblico di 
Romaeuropa è curioso, disponibile, sincero, aperto alle idee e alle proposte: esattamente 
la fotografia dello staff del Festival e degli artisti che invitiamo. una comunità articolata, 
che nelle sue difficoltà quotidiane non smette di condividere alcuni valori irrinunciabili ed 
un piacere profondo per la sfida e la scoperta.

sarà Torobaka di  akram khan e Israel Galván ad aprire il programma di Romaeuropa 
2014: una straordinaria collaborazione tra due protagonisti della danza contemporanea 
internazionale, tanto diversi quanto accomunati dalla identica relazione necessaria con 
le proprie radici e dalla voglia di superarle senza dimenticarle.nel loro incontro c’è una 
sintesi dell’europa che vogliamo: salda nelle proprie storie, desiderosa di incontri e di 
scambi, generosa nell’accogliere e nel valorizzare, che sia un piacere e non una costrizione.
Il loro spettacolo è il primo di una lunga serie di protagonisti della danza italiana e straniera. 
saranno con noi, portando le loro nuove creazioni in prima nazionale,  le strutture da cut 
cinematografico di hofesh shechter, la vita dolce di Virgilio sieni, il rock  e la danza energica 
di Frédérick Gravel per la prima volta in Italia, e tutta la “generazione dna” seguita con 
cura da anna Lea antolini : Jefta Van dinther e thiago Granato, Louise Vanneste, sharon 
Fridman, Claudia Catarzi, arno schuitemaker, Itamar serussi, noè soulier, Raffaella 
Giordano, daniele ninarello, Manfredi Perego, e poi ancora dnappunti coreografici con 
annamaria ajmone, Caterina Basso, Valentina Buldrini/Martina La Ragione e Lautaro 



Reyes, la vetrina anticorpi XL con Moreno solinas, Giulio d’anna con Fattoria Vittadini, 
il laboratorio di Chiara Frigo e  silvia Gribaudi, il progetto partecipativo “Vita nova” con 
adriana Borriello e Virgilio sieni, il talk sulla videodanza.
C’è tanta musica a Romaeuropa quest’anno, o meglio ci sono tante musiche. d’altra parte, 
come molti  di noi sperimentano quotidianamente, l’accesso  senza precedenti all’intero 
panorama della produzione sonora ci pone in condizione, per la prima volta nella storia, 
di creare le nostre playlist più diverse e senza gerarchie.  ed allora le musiche, le epoche, 
i generi si succedono  e alternano rivoluzionando i criteri estetici, permettendoci il 
godimento  pieno dei suoni in un orizzonte illimitato, che inebria e un po’ confonde. In 
questo streaming musicale continuo diventa quindi necessaria la scelta e la nostra, per il 
2014, prevede un grande omaggio al repertorio barocco, che ritroviamo metabolizzato e 
trasformato nel progetto  proposto da Letizia Renzini  a Villa Medici Il Ballo delle ingrate 
con sabina Meyer e, in maniera molto diversa per costruzione e sedimentazione, nella 
scrittura di Lucia Ronchetti con la poesia e voce recitante  di ermanno Cavazzoni e 
l’esecuzione del Ready Made ensemble di Gianluca Ruggeri, tutti impegnati nella cottura 
di una Anatra al Sal a partire dagli originari materiali musicali di Banchieri e orlando di 
Lasso; nell’interpretazione  "politica" del King Arthur di Purcell dei Motus con  l’approccio 
filologico dell’ensemble sezione aurea, per riaffiorare, sempre con Monteverdi, anche 
nello spettacolo di angélica Liddell e costituire la struttura musicale del Coup Fatal africano 
di alain Platel e Fabrizio Cassol. un omaggio a Giacinto scelsi con l’esecuzione di Fabrizio 
ottaviucci dell’opera integrale per pianoforte, le composizioni per musica aumentata di 
Michelangelo Lupone con ars Ludi e la danza in motion capture di alessandra Cristiani, 
l’estro vocale e performativo di david Moss con tempo Reale, i suoni concreti di Ben Frost 
completano lo sguardo su quella che un tempo si sarebbe definita la musica “colta” e che 
ci piace collocare nel flusso del presente a fianco dei live delle Luci della centrale elettrica, 
dell’orchestra video campionata degli addictivetV con Frank sent us, accostamenti 
acrobatici come d’altra parte sono quelli del doppio programma dedicato a Jamie 
Mcdermott e gli Irrepressibles: Britten, Ravenhill e rock. 
e se alain Platel, con Fabrizio Cassol - il compositore suo complice di sempre - affida a un 
gruppo di musicisti congolesi con i loro strumenti tradizionali le arie di Gluck e haendel 
interpretate dal contro tenore, anch’egli congolese, serge kakudji, dada Masilo affronta 
la Carmen, monumento della nostra europa, e la rielabora per i suoi danzatori sud africani. 
a completare questo sguardo sull’africa contemporanea le rock band afropolitane delle 
capitali europee saranno protagoniste di un festival nel festival: afropolitan.

della leggerezza e dell’equilibrio necessario in questo tempo complesso testimoniano 
il ritorno al ReF di aurélien Bory con kaori Ito in Plexus, lo splendido duo acrobates di 
stéphane Ricordel e olivier Meyrou, le captazioni tecnologiche  di movimenti coreografici 
in hakanaï di adrien Mondot e Claire Bardainne con akiko kajihiara, in una nuova sezione 
dedicata al circo contemporaneo. La nostra quotidianità, i dubbi e fragilità, l’identità, la lingua 
e la storia, sono al centro di tutta la programmazione dedicata alla scena drammaturgica : 
"l’amleto incerto" di andrea Baracco con Biancofango, Luca Brinchi e Roberta Zanardo; il 
pretesto dell’oresteia per Darling dei ricci/forte, il rifiuto radicale della società del Gospodin 
di Giorgio Barberio Corsetti e Philipp Löhle con Claudio santamaria; l’amore ai tempi del 
Burlesque di emma dante; i fantasmi del presente nella Zombitudine caustica e delirante di 
daniele timpano ed elvira Frosini; la retorica e il potere del Virgilio Brucia degli anagoor; la 
nuova radicalità  di angélica Liddell per la prima volta a Roma con Tandy.
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ed anche digital Life si conforma a questa urgenza musicale, con un percorso installativo 
che abbiamo chiamato Play, realizzato in collaborazione con Le Fresnoy  - studio national 
des arts Contemporains diretto da alain Fleischer, con la direzione scientifica di Monique 
Veaute assieme a daniele spanò, Francesca Manica, Pascale Pronnier. 
digital Life: Play  è dedicato in grande parte agli strumenti musicali d’artista, invenzioni 
ludiche che il pubblico potrà suonare: l’altalena sonora di Veaceslav druta, i cento carillon 
di heewon Lee, il concerto per campane tibetane di Léonore Mercier e quello per speaker 
ed amplificatori di Zahra Poonawala, il telaio sonoro di kingsley nG, l’Arpa di luce di Pietro 
Pirelli, la gigantesca scultura sonora mobile di andré e Michel décosterd.  Poi ancora le 
installazioni di alexandre Burton, che trasforma in suoni ed immagini l’energia sprigionata 
da una bobina tesla o donato Piccolo che propone una serie di sculture sonore cinetiche 
ed  interattive e le torri di babele composte da speaker di douglas henderson. 
Comincia poi una nuova collaborazione con il teatro della Pergola di Firenze grazie ad 
un artista che amiamo e seguiamo, william kentridge,  con il re- staging del suo storico 
Ubu and the truth commission, ancora una volta con la handspring Puppet Company. 
Completano e arricchiscono il Festival gli incontri post spettacolo di appena Fatto 
realizzati in collaborazione con Rai Radio tre, a cura di antonio audino e Matteo antonaci, 
le dirette streaming, i programmi di formazione e condivisione preparati che precedono e 
accompagnano la visione delle opere del Festival.
oltre due mesi di eventi, 52 progetti in 15 spazi diversi per 118 repliche, con oltre 300 
artisti da 19 paesi diversi, più di 44.000 posti in vendita oltre alle mostre: caleidoscopio 
del presente, frontiera di commistioni e generi, con la Linfa vitale del contemporaneo. 
Romaeuropa riparte, forte del sostegno degli artisti, delle istituzioni cittadine e nazionali, 
delle reti internazionali e del suo pubblico e a tutti loro va il nostro ringraziamento. 

Fabrizio Grifasi
Direttore Generale ed Artistico Fondazione Romaeuropa
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Radici profonde o piedi veloci per muoversi? su questo s’interrogano akram khan e Israel 
Galván nella loro nuova creazione “torobaka”, che in prima nazionale inaugura la 29° 
edizione del Romaeuropa Festival.
è la prima volta che queste figure di punta della danza internazionale collaborano: 
entrambi coreografi-danzatori, sono eredi di antiche e illustri tradizioni apprese fin da 
giovanissimi, il flamenco per Galván e il kathak per khan. universi coreografici lontani 
geograficamente, che tuttavia i due, ognuno a suo modo, hanno trapiantato nella danza 
contemporanea, non considerandoli recinti chiusi ma anzi aprendoli alla sensibilità del 
nostro tempo. Componente centrale dello spettacolo la musica dal vivo –eseguita da david 
azurza, Bobote, Christine Leboutte, B C Manjunath, Bernhard schimpelsberger–: un mix 
emozionante di diverse tradizioni mediterranee (sicilia, sardegna, Corsica e spagna), che 
gioca un ruolo strutturale in questo passo a due di khan e Galván anche loro coinvolti nella 
esecuzione musicale. Prendendo spunto da una poesia dada “toto-vaca” di tristan tzara, il 
titolo dello spettacolo unisce i termini toro e vacca, animali sacri e simbolici nelle culture di 
khan e Galván, creando una parola nuova: “torobaka”. una fusione linguistica emblematica 
del confronto tra personalità fortissime, una sfida teatrale che punta a esplorare nuovi 
territori della coreografia con spirito libero.
«dopotutto l’anarchia a volte è necessaria per ricordare alla tradizione di aggiornarsi», 
spiega khan, da sempre assetato di collaborazioni in duo, come nel caso di quelle con 
sidi Larbi Cherkaoui, Juliette Binoche e sylvie Guillem, con spettacoli ospiti delle recenti 
edizioni del Romaeuropa Festival. 
«Ballando sono abituato a stendere il pubblico prima che il pubblico uccida me –spiega 
Galván che con le sue coreografie ha decisamente ampliato quello che chiamiamo 
flamenco–, ma stavolta con khan è diverso, con la danza vorrei ringraziare gli spettatori». 

akRaM khan | IsRaeL GaLVán

TOROBAkA

InauGuRaZIone RoMaeuRoPa FestIVaL 2014

PRIMa naZIonaLe  | danZa / MusICa
24 - 26 settembre | h 21:00
auditorium Conciliazione
Durata 60' | € da 36 a 18

Con IL PatRoCInIo dI

Romaeuropa presenta "Torobaka" di Akram khan e Israel Galván nell’ambito della rete europea 
Theatron. Lo spettacolo verrà accompagnato ed arricchito da laboratori, workshop, attività di 
comunicazione e promozione dedicate che consentano di coinvolgere nuovi pubblici specialmente tra i 
giovani ed in modo inusuale.

Con IL suPPoRto deL PRoGRaMMa 
CuLtuRa deLL’unIone euRoPea
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direttori artistici/coreografi/performers akram khan e Israel Galván
musiche arrangiate e interpretate da david azurza, Bobote, Christine Leboutte,

B C Manjunath disegno luci Michael hulls costumi kimie nakano sound design Pedro León direttore 
prove Jose agudo coordinatore di produzione amapola López 

direttore di produzione sander Loonen coordinatore tecnico Pablo Pujol luci Richard Fagan tour 
managers amapola López e Mashitah omar produzione Farooq Chaudhry & Bia oliveira (khan 

Chaudhry Productions) e Chema Blanco & Cisco Casado (a negro Producciones)
Co-produzione MC2: Grenoble, sadler’s wells London, Mercat de les Flors Barcelona,théâtre de 

la Ville Paris, Les théâtres de la Ville de Luxembourg, Festival Montpellier danse 2015, onassis 
Cultural Centre - athens, esplanade - theatres on the Bay singapore, Prakriti Foundation,  

Flamenco Biënnale nederland, Concertgebouw Brugge, heLLeRau – european Center for the arts 
dresden, Festspielhaus st. Pölten, Romaeuropa Festival sponsorizzato da CoLas prodotto durante 

la residenza di Mercat de les Flors Barcelona e MC2: Grenoble sostenuto da arts Council england 
Israel Galván è artista associato del théâtre de la Ville Paris e Mercat de les Flors Barcelona. Akram 
khan è artista associato di MC2: Grenoble e sadler’s wells London in cooperazione internazionale 

speciale. Si ringrazia in particolar modo tutto lo staff del MC2,  hervé Le Bouc, sophie sadeler, 
Béatrice abeille-Robin, sig. & sig.ra. khan, Yuko khan, aditi Mangaldas, Pedro G. Romero, Pandit 

Lachhu Maharaj, shlomo y Jacob Galván
Foto © Jean-Louis Fernandez



delicato fiore di un Rinascimento che si sta infiammando dei colori del Barocco, “Il 
ballo delle ingrate” di Claudio Monteverdi trova con Letizia Renzini una decifrazione 
dell’universo femminile per uno spettacolo dalla forte cifra contemporanea.
è una fantasmagoria “Il ballo”: le donne, narra il testo di ottavio Rinuccini, rifiutano l’amore 
o per meglio dire il matrimonio, dunque sono classificate ingrate e finiscono all’inferno. Ma 
la rivolta continua, per cercare rimedio Cupido, divinità amorosa, si reca nell’oltretomba, 
e chiede a Plutone di far tornare in vita le ingrate per mostrare quanto sia triste la loro 
esistenza. ne scaturisce un ballo, appunto delle ingrate che tornano al mondo, e soprattutto 
un magnifico pezzo finale, dove una di loro lamenta non già la rinuncia all’amore ma la 
nostalgia della vita.
L’azione, dai risvolti bizzarri, e soprattutto la musica di Monteverdi hanno spinto Renzini 
a smontare e rimontare “Il ballo” in chiave femminile, contemporanea ma soprattutto 
scenica. Così questo spettacolo, naturale evoluzione del lavoro di ricerca sul Barocco 
iniziato assieme a sabina Meyer con il concerto “ninfa in lamento”, grazie alla presenza 
delle coreografie di Marina Giovannini interpretate da lei stessa, dei video, dei testi 
originali di theodora delavault e dell’installazione luminosa di Manuela Menici diventa una 
composizione multimediale. oltre alla musica di Monteverdi, secondo la logica del remix, 
sono stati inseriti anche brani di compositori della sua epoca, come Luzzasco Luzzaschi 
e Barbara strozzi, e della nostra epoca, come Brigitte Fontaine con l’art ensemble of 
Chicago, nancy dupree o emptyset. L’esecuzione musicale curata da sabina Meyer, che 
spazia dal repertorio barocco a quello contemporaneo fino all’improvvisazione, adatta la 
prassi musicale antica alla visione contemporanea di Renzini, arricchita dal tocco “avant-
garde” della violoncellista okkyung Lee.

LetIZIa RenZInI

IL BALLO DELLE INGRATE 

sIte sPeCIFIC | MusICa / MuLtIMedIa
25 - 26 settembre | gio 25 h 20:00 + 22:00 / ven 26 h 20:00 
accademia di Francia a Roma - Villa Medici
Durata 60' | € da 15 a 10
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ideazione, regia, video, suono Letizia Renzini
direzione musicale sabina Meyer

coreografie Marina Giovannini
testi originali theodora delavault

con sabina Meyer, soprano, Letizia Renzini, live mix, okkyung Lee, 
violoncello, andreas arendt, tiorba, Marina Giovannini, danza, 

Vanessa Geniali, Lisa Pazzagli, danza
in video anna Zilli, soprano, Giorgio Carducci, controtenore, 

Vincenzo Vasi, basso, simone Colavecchi, tiorba
video editing e motion graphics Raffaele Cafarelli, angela Gennaretti (red-fish)

software Riccardo Canalicchio (avuelle)
tecnica avuelle (Firenze) 

Il Ballo delle Ingrate ospita l’installazione “Light Glass” di Manuela Menici.
coaching Imogen kush organizzazione Luisa Zuffo foto © Michelangelo Giorgini



amleto torna sulla scena come non ce lo aspetteremmo, in uno spettacolo che di questo 
personaggio dai mille volti offre una decifrazione contemporanea, per la regia di andrea 
Baracco, con Biancofango e le scenografie multimediali di Luca Brinchi e Roberta Zanardo.
Creata da william shakespeare tra il 1598 e il 1602, "the tragedy of hamlet, Prince of 
denmark" è una icona del teatro mondiale. Il motivo probabilmente risiede nel fatto che 
rompendo una aurea regola del teatro classico secondo cui il dramma è centrato sulla 
azione, shakespeare sposta il peso della drammaturgia sul personaggio principale, il pallido 
principe danese.
Così, in poco più di quattro secoli, amleto è divenuto un caleidoscopio, da eroe a inetto, 
da fine intellettuale a cronico indeciso, dubbioso, oppure malinconico, perfino affetto 
dal complesso di edipo, secondo una lettura psicanalitica: interpretazioni queste che nel 
tempo si sono stratificate sul testo restando ancorate all’epoca in cui hanno visto la luce. 
Regista con all’attivo spettacoli di autori classici e contemporanei, in particolare britannici, 
come nel suo precedente "Giulio Cesare" Baracco rimaneggia la drammaturgia con 
Francesca Macrì dei Biancofango in uno sforzo che vuole superare la parola, scrostare 
le sedimentazioni, restituire la complessità dell’opera. un "hamlet" in bilico e sul punto 
di cadere, come «l’uomo di oggi fragile e compromesso, che si trova costantemente a 
ruzzolare a terra inciampando nelle trappole che qualcuno ha depositato».
dieci personaggi, i principali della tragedia di shakespeare che ne conta una trentina, 
prenderanno vita dentro la scenografia curata da Zanardo e Brinchi del collettivo 
santasangre, fatta di schermi a varie dimensioni, con proiezioni e video talvolta sovrapposti, 
per rendere attraverso un segno minimalista la cifra liquida, ambigua, sfuggente di amleto.

andRea BaRaCCo | BIanCoFanGo 
LuCa BRInChI e RoBeRta ZanaRdo

HAMLET

PRIMa naZIonaLe | teatRo
26 - 28 settembre | ven 26 h 21:00 / sab 27 h 19:00 / dom 28 h 17:00
teatro argentina
Durata 120' | € da 27 a 18

In CoPRoduZIone Con

DIRETTO DA ANTONIO CALBI DIRETTO DA ANTONIO CALBIDIRETTO DA ANTONIO CALBI DIRETTO DA ANTONIO CALBI

[santasanGRe]
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un progetto di andrea Baracco, Biancofango, Luca Brinchi e Roberta Zanardo (santasangre)
regia andrea Baracco dramaturg Francesca Macrì

impianto scenico, disegno luci, costumi Luca Brinchi e Roberta Zanardo
progetto video Luca Brinchi, Roberta Zanardo, daniele spanò

collaborazione al disegno luci Javier delle Monache 
collaborazione ai costumi Marta Genovese 

direzione tecnica Javier delle Monache
direzione di produzione alessia esposito

personaggi e interpreti amleto - Lino Musella | Gertrude - eva Cambiale  
Claudio - Paolo Mazzarelli | orazio, Guilderstern - Michele sinisi 

Polonio, Prete, osric  - andrea trapani | Laerte, Rosencrantz, attore - woody neri  
ofelia - Livia Castiglioni | spettro - Gabriele Lavia (in audio e video)

produzione teatro di Roma, Romaeuropa Festival, 369gradi
una co-produzione Festival Internacional de teatro Clásico de almagro

in collaborazione con La Corte ospitale, atCL associazione teatrale 
tra i Comuni del Lazio, kollatino underground

con il sostegno di Carrozzerie|n.o.t, Claudio angelini (Città di ebla), Link academy



«Il sole è bello, luminoso, tutti lo desideriamo, ma è anche molto caldo e pericoloso», spiega 
hofesh shechter a proposito della sua nuova creazione “sun”, un potente spettacolo di 
danza che contraddistingue un altro passaggio nella ricerca di questo coreografo anglo-
israeliano.
nato a Gerusalemme dove ha studiato danza e musica, come coreografo shechter muove 
i suoi primi passi in Gran Bretagna, e oggi la sua compagnia ha base a Brighton: negli ultimi 
dieci anni si è imposto a livello internazionale grazie a spettacoli come “In your rooms” e 
“Political Mother”, entrambi ospiti delle passate edizioni di Romaeuropa. Lo stile che lo ha 
consacrato si distingue per l’ispirazione nella danza popolare mediorientale o nordeuropea, 
reinterpretata in chiave contemporanea attraverso energetiche coreografie di gruppo da 
cui emergono lampi solistici, il tutto plasmato da un ritmo indemoniato, con scene che 
dissolvono l’una nell’altra come in un montaggio cinematografico, e da una musica potente 
e aggressiva, che cura lui stesso in parte componendola o attingendola da un repertorio che 
dalla classica arriva al rock. un artista dunque ad alta pressione spettacolare, che tuttavia 
ha anche un lato nascosto: altra caratteristica di shechter è infatti la capacità di indagare 
attraverso la danza e il movimento aspetti oscuri psicologici, sociali e antropologici 
dell’agire umano. se infatti in “In your rooms” l’individuo si specchiava nei rapporti con gli 
altri, e centro di “Political Mother” erano invece le dinamiche di gruppo, stavolta con “sun” 
a tenere la scena è il potere, e le sue logiche crudeli, violente, ma anche grottesche. 
«naturalmente è solo danza -aggiunge sornione shechter-, ma mi piacerebbe che tornando 
a casa, il pubblico, avesse qualcosa su cui riflettere».

hoFesh sheChteR

SUN

PRIMa naZIonaLe | danZa
30 settembre - 1 ottobre | h 21:00
teatro argentina
Durata 70' | € da 36 a 18

Con IL PatRoCInIo dI

In CoLLaBoRaZIone Con

Con IL suPPoRto deL PRoGRaMMa 
CuLtuRa deLL’unIone euRoPea

Romaeuropa presenta "Sun" di Hofesh Schechter  nell’ambito della rete europea Theatron. 
Lo spettacolo verrà accompagnato ed arricchito da laboratori, workshop, attività di comunicazione 
e promozione dedicate che consentano di coinvolgere nuovi pubblici specialmente tra i giovani ed in 
modo inusuale.

DIRETTO DA ANTONIO CALBI DIRETTO DA ANTONIO CALBIDIRETTO DA ANTONIO CALBI DIRETTO DA ANTONIO CALBI



33

coreografia e musica hofesh shechter scene Merle hensel disegno luci Lee Curran
costumi Christina Cunningham 

danzatori  Paula alonso Gómez, Maeva Berthelot, Chien-Ming Chang, Frederic despierre, neus Gil 
Cortés, Bruno karim Guillore, Philip hulford (Rehearsal assistant), Yeji kim, 

kim kohlmann, erion kruja, Merel Lammers, attila Ronai, diogo sousa 
danzatori apprendisti: Madeleine Fairminer, Clara Villalba

produzione hofesh shechter Company con il supporto di Bruno wang e the Columbia Foundation 
fund della London Community Foundation

co-produzione Brighton dome & Brighton Festival, sadler’s wells London, Melbourne Festival, Les 
théâtres de la Ville de Luxembourg, théâtre de la Ville - Paris, Festspielhaus st Pölten, Berliner 

Festspiele - Foreign affairs, Romaeuropa Festival con il sostegno del Mercat de les Flors e il 
theatre Royal Plymouth La hofesh shechter Company è sostenuta da fondi pubblici provenienti 

dalla national Lottery attraverso arts Council england. hofesh shechter è un artista associato del 
sadler’s wells e la hofesh shechter Company è compagnia in residenza al Brigthon. 



La “dolcevita” di Virgilio sieni segna il ritorno sui palcoscenici di Romaeuropa di uno dei 
coreografi italiani che si è imposto sulla scena internazionale grazie a una danza dove 
sapientemente intreccia la poesia del gesto e del movimento con l’esplorazione dell’umano, 
delle sue debolezze e fragilità.
Pochi coreografi hanno saputo trarre ispirazione da testi scritti, spaziando sui più vari 
argomenti, quanto Virgilio sieni: basterà ricordare i suoi recenti spettacoli su “tristi 
tropici” di Claude Lévi-strauss, “Pinocchio” di Carlo Collodi, “de anima” di aristotele, “de 
rerum natura” di Lucrezio.
Per “dolcevita” il coreografo fiorentino si confronta con le sacre scritture e in particolare 
con quella serie di episodi che formano la passione di Cristo: tuttavia come nel suo stile 
il testo è punto di partenza per una ispirata ricerca coreografica. «sono cinque quadri 
coreografici –spiega sieni a proposito di “dolcevita”– ciascuno dei quali si inoltra nel 
racconto evangelico della passione di Gesù e allo stesso tempo ricerca il senso della 
comunità attraverso un arcipelago di avvicinamenti, tangenze, riconoscimenti, solidarietà, 
complicità, sguardi». annuncio, Crocifissione, deposizione, Pietà, Resurrezione sono i titoli 
dei cinque quadri che andranno a formare il polittico, un tracciato attraverso «il dolore e 
la bellezza, la pietà e la leggerezza», una nuova tappa che sieni ha intrapreso nella ricerca. 
L’esplorazione del gesto, della genealogia del movimento come archeologia spirituale sono 
la cifra del lavoro di un coreografo, che agli stimoli e al rigore intellettuale sa unire visioni 
poetiche e liriche di grande fascino.

VIRGILIo sIenI

DOLCEVITA 
ARCHELOGIA DELLA PASSIONE

PRIMa assoLuta | danZa
4 -5 ottobre | sab 4 h 19:00 / dom 5 h 17:00
teatro argentina
Durata 60' | € da 27 a 18

In CoLLaBoRaZIone Con

DIRETTO DA ANTONIO CALBI DIRETTO DA ANTONIO CALBIDIRETTO DA ANTONIO CALBI DIRETTO DA ANTONIO CALBI
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coreografia Virgilio sieni 
interpretazione e collaborazione Giulia Mureddu, sara sguotti, Jari Boldrini,  Ramona Caia, Maurizio 

Giunti, Giulio Petrucci, Claudia Caldarano, 
Marjolein Vogels 

musiche di daniele Roccato eseguite dal vivo dall’autore 
luci Fabio sajiz, Virgilio sieni costumi Giulia Bonaldi

produzione 2014 Compagnia Virgilio sieni  
collaborazione alla produzione ert emilia Romagna teatro, Romaeuropa Festival 

La Compagnia è sostenuta dal Ministero dei beni e delle attività culturali e del turismo, Regione 
toscana, Comune di Firenze.



Cosa hanno in comune eschilo, hannah arendt, Gregory Crewdson, edward hopper, 
antonin artaud e i Led Zeppelin? Il corto circuito è in “darling”, il nuovo spettacolo di ricci/
forte in prima assoluta a Romaeuropa. Lo spunto è nell’“orestea”, trilogia tragica che valse 
a eschilo la vittoria nel 458 a. C. delle Grandi dionisie. 
è la storia del ritorno dalla guerra di troia di agamennone ad argo, del suo omicidio da 
parte della moglie Clitennestra e del suo amante, della vendetta del figlio oreste che oltre a 
egisto uccide anche sua madre e la successiva persecuzione delle erinni contro il matricida. 
Come sempre quando ricci/forte si ispirano ai classici -ricordiamo le scorribande nei testi 
di Christopher Marlowe-, queste vicende degli atridi saranno punto di osservazione e 
trampolino di lancio per aggredire la realtà.
Con i loro lavori di impatto visivo che rasenta la violenza del teatro della crudeltà di artaud, 
pompato come un ritmo funky o un riff di chitarra hard rock e plastificato come una foto 
di Crewdson, ricci/forte parlano sempre del nostro tempo. Ma è attraverso gli attori, resi 
partecipi della creazione, che questo ensemble fondato e diretto da Gianni Forte e stefano 
Ricci crea il corto circuito, con un linguaggio che non si fa scrupolo di saltare dal teatro al 
reality, dalla performance alla canzonetta.
Così, la realtà quotidiana è terremotata attraverso l’individuo e la sua paradossale 
soggettività, al tempo stesso irripetibile e fatta in serie. obiettivo è il tempo della crisi che 
attraversiamo, con l’inconsapevolezza e la degenerazione autodistruttiva, le impossibili 
speranze, la falsa morale e, paradosso estremo, quel bisogno di etica di cui parlava arendt.

RICCI/FoRte

DARLING

PRIMa assoLuta | teatRo
9 - 12 ottobre | h 21:00 / dom h 17:00
teatro eliseo
€ da 27 a 20

In Co-PRoduZIone ConPRodotto da RoMaeuRoPa FestIVaL e In CoLLaBoRaZIone Con
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ricci/forte presenta darling
con anna Gualdo, Giuseppe sartori, Fabio Gomiero, Gabriel da Costa

drammaturgia ricci/forte
movimenti Marco angelilli

elementi scenici Francesco Ghisu 
costumi Gianluca Falaschi 

direzione tecnica davide Confetto 
assistente regia Liliana Laera 

regia stefano Ricci 
una produzione Romaeuropa Festival e snaporazverein 

in co-produzione con théâtre MC93 Bobigny/Festival standard Ideal, Css teatro stabile di 
innovazione del FVG, Festival delle Colline torinesi 

con la collaborazione di Biennale di Venezia 



debutto tra i più attesi quest’anno sulla scena di Romaeuropa: è di angélica Liddell, spirito 
anarchico del teatro iberico, con “tandy” il suo nuovo spettacolo ispirato a un racconto di 
sherwood anderson, una elegia di amore, melanconia, pazzia e destino.
nata e battezzata nella stessa città (Figueras) e nella stessa chiesa di salvador dalí, 
Liddell è regista, drammaturga e interprete dei suoi lavori: il suo è considerato un teatro 
dell’eccesso tra punk e Goya nero. Il suo linguaggio è violento e surreale, fisico e materico, a 
tratti ironico e dolce: una drammaturgia che si articola nel corpo, come luogo della violenza 
e oggetto del sacrificio, nella voce, usata e trattata in modo spericolato, nella musica. 
a tutta prima un teatro dalla forte connotazione contemporanea: senonché Liddell con la 
sua compagnia atra Bilis teatro, nell'affrontare senza troppi complimenti le sue ossessioni 
-la morte, la violenza, la sessualità e il potere necrofilo e buffonesco-, tra oniriche liturgie 
e spericolati salti temporali squaderna gli elementi più istintivi e irrazionali dell'essere 
umano con una cifra arcaica, antica, originaria. Il corpo, la ritualità, la musica -con l’“amen” 
di henryk Górecki e il “Lamento della ninfa” di Claudio Monteverdi”-, il suono, la voce: 
tutti elementi che ritroviamo in “tandy”, ispirato all’omonimo breve racconto di anderson 
ambientato all’inizio del novecento nel Mid west statunitense. una solitaria bambina 
adotta questo nome dopo aver udito la profezia di un bizzarro straniero: «Chiamati 
tandy!». un nome che diventa il simbolo della mancanza e del bisogno di amore, della 
disillusione e della melanconia. temi che Liddell, con il suo teatro contundente e ombroso, 
affronta biograficamente, mettendo in scena il racconto e creando anche una sua possibile 
continuazione: in che modo il nome tandy s’imprimerà sul corpo della bambina e potrà 
determinare il suo futuro?

anGéLICa LIddeLL | atRa BILIs teatRo

TANDY 
[dal Ciclo delle Resurrezioni]

PRIMa naZIonaLe | teatRo
10 - 11 ottobre | ven h 21:00 / sab h 19:00
teatro argentina
Durata 60' | € da 27 a 18
Spettacolo in spagnolo sovratitolato 

In CoReaLIZZaZIone Con IL PatRoCInIo dI

DIRETTO DA ANTONIO CALBI DIRETTO DA ANTONIO CALBIDIRETTO DA ANTONIO CALBI DIRETTO DA ANTONIO CALBI

Con IL sosteGno dI
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tandy
opera ispirata al romanzo winesburg, ohio di sherwood anderson

angélica Liddell / atra Bilis teatro
con Fabián augusto Gómez Bohórquez, Lola Jiménez, angélica Liddell e sindo Puche 

ensemble Ready Made ensemble
set design, costumi e regia angélica Liddell
testi sherwood anderson, angélica Liddell 

traduzione Winesburg, Ohio Miguel temprano García, © 2009 by Quaderns Crema, s.a.u. 
tutti i diritti riservati

scenografia trasto decorados luci Carlos Marquerie suono antonio navarro 
tecnico luci octavio Gómez direttore tecnico Marc Bartoló

direttore di palco áfrica Rodríguez produzione e logistica Mamen adeva  
direttore di produzione Gumersindo Puche prodotto da Iaquinandi, s.L 

co-prodotto da Berliner Festspiele/Foreign affairs e temporada alta 2014 – el Canal  
con il supporto del Ministerio de educación, Cultura y deporte - InaeM 

con la collaborazione di teatros del Canal (Madrid)
Foto © angélica Liddell



La esuberante melodia barocca, la musica e la danza africana, il teatro contemporaneo 
si alleano per assestare un colpo mortale: è “Coup Fatal” di serge kakudji e alain Platel, 
un’ode ai “sapeurs”, i dandy congolesi, tra vestiti colorati, pomposità, oblianza e ironia. 
spettacolo che vede il ritorno sui palcoscenici di Romaeuropa di Platel, regista, coreografo 
e drammaturgo di Gand i cui lavori si distinguono per la potenza emotiva, l’uso innovativo 
dello spazio scenico anche in altezza, la multidisciplinarietà degli interpreti (cantanti, attori, 
mimi, musicisti e ballerini): il tutto prende spunto dalla collaborazione con il musicista e 
cantante kakudji.
Congolese, fin da bambino affascinato dall’opera lirica, kakudji è un controtenore 
autodidatta che passa all’onore delle cronache durante le celebrazioni mozartiane del 
2006, quando arriva a Vienna e, praticamente sconosciuto, si produce in una strabiliante 
esibizione di difficilissime arie di Mozart. tre anni dopo è in “pitie!”, lo spettacolo di Platel 
sulla “Matthäus-passion” con le musiche di Bach profondamente rielaborate da Fabrizio 
Cassol, musicista italiano talentuosissimo che da anni collabora con l’artista belga. Questo 
gruppo di persone è alla base di “Coup Fatal”: kakudji con tredici musicisti di kinshasa 
reinterpreta i classici del barocco, compresi händel e Gluck, prendendo le melodie originali 
e affidandole però agli arrangiamenti di Cassol in chiave di afro-pop, rock e jazz, con la 
direzione di Rodriguez Vangama.
Intorno a questa fantasmagoria musicale Platel costruisce uno spettacolo che non vuole 
essere una africanizzazione del barocco e neppure una sua destrutturazione, quanto 
un omaggio ai “sapeurs”, con le loro brillanti e opulente stravaganze, e anche con la loro 
volontaria rimozione delle guerre che insanguinano l’africa e il loro paese.
Infatti la scenografia, composta di bossoli esplosi, è stata affidata a Freddy tsimba, artista 
che ha fatto parlare di sé grazie a sculture che sono una protesta contro i conflitti e un 
monumento alle devastanti tragedie umane causate dalla guerra.

In CoReaLIZZaZIone Con IL PatRoCInIo dI

DIRETTO DA ANTONIO CALBI DIRETTO DA ANTONIO CALBIDIRETTO DA ANTONIO CALBI DIRETTO DA ANTONIO CALBI

kVs & Les BaLLets C de La B
seRGe kakudJI | RodRIGueZ VanGaMa 
FaBRIZIo CassoL | aLaIn PLateL

COUP FATAL

danZa / MusICa
14 - 15 ottobre | h 21:00
teatro argentina
Durata 105' | € da 36 a 18
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da un’idea di serge kakudji e Paul kerstens un progetto di serge kakudji (contro-tenore) e orchestra: 
Rodriguez Vangama (chitarra elettrica), Costa Pinto (chitarra acustica), angou Ingutu (basso), Bouton 

kalanda, erick ngoya, silva Makengo (likembe), tister Ikomo (xilophono), deb’s Bukaka (balaphon), 
Cédrick Buya (percussioni),  Jean-Marie Matoko (percussioni), 36 seke (percussioni), Russell 

tshiebua (coro), Bule Mpanya (coro) 
regia alain Platel assistente alla regia Romain Guion

direzione musicale Fabrizio Cassol direzione d’orchestra Rodriguez Vangama  
scenografie Freddy tsimba luci Carlo Bourguignon suono Max stuurman 

costumi dorine demuynck produzione kVs & les ballets C de la B  
co-produzione théâtre national de Chaillot (Paris), holland Festival (amsterdam), 

Festival d’avignon, theater im Pfalzbau (Ludwigshafen), torinodanza, opéra de Lille, 
wiener Festwochen diffusione Frans Brood Productions 

Con il sostegno di città di Bruxelles, città di Gent, Vlaamse Gemeenschapscommissie, Brussels, 
hoofdstedelijk Gewest, Provincia delle Fiandre orientali, delle autorità fiamminghe.



Quei due dovevano essersi proprio divertiti a scrivere quelle semplici canzoni e allora 
-devono aver pensato Mark Ravenhill e Conor Mitchell-, perché non riprendere quelle 
“Cabaret songs” di Benjamin Britten su testi di wystan auden e costruirci sopra uno 
spettacolo affidandolo a un interprete esplosivo come Jamie Mcdermott, il leader degli 
Irrepressibles. Le canzoni da cabaret di Britten, uno dei maggiori compositori del novecento, 
nascono negli anni trenta dalla collaborazione tra il musicista e auden grandissimo poeta: 
i due lavorano a opere come “our hunting Fathers” e “on this Island”, che imposero il 
giovane compositore sulla scena musicale colta. accanto a queste opere nascono, forse 
solo per divertirsi, anche una serie di brani, canzoni dal sapore cabarettistico, non lontano 
da quello dei brani di kurt weill e Bertolt Brecht, dove tuttavia emerge la cifra personale e 
tutta britannica di Britten.
“tell me the truth about love”, “Funeral blues”, “Johnny” e “Calyspo” sono piene di ironia, 
levità, elegante svagatezza tipica del cabaret: purtroppo si è persa la parte musicale creata 
da Britten per altri testi di auden. a riportarli alla vita è il compositore Mitchell, con una 
nuova veste di note e di suoni, mentre altre canzoni sempre composte da Mitchell nascono 
sui testi di Ravenhill.
alla voce, alla malia e alla presenza scenica di Mcdermott il compito di rendere ancora 
più attuale ed esplosivo questo “repêchage”, non privo di un’attenzione a quella cultura 
omosessuale di cui hanno fatto parte Britten e auden e di cui oggi sono rappresentanti 
oltre a Mcdermott, Ravenhill e Mitchell. Ma è anche l’occasione per conoscere musiche 
a torto considerate secondarie, e che invece testimoniano la squisita raffinatezza con cui 
anche la più semplice delle canzoni può essere composta.

BenJaMIn BRItten | JaMIe MC deRMott 
ConoR MItCheLL | MaRk RaVenhILL

CABARET SONGS 

Prima nazionale | MusICa
15 ottobre | h 21:00
teatro eliseo
 Durata 60' | € da 27 a 20

Con IL PatRoCInIo dIIn CoLLaBoRaZIone Con
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ispirato a Benjamin Britten - Conor Mitchell 
e alle nuove canzoni di Mark Ravenhil 

voce Jamie Mcdermott
pianoforte stephen higgins  

musica Conor Mitchell, Benjamin Britten  
parole Mark Ravenhill, wh auden  

Commissionato ed eseguito per la  prima volta all' aldeburgh Music nell'ambito delle celebrazioni 
nel 2013  del centenario della nascita di Britten supportate da arts Council england



Il ritorno di the Irrepressibles con il loro concerto “nude: Viscera”, presenta il gruppo 
britannico nel pieno delle sue forze creative, alle prese con una trilogia musicale che vuole 
mettere a “nudo” la ricchezza e la complessità della vita.
Poche band come the Irrepressibles possono vantarsi ad appena quattro anni dal loro 
primo disco –“Mirror Mirror” del 2010–, di essere diventate un mito. Incardinati sulla voce 
suggestiva, sognante, melanconica ed esuberante di Jamie Mcdermott, che sulla scena 
sfodera una notevole presenza e disinvoltura, il gruppo si impone per la sua rigogliosa 
teatralità, con arrangiamenti che all’elettronica affiancano archi e fiati, per trasformare le 
atmosfere dell’art-pop in uno spettacolo non di rado definito barocco, e che dal vivo trova 
la sua piena espressione grazie ad ammaliziate scenografie e coreografie.
Il secondo album “nude”, uscito nel 2012, è diventato il momento germinale di una 
trilogia di cui “Viscera” è la seconda tappa, e ne rappresenta il momento più sensuale, 
carnale, intimo e, appunto viscerale. se infatti la prima parte della trilogia, “Landscape” è 
più minimalista e l’ultima “Landscape” è orientata verso l’elettronica, “Viscera” abbraccia 
invece atmosfere rock – grunge, che si dilatano nel suono orchestrale e dark del gruppo. 
La critica si è divertita a trovare per le più diverse parentele per the Irrepressibles: da 
antony hegarty a PJ harvey, Jeff Buckley, Lou Reed e perfino nina simone. Fatto sta che la 
loro combinazione di pop britannico, art rock, accenti sinfonici, spirito decadente e ironia 
burlesque si dimostra sempre profondamente originale e coinvolgente. 

the IRRePRessIBLes

NUDE: VISCERA

PRIMa naZIonaLe | MusICa
16 ottobre | h 21:00
teatro eliseo
Durata 60' | € da 27 a 20

Con IL PatRoCInIo dIIn CoLLaBoRaZIone Con
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the Irrepressibles
 voce, chitarra, piano, composizione Jamie Mcdermott

piano, cori sarah kershaw violino, cori apollo
violoncello, contrabbasso, cori Chloe treacher 

percussioni ollie hipkin



Quando, nel 2008, La tempesta dischi (una delle più importanti label indipendenti italiane) 
pubblicava "Canzoni da spiaggia deturpata", primo disco de Le Luci della Centrale 
elettrica, erano immediatamente chiare le caratteristiche che avrebbero reso unico il 
progetto di Vasco Brondi, ferrarese, classe 1984. 
La voce ora carezzevole ora ruvida, l’intrecciarsi della chitarra acustica con lo scrosciare 
delle chitarre “disturbate” di Giorgio Canali (già con CCCP, CsI, PGR e produttore 
dell’album), ma soprattutto la capacità di distendere su questo panorama sonoro una 
personalissima scrittura testuale, hanno fatto de Le Luci della Centrale elettrica la punta di 
diamante di una nuova generazione di cantautori italiani che ha conquistato, in pochissimo 
tempo, l’attenzione di un pubblico numeroso e attento.
Brondi sembra comporre le sue canzoni come delle carrellate cinematografiche: un 
inseguirsi impetuoso di immagini, descritte ed evocate, uno scontrarsi di citazioni 
giornalistiche, musicali, letterarie e di fotografie della quotidianità, ma anche linguaggio da 
social network e piccoli frammenti di vite personali. 
simboli della società contemporanea, macerie del passato prossimo ed emotività personale 
compongono un paesaggio generazionale decadente e meraviglioso che ha sullo sfondo 
sempre l’emilia. è questo il luogo dell’affetto, un territorio geografico, musicale, culturale 
e politico sospeso tra la terra e la luna. Cronache emiliane, lo spettacolo che Vasco Brondi 
rimette in scena appositamente per Romaeuropa Festival, vuole essere un viaggio in 
questo orizzonte. 
a partire dalle immagini scattate dal fotografo emiliano Luigi Ghirri, set di una raccolta 
di narrazioni, Le Luci attraversa musiche originali, cover stravolte e testi di Gianni Celati, 
Roberto Roversi, Pier Vittorio tondelli e Cesare Zavattini. un viaggio nell’immaginario 
che nutre la poetica dello stesso cantautore, reduce del successo del suo ultimo disco, 
Costellazioni, o un percorso per confondere la Via Lattea con la Via emilia. 

RoMaeuRoPa aLLa PeLanda

Le LuCI deLLa CentRaLe eLettRICa

CRONACHE EMILIANE

MusICa
17 - 18  ottobre | h 22:00
La Pelanda - ex Mattatoio - testaccio
Durata 80' | € 18
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Foto per gentile concessione degli eredi Ghirri



astro nascente della danza canadese, Frédérick Gravel –per la prima volta in Italia a 
Romaeuropa– con “usualy Beauty Fails”, un potente omaggio coreografico e musicale 
all’universo della bellezza, tra seduzione, vulnerabilità e ironia.
Coreografo, danzatore, regista, chitarrista, cantante nato in Québec, Gravel è un vero 
rappresentante della scena di Montréal: con la sua compagnia di danzatori e musicisti 
ad alta pressione infatti mescola generi e stili, regalando uno spessore intellettuale alla 
danza, in un tracciato aperto da altri canadesi come La La La human steps e la Compagnie 
di Marie Chouinard.
La cifra pop dei suoi lavori –che definisce concerti coreografici per la presenza in scena di 
musicisti tra cui Gravel stesso che si alterna tra danza, chitarra e voce–, è nel giocare con lo 
spirito del nostro tempo, incrociando poesia e luoghi comuni, la cultura popolare e quella 
dominante. 
Il suo linguaggio è fatto di intensità fisica, virtuosismo grezzo, energia che sprigiona dai 
movimenti di ogni giorno, incorniciate in una colonna sonora di rock e pop con potenti 
venature elettroniche. 
“usually Beauty Fails” è una lucida esplorazione dell’universo dell’amore, della bellezza e 
delle relazioni umane: ispirandosi ai video musicali con il loro facile erotismo, Gravel esalta 
la visione frontale dello spettacolo, per creare una atmosfera di sensualità e seduzione dove 
i danzatori sono al tempo stesso provocatori e vulnerabili. Come in altri suoi spettacoli, 
anche in questo suo ultimo lavoro Gravel inserisce momenti parlati, in cui si intrattiene 
sulla danza in modo informale creando una ambigua complicità con il pubblico. 

FRédéRICk GRaVeL

UsUally BeaUty Fails

PRIMa naZIonaLe | danZa
18 - 19  ottobre | h 21:00
teatro eliseo
Durata 90' | € da 27 a 20

Con IL sosteGno dIIn CoLLaBoRaZIone Con
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concezione, direzione e coreografia Frédérick Gravel 
con Frédérick Gravel, Vincent Legault, Brianna Lombardo, stéphane Boucher, 

david-albert toth, Peter trosztmer, Lucie Vigneault, Jamie wright
compositori stéphane Boucher, Philippe Brault

assistente artistica Ivana Milicevic direttore prove Jamie wright luci alexandre Pilon-Guay
direttore tecnico e di palco alexandre Pilon-Guay suono Jimmy Boury 

produttore esecutivo Marie-andrée Gougeon per daniel Léveillé danse
co-produzione danse danse in collaborazione con Place des arts (Montréal), 
Rencontres chorégraphiques internationales de seine-saint-denis (France), 

Moving in november (helsinki), département de danse de l’université du Québec à Montréal, 
société de la Place des arts (Montreal), Circuit-est  centre chorégraphique (Montreal), 

Centre segal (Montreal) con il sostegno di Conseil des arts et des lettres du Québec
Agenti George skalkogiannis, sarah de Ganck/art happens (Benelux) 

Gravel beneficia del sostegno della compagnia daniel Léveillé danse 
nel quadro del suo programma di sostegno alla produzione e alla diffusione. 

Frédérick Gravel è membro di Circuit-est centre chorégraphique (Montreal, QC). 
Il pezzo musicale "something Chimes in Me", composto da stéphane Boucher,  è una gentile 

concessione delle éditions éloize.



teatro barocco e teatro contemporaneo: è attrazione fatale. si rinnova in “king arthur”, la 
“dramatic opera” proposta da Motus in un gioco raffinato di specchi che esalta le tensioni 
ricercate fra parola e canto, lotte terrene e forze sovrannaturali, create dal testo di John 
dryden e dalla musica di henry Purcell.
Compagnia fondata nel 1991 a Rimini da enrico Casagrande e daniela nicolò, Motus fin 
dall’inizio è orientata a un linguaggio teatrale fatto, oltre che di recitazione, di scultura, 
disegno, video arte, musica per esplorare i testi di scrittori come albert Camus, poeti 
come Reiner Maria Rilke, registi come Federico Fellini, Pier Paolo Pasolini, Rainer werner 
Fassbinder, drammaturghi come samuel Beckett, william shakespeare, fino alla tragedia 
classica con “antigone”.
Ma questa è la prima volta che Motus si accosta alla drammaturgia musicale, un approccio 
ben meditato, con l’esecuzione dal vivo dell’ensemble sezione aurea, specializzato nella 
musica barocca. Ispirato alla guerra tra britanni e sassoni più che alle leggende di Camelot, 
“king arthur” è  infatti una semi-opera, un ibrido finemente elaborato dove si alternano 
teatro musicale e parlato. Cuore dell’azione la contrapposizione tra il britanno arthur e il 
sassone oswald, in uno scontro sui campi di battaglia ma anche in quelli amorosi: entrambi 
anelano alla bella emmeline. I due sono aiutati rispettivamente da Merlino e osmond, a 
loro volta assistiti da Philidel e Grimbald, maghi e spiriti magici espressione di un universo 
fatato, surreale e musicale.
una pregevole drammaturgia di specchi, scontri e confronti che Motus porta in scena 
ponendosi dal punto di vista della silenziosa emmeline –che diventa così la vera 
protagonista–, funzionale alla riduzione degli oltre trenta personaggi che animano il testo 
di dryden e a fare a meno delle celebrative parti corali. unico elemento scenografico una 
video animazione di disegni in tempo reale, pronta a rappresentare i veloci cambi di scena, 
musica  e atmosfera, mentre da sfondo c’è il suono della guerra.

In CoLLaBoRaZIone

DIRETTO DA ANTONIO CALBI DIRETTO DA ANTONIO CALBIDIRETTO DA ANTONIO CALBI DIRETTO DA ANTONIO CALBI

Motus | henRY PuRCeLL 
enseMBLe seZIone auRea

kING ARTHUR 

teatRo MusICaLe
18 - 19 ottobre | sab 18 h 19:00 / dom 19 h 17:00
teatro argentina
€ da 27 a 18
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libretto John dryden musica henry Purcell eseguita da sezione aurea 
direzione musicale Luca Giardini  regia daniela nicolò e enrico Casagrande / Motus  

 drammaturgia e traduzioni Luca scarlini assistenti alla regia silvia albanese, Ilenia Caleo 
interpreti Glen Çaçi (king Arthur) e silvia Calderoni (Emmeline)  

soprani Laura Catrani, Julia Poleshuk contro tenore  Carlo Vistoli
consulenza musicale alessandro taverna

spazio scenico e luci enrico Casagrande e daniela nicolò sound design Fabio Vignaroli 
video aqua Micans Group

organizzazione elisa Bartolucci, Valentina Zangari produzione Giuseppe Mariani - Cronopios
comunicazione silvia albanese, sandra angelini diffusione all’estero Lisa Gilardino

una produzione Motus, sagra Musicale Malatestiana 2014
in collaborazione con Romaeuropa Festival, amat/Comune di Pesaro

Foto © end&dna.



In giapponese il termine “hakanaï” significa fragile, impermanente, incorporeo: lo 
spettacolo della compagnia adrien M / Claire B si muove appunto sulla frontiera sfumata, 
leggera ed evanescente, tra sogno tecnologico e realtà fisica.
esemplare incontro del nuovo circo con la danza, l’arte contemporanea, la tecnologia 
informatica quello di adrien Mondot, artista multidisciplinare, programmatore ma che 
si definisce anche un giullare e di Claire Bardainne, artista, scenografa e designer. attivi 
fin dal 2004 i due assieme spaziano dall’installazione, ai laboratori, al cabaret, a spettacoli 
dove reinventano ogni volta la relazione tra realtà virtuale e fisicità.
all’apparenza un solo coreografico, “hakanaï” è effettivamente un dialogo ad alto tasso 
spettacolare tra una danzatrice e la scenografia digitale che la circonda: una serie di 
immagini, proiettate in un quadrato di tulle bianco dove si articola un panorama in continua 
trasformazione, onirico e virtuale, che reagisce a ogni movimento, come animato da una 
sua volontà che è al tempo stesso la proiezione di quella dell’interprete. 
anamorfosi e metamorfosi, forme astratte e brandelli di paesaggio, superfici e corpo 
danzante, s’intrecciano infrangendo la barriera che rende una scenografia decorativa per 
creare una danza che forma e dà vita allo spazio. una dimensione sognante e astratta che ci 
riporta la centro dell’immaginario e del sogno, tutto umano, di creare e dominare lo spazio 
che ci circonda.

RoMaeuRoPa aLLa PeLanda 

adRIen M | CLaIRe B

HAkANAï

CIRCo ConteMPoRaneo | danZa
24 - 25  ottobre | h 20:00 + h 22:00
La Pelanda - ex Mattatoio - testaccio
Durata 40' | € 15

Con IL ContRIButo dI Con IL PatRoCInIo dI
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composto e diretto da adrien Mondot & Claire Bardainne
danza (alternata) akiko kajihara, satchie noro, Virginie Barjonet, Francesca Ziviani

interpretazione digitale (alternata) adrien Mondot, Claire Bardainne
sound design Christophe Sartori, Loïs Drouglazet

interpretazione suono (alternata) Christophe sartori, Loïs drouglazet, 
Jérémy Chartier, Pierre Xucla

scenografia Martin Gautron, Vincent Perreux strumenti digitali Loïs drouglazet 
disegno luci Jérémy Chartier supervisione esterna Charlotte Farcet

costumi Johanna elalouf  direttore tecnico alexis Bergeron amministrazione Marek Vuiton
booking Charlotte auché assistente di produzione Margaux Létang

prodotto da adrien M / Claire B
co-prodotto, finanziato e sostenuto da Les subsistances, Lyon / Centre Pompidou-Metz 

La Ferme du Buisson, scène nationale de Marne-la-Vallée, noisiel  
hexagone scène nationale arts sciences – Meylan / Les Champs Libres, Rennes 

Centre des arts, enghien / Maison de la Culture de nevers / City of Lille 
dICRéaM the adrien M / Claire B Company  

accreditata da dRaC Rhône-alpes, Rhône-alpes Region e sostenuta dalla città di Lyon
Foto © Romain etienne / Item



svelare chi è lei, la gitana: ecco la “Carmen” che dada Masilo ha ricreato assieme a 
dodici ballerini partendo dall’opera di Georges Bizet per uno spettacolo elettrizzante e 
personale, che segna una nuova tappa nell’evoluzione di questa danzatrice coreografa 
africana. Figura di punta della scena coreografica del sudafrica, acclamata alle passate 
edizioni di Romaeuropa per la sua versione de “Il lago dei cigni”, Masilo non è quindi nuova 
alla reinterpretazioni dei classici, perché come spiega lei stessa: «Con la danza mi piace 
raccontare delle storie, che abbiano un rapporto con il presente della nostra vita: i classici 
danno questa opportunità».
Masilo è celebre per l’energia e la vitalità che riesce a trasmettere fondendo la danza 
contemporanea, quella tradizionale africana e il balletto classico, e per non farsi mancare 
nulla con “Carmen” ha aggiunto la malia del flamenco. 
La materia è ribollente, poche partiture infatti hanno ispirato registi teatrali, cinematografici, 
musicisti, pittori e scultori quanto “Carmen”, che debuttò a Parigi con un sonoro fiasco nel 
1875 per trionfare pochi mesi dopo a Vienna e diventare un blockbuster operistico: «L’idea 
iniziale –racconta Masilo– era svelare Carmen, cercando la donna che si nasconde nelle 
pieghe del balletto e dell’opera, per trovarne le debolezze dietro la superficie fredda e 
impenetrabile». Ma non c’è danza, né tantomeno “Carmen” senza musica: la scelta è caduta 
sulla suite per il balletto che Rodion Ščedrin ha realizzato sui temi e le musiche dell’originale 
di Bizet, con in aggiunta la “habanera” nella interpretazione di Maria Callas e due estratti 
del “Lamentate” di arvo Pärt.

dada MasILo

CARMEN

PRIMa naZIonaLe | danZa
29 ottobre - 2 novembre | h 21:00 / dom 2 h 17:00 
teatro Brancaccio
Durata 70' | € da 38 a 25

In CoReaLIZZaZIone Con

ambasciata della
Repubblica del sudafrica

Con IL PatRoCInIo dI
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interpreti the dance Factory
creazione 2014 première alla Biennale de Lyon 

coreografia dada Masilo danzatori in fase di definizione compagnia the dance Factory
musica Georges Bizet, Rodion Chtchedrin, arvo Pärt creazione luci suzette Le sueur  

produzione the dance Factory / suzette Le sueur  
Interarts Lausanne / Chantal et Jean-Luc Larguier 

co-produzione Biennale de la danse / Lyon, théâtre du Rond-Point / Paris, 
Les théâtres de la Ville de Luxembourg / Luxembourg,  

L’espace des arts / Chalon-sur-saône, théâtres en dracénie / draguignan, 
La Rampe - scène conventionnée danse et musique / echirolles  

diffusione scènes de la terre/Martine dionisio, ateR-associazione teatrale emilia Romagna



storie di partenze e ritorni, giovani metropolitani nati in africa e cresciuti nel mondo, 
paesaggi sonori che si incontrano, scontrano, si riconciliano per plasmare un altro luogo 
dell’ascolto: quello di un nuovo rinascimento africano che, pur non rinnegando le sue 
radici, si proietta verso il futuro e fa della naturale commistione e ibridazione culturale la 
propria bandiera. ad aprire afropolitan, la rassegna musicale realizzata da Romaeuropa 
in colaborazione con afrodisia, è Baloji, artista belga/congolese nato a Lubumbashi nel 
1978 e trasferitosi nella Vallonia, con il padre, all’età di 4 anni. una storia frammentata 
da incontri e dalla ricerca della propria identità: “Laggiù non mi sento particolarmente 
congolese e qui non mi sento particolarmente belga” aveva affermato Baloji il cui nome 
in lingua swahili significa “stregone”. hotel Impala, il suo primo disco, risponde a questo 
senso di precarietà: da un lato la metropoli, il rap, l’hip hop di matrice francese, il reggae; 
dall’altro i suoni della tradizione congolese, la rumba, il soul degli anni sessanta. un mélange 
potentissimo e magico capace non solo di ridefinire i generi musicali ma soprattutto di 
scardinare le aspettative occidentali sul tema delle sonorità africane. Il secondo disco, 
kinshasa succursale, è una sorpresa, un ritorno a casa (“I’m going home” ripeteva l’ultimo 
pezzo di hotel Impala) per ampliare il proprio orizzonte sonoro attraverso la rumba 
congolese, chitarre elettriche, balafon, piano a pollice e una serie di collaborazioni con 
alcuni dei più importanti musicisti africani. Contemporaneo e  vintage allo stesso tempo, 
forte di un impianto visivo altrettanto originale e retro-future ma anche di una importante 
collaborazione con damon albarn, Baloji si afferma con un mix potentissimo di influenze 
ed estetiche (provate a guardare la sua pagina tumblr), per affermare tra afro-funk, hip hop, 
folk e musica etnica una nuova idea di identità sociale. Quella afropolitana per l’appunto. 

RoMaeuRoPa aLLa PeLanda :: aFRoPoLItan

BaLoJI

MusICa
30  ottobre | h 21:00
La Pelanda - ex Mattatoio - testaccio
Durata 90' | € 15
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voce Baloji
chitarra Lengo Mandjeku 

basso Petis Likeng 
keyboards Philippe ekoka njongue

basso saidou Ilboudo  
produzione: afrodisia/Romaeuropa Festival



Prendete il deep dubstep di LV, il trio londinese conosciuto per aver fondato tra le altre le 
labels hyperdub e keysound e per aver collaborato con alcune delle punte di diamante 
dell’underground sud africano; sottraete dal gruppo le personalità di si willams e will 
horroks e riunitele nella creazione di un nuovo set tutto costruito sull’utilizzo di hardware, 
sintetizzatori e dal desiderio di concentrarsi sulla possibilità di errore e sull’imprevedibilità: 
il risultato sarà swamiMillion, il progetto sposato da original Cultures, la project label 
noprofit angloitaliana il cui scopo è quello di unire culture diverse attraverso la musica, le 
arti visive e la performance. ora, aggiungete a questo promettente mix i Fawda trio, gruppo 
sperimentale bolognese creato da Fabrizio Puglisi, Red-a-Zine e danilo Mineo e vedrete 
composto l’ensemble che si esibirà nella seconda serata di afropolitan. Road to essaouira 
è il loro singolare progetto: un viaggio musicale tra l’Inghilterra e l’Italia verso il Marocco 
(in parte finanziato tramite crowdfunding), per registrare il loro primo album collettivo. 
un melting pot sonoro in cui si rintracciano gnawa, jazz, hip hop e tutte le sfumature della 
musica elettronica e dance.  Il loro live è il risultato di questo viaggio, un work in progress 
per tracciare tutti i punti di contatto tra l’elettronica odierna e i suoni della musica africana. 

RoMaeuRoPa aLLa PeLanda :: aFRoPoLItan

swaMIMILLIon aka LV & Fawda tRIo 
In "Road to essaouIRa”

MusICa
31  ottobre | h 21:00
La Pelanda - ex Mattatoio - testaccio
Durata 70' | € 15



beats & machines si williams, will horrocks 
 voce Red-a-Zine , Guembri

Fender Rhodes Fabrizio Puglisi 
 percussioni danilo Mineo 

produzione afrodisia/Romaeuropa Festival
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“I would like to invite you to the no Problem saloon/ It is just a place full of no problems/ 
Put on your dancing shoes in the no Problem saloon”.  si potrebbe sintetizzare con questo 
invito (intro del disco no Problem saloon) l’energia, la freschezza e la gioiosa audacia di oY, 
duo formato dalla vocalist svizzero-ghanese Joy Frempong e dal batterista e produttore 
Lleluja-ha. Classe 1978, attualmente residente a Berlino, Frempong deve il suo successo 
alle sue narrazioni creative realizzate con una scrittura al contempo leggerissima, 
coinvolgente e densa. elettronica e suoni recuperati nella sua terra di origine si mescolano 
nei suoi live nei quali l’incontro tra dimensioni culturali apparentemente distanti avviene 
nel segno della leggerezza. Caleidoscopica, la sua musica è il risultato di un lungo percorso 
di esplorazione della tradizione africana. una raccolta di storie, suoni e rumori campionati 
e registrati sul campo durante dei viaggi in Mali, Burkina Faso, in sud africa e nella terra 
d’origine ghanese, poi ritagliati e montati in loop all’interno di partiture elettroniche. In 
questa stratificazione sonora la sua voce diviene il mezzo attraverso il quale narrare storie, 
leggende, racconti dell’infanzia, frammenti umoristici e improvvisazioni. ospitata dai più 
importanti festival internazionali (sonar, Montreaux Jazz, transmusicales) e forte di una 
serie di collaborazioni (tra le quali anche un duetto con Lucio dalla), Frempong con oY 
promette un live in cui clubbing e tradizione convivono in un sorprendente equilibrio, uno 
spazio in cui l’unico scontro possibile ha il ritmo della festa, dei tamburi che segnano un 
tempo vorticoso e privo di peso: uno spazio in cui affermare la propria identità. 

RoMaeuRoPa aLLa PeLanda :: aFRoPoLItan

oY

MusICa
1  novembre | h 21:00
La Pelanda - ex Mattatoio - testaccio
Durata 70' | € 15



Lead vocal, keys, Fx Joy Frempong  
Drums + Fx Lleluja ha 

Lights & Visuals thomas Leblanc  
produzione afrodisia/Romaeuropa Festival
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noi siamo loro e loro sono noi? Il nostro passato, il nostro presente e l’unico futuro. Lo 
Zombi è Il vecchio che non muore e il nuovo che non c’è. Lo Zombi è l’impossibilità della 
morte e dunque della resurrezione. Lo Zombi è un morto che cammina e non sa dove va. 
Come noi. Gli Zombi siamo noi. Gli Zombi sono daniele timpano ed elvira Frosini. un uomo 
e una donna, rifugiati in un teatro insieme al pubblico. In questo spazio di illusoria resistenza 
attendono l’arrivo di qualcuno, di qualcosa: un nuovo inizio? La morte? una rivoluzione? 
un cambiamento? non si sa se bello o brutto, ma un evento sta arrivando. 
o forse arrivano gli Zombi.
Zombitudine non è uno spettacolo horror ma uno spettacolo sull’orrore di questo nostro 
tempo, su questa condizione di semi-vita che ci sentiamo addosso. 
La Zombitudine, appunto. Gli Zombi siamo noi. La Zombitudine è la nostra condizione 
quotidiana. Così in scena, come in sala. stretti tra l’emergenza di un evento imminente e 
devastante e una quotidianità claustrofobica in cui la vita da assediati è divenuta normalità, 
si fa fatica a focalizzare il pericolo o la salvezza.
Quella dello Zombi è l’immagine palingenetica della nostra fine o forse, visto che la fine è 
probabilmente già arrivata e i tempi in cui viviamo di stenti sono tempi moribondi, morti, 
decomposti, addirittura un’immagine di speranza, l’unica prospettiva di rinascita, l’unica 
forma di vita alternativa. L’unico Risorgimento possibile per il nostro paese e per i suoi 
abitanti è un Risorgimento Zombi. Zombi di tutto il mondo unitevi!

CoMPaGnIa FRosInI / tIMPano

ZOMBITUDINE

teatRo
2 - 23 novembre | h 21:00 / dom 17:30
teatro dell’orologio
Durata 75' | € da 15 a 12 
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progetto, testo, regia, interpretazione elvira Frosini e daniele timpano 
scene e costumi alessandra Muschella

ideazione e realizzazione tecnica luci Marco Fumarola e daniele Passeri 
collaborazione al disegno luci Matteo selis luci Martin Palma aiuto regia Francesca Blancato 

assistente scene e costumi daniela de Blasio 
cordinamento progetto “Walking Zombi” per Roma angela d’alessandro, andrea Martorano, Giada 

oliva, alessio Pala, eleonora Paris,  alessio Rizzitiello, arianna saturni, Laura toro 
organizzazione e promozione daniela Ferrante 

ideazione e regia teaser video emiliano Martina in collaborazione con Grapevine studio
progetto grafico antonello santarelli disegni Valentina Pastorino

produzione Compagnia Frosini/timpano - amnesia vivace, kataklisma
co-produzione teatro della tosse di Genova, Fuori Luogo - La spezia, 

teatro dell’orologio - Roma
col sostegno del teatro di Roma nell’ambito del progetto “Perdutamente”



dopo la puntata zero dello scorso anno, il progetto dnappunti coreografici torna ad aprire 
con un momento di intimità la quinta edizione di dna: tre coreografe italiane annamaria 
ajmone, Caterina Basso e il duo Valentina Buldrini/Martina La Ragione mostrano al 
pubblico, in uno spazio non convenzionale, i loro appunti coreografici. Presentano, ognuna 
in 15 minuti, differenti modalità di scrittura coreografica e personalissimi percorsi creativi. 
La rosa delle artiste selezionate è il risultato di un lavoro condiviso tra il CsC Centro per la 
scena Contemporanea di Bassano del Grappa, L’arboreto - teatro dimora di Mondaino e la 
Fondazione Romauropa  nella sua attività di promozione danza per creare spazi di ricerca, 
opportunità di crescita e sostenere nuove progettualità. 
agli spettatori, l’opportunità di esprimere la propria preferenza e a una squadra di 
operatori, quali Massimo Carosi, Laura kumin e anita Van dolen, il compito di studiare 
questi appunti ed assegnare al progetto più promettente un percorso di residenza creativa 
e sostegno economico.

annamaria ajmone presenta “tiny” che continua la ricerca iniziata con “[In]Quiete”. 
Mentre quest’ultimo lavoro si focalizza sull’analisi delle tensioni fisiche e psichiche indotte 
dall’esterno, “tiny” scivola in atmosfere più intime e raccolte raccontando un viaggio tra 
la pelle e le ossa in una metamorfosi continua. La ricerca coreografica indaga il termine 
“abbandono” inteso come “affidarsi a se stessi”, perdersi nel proprio spazio interiore, in un 
presente che risuona di echi lontani, dove riaffiorano suoni, odori e immagini perdute. 
torna con “sovrappensiero”, dopo la performance “Il volume com’era” presentata durante 
waiting for dna 2014, Caterina Basso. Motivo d’indagine sono le sfumature, le dinamiche 
e i tempi di un distacco e ritorno dal presente vissuto da un corpo mosso dalla propria 
volontà e da forze esterne. 

dnaPPuntI CoReoGRaFICI

annaMaRIa aJMone, CateRIna Basso, 
VaLentIna BuLdRInI/MaRtIna La RaGIone 
+ LautaRo ReYes Con “sIsteMa” daL 
CeRtaMen CoReoGRaFICo de MadRId

danZa
4 novembre | h 18:00
opificio Romaeuropa
€ 5

In CoLLaBoRaZIone Con
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Il pomeriggio di dnappunti coreografici si conclude con la presentazione del duo 
“sistema” (2013) di Lautaro Reyes giovane promessa dal Certamen Coreográfico 
di Madrid. dopo una formazione tra il Ballet national de Cuba e diversi centri 
artistici in Cile, Lautaro Reyes approda a Barcellona per muovere i primi passi 
coreografici, collaborare con gli umma umma dance e appassionarsi alla 
composizione in danza. affascinato dalle azioni che ognuno compie giornalmente 
nella propria vita, studia i comportamenti umani. esiste un’attitudine fisica che 
deriva dall’espressione verbale, determinata da uno stato mentale, corporale 
ed emotivo dell’individuo. Il nostro intelletto, le nostre emozioni e i nostri istinti 
sono espressione di un codice corporale condiviso da donne e uomini. La ricerca 
di Lautaro e della sua crew vuole entrare in questo codice umano dell’espressione. 

a muovere questo primo studio è l’intenzione di indagare uno stato del corpo, di entrare a 
un livello maggiore di astrazione, penetrando, come suggerisce il titolo, la dimensione del 
“sovrappensiero”, ovvero la possibilità di essere in due posti nello stesso momento. 

Valentina Buldrini e Martina La Ragione presentano  “you b.”, una ricerca dentro il mondo 
pittorico di hieronymus Bosch, passaggio tra vita e morte, passaggio tra luce e ombra. 
nelle loro parole: “il corpo è il crocevia di forze, di connessioni/il corpo aiuta a ricordare/
la danza è realtà poetica concreta/trasmette valori, è voce spirituale, filosofica, sociale e 
politica/come una finestra aperta sul paesaggio/come una fontana al centro di una piazza/
come uno specchio in attesa di un riflesso come un viale alberato a delineare un percorso.

In netwoRk ConCon IL ContRIButo dI



Per la prima volta a Roma, sharon Fridman apre la quinta edizione di dna con due spettacoli: 
“¿hasta dónde?”, il duo che ha reso nota la compagnia, vincitore nel 2012 dell’alicia alonso 
ICC’12 Latin american Prize, e la nuova creazione “Caìda Libre” che porta in scena, insieme 
ai suoi sei danzatori, un gruppo di quindici interpreti locali. 
Fridman, coreografo e danzatore di origine israeliana, trova nella spagna, ed esattamente 
nella città di Madrid, dove si trasferisce nel 2006, luogo d’ispirazione e nutrimento. Questa 
scelta di vita coincide con l’elaborazione di un proprio metodo compositivo che si basa sul 
dualismo e sulla capacità di creare un equilibrio armonioso partendo dalle diverse nature 
umane e dalle relative qualità di movimento. nasce così “Carlos & me”, spettacolo a partire 
dal quale Fridman da il via ad una ricerca sempre tesa alla connessione con un’altra anima, 
un’altra persona e un altro corpo, per raccontare una storia che scaturisca dall’incontro e 
dalla collaborazione. 
“¡hasta dónde!” parte proprio dalla relazione con l’altro: due personalità s’interrogano sul 
concetto di distanza per dare vita ad un equilibrio che si costruisce sulla trasmissione di 
un impulso, sulla capacità di recepirlo, tollerarlo e restituirlo, sull’abilità di spingere e di 
farsi spingere attraverso una manipolazione fisica. Lo scopo è quello di trovare un mondo 
comune dove la fiducia tra i due interpreti si calibri su un dare e ricevere al 100% quando 
un corpo offre ad un altro un’opportunità di libertà. 
In “Caìda Libre” Fridman sposta la sua ricerca sul concetto di sopravvivenza. Ponendosi 
di fronte a un gruppo di persone s’interroga sulla sua natura, su come e cosa spinga una 
comunità a nascere, su come un’identità collettiva possa essere messa in crisi dal singolo 
ribelle ma soprattutto su cosa la tenga unita: da dove scaturisce la necessità di creare un 
supporto, fisico ed emotivo, al singolo individuo che cade e si rialza? Rialzarsi dopo essere 
caduti è un ciclo senza fine che si ripete ogni giorno. In gruppo è possibile trovare il senso e 
la libertà della propria esistenza.

Con IL ContRIButo dI Con IL PatRoCInIo dI

dna

douBLe BILL:  
CoMPañIa shaRon FRIdMan

¿HASTA DóNDE? + CAìDA LIBRE  

danZa
4 novembre | h 21:00
teatro Vascello
Durata 70' | € da 20 a 18 
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art direction e coreografia sharon Fridman
danzatori arthur Bernard-Bazin and sharon Fridman (hasta dónde?), 

Pau Cólera, Johnatan Foussadier, Maite Larrañeta, Lucía Montes, alejandro Moya, 
Melania olcina, Léonore Zurflüh (Caída libre)

drammaturgia antonio Ramírez-stabivo
musiche originali Luis Miguel Cobo

graphic design oficina 4play arquitectura 
luci sergio García

produzione nacho azagra
comunicazione e ufficio stampa Laura Gil diez

coproduzione Mercat de les Flors, theater im Pfalzbau Ludwigshafen
sostegno InaeM, Comunidad de Madrid, Centro danza Canal, 

Centro Comarcal de humanidades Cardenal Gonzaga



“La storia di Cantieri nasce nel 1994 a Ravenna da un gruppo di lavoro coordinato da 
Monica Francia e si intreccia, in maniera sotterranea ma decisiva, con la storia della danza 
italiana degli ultimi quindici anni”, così Fabio acca e Jacopo Lantieri nel volume Cantieri 
extralarge, quindici anni di danza d’autore in Italia 1995-2010, approcciano la nascita della 
Rete anticorpi e anticorpi XL. La vocazione di Cantieri, oggi associazione co-diretta da 
Monica Francia e selina Bassini, è di sostenere la giovane danza d’autore attuando percorsi 
formativi su territorio nazionale. La loro idea di promozione e non solo, delle più innovative 
forme sceniche, si potenzia nel coordinamento di anticorpi rete di Rassegne, Festival e 
Residenze Creative dell’emilia Romagna a partire dal 2006. 
da un altro progetto di Cantieri, la Vetrina della Giovane danza d’autore, nasce nel 2007 
il network nazionale anticorpi XL. Il direttivo di anticorpi XL formato da selina Bassini, 
Giacomo Cirella, Monica Francia, Gemma di tullio e Gilberto santini, con un aperitivo 
d’autore nel foyer del Piccolo eliseo, incontra il pubblico e gli artisti di dna. un incontro 
per raccontare questa magnifica esperienza che in poco tempo ha aiutato - mettendo in 
campo un lavoro sinergico tra gli operatori delle diverse Regioni aderenti - molti giovani, 
aspiranti coreografi, a muovere i primi passi. Basti pensare ai primi passi mossi tra le maglie 
di questa rete da ambra senatore, dewey dell, Francesca Pennini/Collettivo Cinetico, 
alessandro sciarroni e tanti altri autori della scena odierna. 
Prima di questo incontro - che con la presenza del partner del Lazio, Roberta nicolai di 
triangolo scaleno teatro è anche un momento di orientamento per le generazioni più 
giovani del territorio - sul palco del Piccolo eliseo una proposta dalla Vetrina della Giovane 
danza d’autore 2014, Moreno solinas con “tame Game”. nelle parole dell’autore, “tame 
Game” esplora la congenita tendenza di ognuno di noi a intromettersi negli affari degli 
altri. In scena tre danzatori dipingono un mondo sfrontato ed esuberante in cui testano i 
loro freni inibitori e riflettono sugli schemi performativi tradizionali. Il pubblico è complice 
dello spiritoso gioco di ruoli.

In netwoRk ConIn CoLLaBoRaZIone Con

dna Meets antICoRPI XL

MoReno soLInas Con taMe GaMe 
+ aPeRItIVo d’autoRe 
Con IL netwoRk antICoRPI XL  

danZa
5 novembre | h 19:00
Piccolo eliseo Patroni Griffi
Durata 20' | € da 20 a 18
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La Vetrina giovane danza d’autore coinvolge attualmente 29 operatori di 13 Regioni del 
network anticorpi XL: anticorpi-rete di rassegne, festival e residenze creative e aterdanza 
rete di promozione per l’emilia Romagna, circuito amat per le Marche, circuito arteven e 
Centro per la scena Contemporanea-operaestate Festival per il Veneto, Mosaico danza - 
Interplay e Fondazione Piemonte dal Vivo per il Piemonte, teatro Pubblico Pugliese per la 
Puglia, CdMt-Circuito Campano della danza per la Campania, artedanzae20 e Circuito 
danza Lombardia per la Lombardia, artu per la Liguria, Fondazione teatro di Pisa, armunia 
e Fondazione toscana spettacolo per la toscana, triangolo scaleno teatro per il Lazio, 
electa Creative arts - Interferenze e Circuito abruzzo danza per l’abruzzo, Fondazione 
teatro Comunale e auditorium-Bolzano danza/tanz Bozen, Circuito danza del trentino - 
Centro servizi Culturali santa Chiara e associazione Incontri Internazionali di Rovereto/
oriente occidente per trentino-alto adige, associazione enti Locali/Circuito Regionale 
per la danza per la sardegna.

Creato da Csaba Molnár, Moreno solinas & Igor urzelai
Interpretato da Moreno solinas, Igor urzelai & sebastian Langueneur  

musica alberto Ruiz soler
in collaborazione con Joaquin sanpedro (chitarra e voce) Pablo Barrio Fernández (batteria)

scenografia david harris disegno luci seth Rook williams
creato con il supporto di Yorkshire dance (Leeds), artsdepot (Londra)

Foto © Musacchio & Iannello



Il lavoro coreografico di Claudia Catarzi - già straordinaria interprete di diverse compagnie 
internazionali - si fonda su di una profonda capacità di ascolto e concentrazione. 
In scena, ai primissimi gesti, catalizza l’attenzione dello spettatore e lo sospende: lo 
conduce nel suo universo impalpabile, solitario, dove il corpo, alla fine, è una forma non 
nitida che vive oltre i suoi confini fisici. 
dopo i primi passi in ambito coreografico con  “Qui, ora”, “40.000 centimetri quadrati” la 
Catarzi propone al pubblico di dna – che le ha assegnato il riconoscimento dnappunti 
coreografici 2013 lo scorso autunno – il nuovo lavoro “Intorno al fatto di cadere” con il 
quale esplora quel momento di confine tra veglia e sonno, tra conscio ed incoscio. 
è un desiderio che accade: c’è un luogo dove si trova e altri dove presume di andare, il 
corpo. Il pensiero si astrae e l’immaginazione prende forma profilando una realtà fatta 
di surreale concretezza, dolce perdita di controllo. La perdita, nasce da una profonda 
padronanza del corpo, gestita con naturalezza e significativo virtuosismo: la continua 
oscillazione corporea deriva da uno stato mentale che il suo viso ieratico restituisce allo 
sguardo astante, inglobandolo in un appagante rituale.

dna 

tRIPLe BILL: CLaudIa CataRZI

INTORNO AL FATTO DI CADERE

PRIMa naZIonaLe | danZa
5 novembre | h 21:00
Piccolo eliseo Patroni Griffi
Durata 20' | € da 20 a 18 [Biglietto unico triple bill]

In CoLLaBoRaZIone Con
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di e con Claudia Catarzi 
produzione Company Blu

con il sostegno di Fondazione teatro Metastasio stabile della toscana,
Graner/Mercat de Les Flors, CsC/Casa della danza di Bassano del

Grappa, armunia/Castiglioncello, Centro coreografico de la Gomera/Isole Canarie, studIo 44/ 
Constanza Macras | dorkyPark



arno schuitemaker, dopo una laurea in ambito tecnologico, si diploma in danza 
contemporanea. dai suoi primi studi deriva la creazione di un linguaggio che si rifà a 
teorie scientifiche come quella dei “neuroni specchio”. Il punto di partenza nel suo lavoro 
coreografico è da un lato la relazione che si instaura tra corpo, spazio e tempo, dall’altro 
quella che si formula tra performer, spettatore e coreografo. 
La sua idea di creazione si basa sul here-and-now experience,  ovvero sull’essere attuale 
dell’esperienza lì dove l’evento performativo non rappresenta qualcosa ma crea uno spazio 
in cui il performer/interprete vive liberamente delle azioni, per quanto predeterminate 
e strutturate. Il risultato è uno spazio aperto all’interpretazione, alle possibilità e alla 
contemplazione.
Queste le caratteristiche di “the FIFteen PRoJeCt” (2012), un progetto che si compone 
di due performance (“the Fifteen Project | QuIntet” e “the Fifteen Project | duet”) 
partendo da una semplice domanda: come relazionarsi con l’altro? Il duo - che è valso a 
schuitemaker la selezione come aerovawes Priority Company e artista modul–dance, 
progetto dell’european dancehouse network (edn) nel biennio 2013-2014 - porta in 
scena due uomini che dal primo movimento creano con lo spettatore una empatia capace 
di trasformarsi in una relazione intensa nella durata della performance. 
L’ironia e la concentrazione costante spostano senza sforzo i movimenti dei performers e la 
percezione dello spettatore da una dimensione ordinaria ad una extraordinaria, attuando 
una trasposizione spazio-temporale contagiosa.

dna 

tRIPLe BILL: aRno sChuIteMakeR

THE FIFTEEN PROJECT | DUET

PRIMa naZIonaLe | danZa
5 novembre | h 21:00
Piccolo eliseo Patroni Griffi
Durata 20' | € da 20 a 18 [Biglietto unico triple bill]

Con IL ContRIButo dI Con IL PatRoCInIo dIIn CoLLaBoRaZIone Con
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ideato e coregrafato da arno schuitemaker (in collaborazione con i danzatori) 
con Manel salas Palau, Mitchell - Lee Van Rooij

musica wim selles
luci ellen knops 

costumi Judith abels 
un ringraziamento a Guy Cools



Il coreografo olandese, d’origine israeliana, Itamar serussi con “Ferrum” presenta un 
duo in 5 parti ispirato al poema “seventh dance” di hezy Leskly (1952 – 1994), pittore, 
coreografo e critico di danza che con i suoi quattro volumi (“the Finger” 1986, “addition 
and subtraction” 1988, “the Mice and Lea Goldberg” 1992, “dear Perverts” 1994) ha 
segnato la poesia israeliana dell’ultima decade.  
In “seventh dance” hezy descrive con le parole l’azione del danzatore nello spazio, Itamar 
serussi le rielabora in un gioco raffinato di puro movimento. Le due interpreti, eleganti 
e forti, nei loro body/maglietta, sono corpo-mente-spazio in una struttura circolare che 
si conclude con la stessa posa con cui si apre. Lo scomposto développé iniziale della loro 
gamba destra sostiene un’estensione sonora che immediatamente fa slittare i due corpi in 
una dimensione di opposizione distorta. 
sovrapposizioni di movimento, unisono, punti di raccordo e punti di indipendenza creano un 
magma coreografico che avanza tra posizioni yoga e posizioni di memoria ballettistica, ora 
fluide, ora meccaniche. Questo duo - presentato spesso da solo o come una delle tre parti 
di “home again” (2011) - è un lavoro che recupera, rielaborandola, la memoria corporea 
di serussi, ex danzatore della Batsheva dance Company, nutrita di danza tradizionale e 
nozioni di musica elettronica.

dna 

tRIPLe BILL: ItaMaR seRussI

FERRUM

PRIMa naZIonaLe | danZa
5 novembre  | h 21:00
Piccolo eliseo Patroni Griffi
Durata 15' | € da 20 a 18 [Biglietto unico triple bill]

Con IL ContRIButo dI Con IL PatRoCInIo dIIn CoLLaBoRaZIone Con
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coreografia Itamar serussi 
con Genevieve osborne, Milena twiehaus

musica Richard van kruysdijk

disegno luci ate Jan van kampen 
costumi Jorine van Beek 

produzione danshuis station Zuid
Foto © Rob hogeslag



La Fondazione Romaeuropa in sinergia con il Cro.me e Coorpi continua il suo ciclo di talk 
dedicati agli archivi coreutici e alle tematiche che ne derivano: condivisione, promozione 
e fruizione in piena era digitale, diritto d’autore e “web regulation”. Il tentativo è quello di 
profilare un progetto comune su territorio nazionale che sappia valorizzare i suddetti temi 
e portarli in europa. 
Che relazione ha, oggi, la danza con il video e il web? Come è evoluta dagli anni ’80 al 2014? 
Come il web rappresenta in termini di low-cost production e fruibilità friendly una salvezza 
per la video danza? sono le domande del secondo incontro a cui partecipano Gitta wigro 
curatrice e programmatrice freelance inglese, specializzata in dance film, Martine dekker 
direttore Generale di Cinedans di amsterdam, Festival interamente dedicato al dance 
film, susanne Franco studiosa, Cristiana Candellero e Lucia de Rienzo co-direttrici del 
contest La danza in un minuto. ad enrico Coffetti, moderatore dell’incontro, il compito di 
sollecitare le relatrici e tentare una risposta alla domanda, il web salverà la videodanza?
L’incontro è seguito dalla presentazione delle opere video selezionate dal contest La danza 
in 1 minuto 2013: “More than you think” di Jacopo Landi / Vanessa Michielon (Piemonte), 
1° Premio assoluto della giuria, MenZIone CInedans – Best CIneMatoGRaPhY, 
MenZIone CInedans – Best edItInG, Premio speciale alla produzione - under 30 e 
“Liquid Path” di Filomena Rusciano (Campania) Premio speciale – sostegno alla produzione.
seguono in anteprima assoluta i due cortometraggi inediti realizzati dai vincitori del 
Premio speciale alla produzione - under 30 e del Premio speciale – sostegno alla 
produzione,  attualmente in fase di lavorazione. In conclusione “ho deciso di smettere 
danza perché il saggio mi stava un pò antipatico” di sabrina Mazzuoli (toscana) MenZIone 
CInedans - Best ConCePt. La riflessione continua con un secondo appuntamento 
curato da CooRPI - Coordinamento danza Piemonte, il prossimo 27 novembre a torino, 
in occasione della premiazione dell’edizione 2014 del contest La danza in 1 minuto. Il talk 
torinese è organizzato in collaborazione con dna 2014, Cro.me - Cronaca e Memoria 
dello spettacolo, università degli studi di torino - Corso di laurea triennale in daMs e 
LMQ -  Laboratorio Multimediale G. Quazza. Riprendere il tema della relazione fra danza, 
video e nuove tecnologie, per indagare i nuovi scenari e le opportunità che l’era digitale 
apre alla produzione e alla documentazione in un confronto storico ed estetico che ne 
decifri differenze e tendenze: quali i nuovi autori del terzo millennio? Come si rapportano a 
quest’arte? Quali gli ambiti, i generi e i linguaggi di produzione più sviluppati? Quali gli spazi 
pubblici tradizionali e gli spazi virtuali dedicati alla danza in video? Quali le potenzialità di 
diffusione partecipata e attiva?

dna

TALk: 
IL WEB SALVERà LA VIDEODANZA ? 

PROIEZIONI DAL WEB CONTEST 
“LA DANZA IN UN MINUTO”

danZa
6 novembre | h 15:30 | Ingresso libero
opificio Romaeuropa
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In netwoRk ConCon IL ContRIButo dI



Louise Vanneste è la vera rivelazione del milieu belga degli ultimi anni. sostenuta da 
Charleroi danses, centro coreografico della Fédération wallonie – Bruxelles, e dalle halles 
de schaerbeek, si aggiudica nel 2013, con “Black Milk”, il Premio della Critica teatro e 
danza destinato ogni anno ai migliori lavori degli artisti della Comunità francese in Belgio. 
Con le sue creazioni Louise Vanneste s’interroga sul “qui ed ora” e sulla de-personalizzazione 
dell’azione esplorando con intensità ed originalità corpo, luci,  suono e spazio. “Black Milk” 
è la sua quarta composizione nella quale confluiscono molti degli elementi delle pièce 
precedenti: il microcosmo al femminile di “sie kommen” (2008), l’esperienza sensoriale 
di “home” (2010) e la radicalità di “Persona” (2011). Il cammino coreografico di Vanneste 
iniziato a PaRts è concettualmente denso e ieratico, intensamente espresso in questo duo 
al femminile plurale: un gioco tra specchio e opposizioni per una danza fatta di tensioni e 
sospensioni che genera visioni magnetiche. 
sono corpi che agiscono in uno spazio lattiginoso, dal quale emergono e scompaiono - tra 
giochi simmetrici e dinamiche dissimili, esplorando e ridefinendo gli archetipi femminili - 
due donne che disegnano percorsi in trasformazione e metamorfosi. due diane cacciatrici 
che si trasformano in Vestali, in amazzoni, bestie e madri, per un agire solitario ma sempre in 
interazione che conduce lo spettatore in un viaggio immobile, in un regno contemporaneo 
del bianco e del nero: un ossimoro visivo e sensitivo che ha la funzione di sublimare le 
posture di queste statue in movimento.

dna

LouIse Vanneste 

BLACk MILk 

PRIMa naZIonaLe | danZa
6 novembre  | h 21:00
teatro Vascello
Durata 60' | € da 20 a 18

Con IL ContRIButo dI Con IL PatRoCInIo dI
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Louise Vanneste / Rising horses
con anja Röttgerkamp e Louise Vanneste

in residenza a Charleroi-danses - Centre chorégraphique de la Fédération wallonie-Bruxelles e les 
halles de schaerbeek

sostenuta da Grand studio
co-produzione Charleroi-danses - Centre chorégraphique de la Fédération wallonie-Bruxelles, Les 
Brigittines - Centre d’art contemporain du Mouvement de la Ville de Bruxelles, le CCnFC à Belfort 

in residenza a L’anCRe 



Chiara Frigo con “BaLLRooM” e silvia Gribaudi con “over 60” propongono due laboratori e 
un evento/spettacolo conclusivo “BaLLRooM//over 60” con il coinvolgimento di interpreti 
amatori di diverse fasce d’età del territorio laziale. entrambi i lavori prendono origine e 
ispirazione dal progetto internazionale act Your age al quale le due coreografe partecipano 
sviluppando le loro creazioni in Italia, olanda e Cipro. Le due performance, proposte in un 
unico pomeriggio negli spazi di Carrozzerie n.o.t., pur mantenendo distinti e separati i giovani 
interpreti di BaLLRooM dalle protagoniste di over 60, gravitano in un’orbita di tempo e di 
luogo che ospita due generazioni, due fenomenologie della memoria. 

“BaLLRooM”, per giovani performer a cura di Chiara Frigo, intende riprodurre l’ambiente 
della sala da Ballo in uno spazio altro. un rettangolo di sedie incornicia la performance 
che s’ispira al mondo delle milonghe e al celebre film “Le Bal” di ettore scola: la sala da 
ballo come contenitore della memoria, dove confluiscono amori e passioni, sguardi e 
desideri. La performance prevede il coinvolgimento di alcuni spettatori che seduti accanto 
ai performer, formano coppie in cui “l’altro” cambia continuamente senza distinzione di 
sesso. La tradizione dei balli di sala si arricchisce di elementi contemporanei e di richiami al 
mondo dello speed dating. 

“oVeR 60”, per donne over 60 a cura di silvia Gribaudi, è un progetto itinerante che trova la 
sua forza nel radicamento territoriale nel quale viene ospitato e nel rapporto di generosità 
e complicità che si instaura in breve tempo tra la coreografa e le partecipanti. Le donne 
diventano performer ed entrano in un progetto artistico che mette al centro il corpo e la 
libertà espressiva dell’identità femminile over 60. La performance, pur avvalendosi di un 
metodo ben preciso, costruisce la sua originalità grazie alle personalità delle partecipanti. 
Colori diversi, autentici e unici, interpretano il tempo e la bellezza, generando un progetto 
dal forte impatto sociale.

dna

ChIaRa FRIGo | sILVIa GRIBaudI

BALLROOM / OVER60
LABORATORIO SPETTACOLO

danZa
7 novembre  | h 19:00
Carrozzerie n.o.t
Ingresso libero

In CoLLaBoRaZIone Con
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BaLLRooM
per giovani performer

A cura di Chiara Frigo Drammaturgia Riccardo de torrebruna 
Produzione act your age, Zebra Cultural Zoo 

Con il supporto di CsC Bassano, nederlandse dansdagen (nL), dance house Lemesos (Cipro), 
Inteatro Festival Polverigi (an) Realizzato 

in collaborazione con LIFt progetto di formazione professionale promosso da CsC Bassano

oVeR 60
per donne over 60

A cura di silvia Gribaudi
Progetto performance indipendente 

nato su commissione presso Museo Civico Bassano del Grappa 2011
Ospitato presso: Genova 2012, (Quartiere Maddalene) associazione aRtu, Bologna MaMbo 

Museo di arte Moderna Festival Gender Bender 2012, 
Venezia 2012 Fondazione Bevilacqua La Masa, Luglio 2013 Montorso Vicentino (Villa da Porto), 

settembre 2013 Bologna spazio culturale senza Filtro, ottobre 2013 Genk, Belgio C-mine 
(Cultuurcentrum) Progetto europeo act Your age 2013 Produzione Zebra Cultural Zoo



suonI dI LuCe
aRIa VIBRa
teMPoRaneo LuoGo

Manfredi Perego, nel pieno della sua ascesa artistica - vincitore del Premio equilibrio 2014 
con Grafiche del silenzio - espone il suo lavoro e parla della sua ricerca coreografica con 
disarmante semplicità.

durante il terzo incontro di waiting for dna 2014, in cui presentava in due spazi 
dell’opificio Romaeuropa “attraversamento abstract view n.8”, sostiene di essere 
interessato a una drammaturgia della necessità, dove la necessità coincide con l’esigenza 
di condurre, all’interno della scrittura coreografica, un’indagine sull’io dello stesso autore. 

tale indagine prende vita a partire dalla relazione tra il proprio corpo, lo spazio circostante 
e i flussi energetici che lo attraversano. L’idea di vivere lo spazio performativo attraverso 
un rapporto osmotico con lo stesso si amplifica in dialogo a tre con la molecola dell’aria. 
Luce, suono e corpo compongono in real time una performance basata sul dialogo emotivo 
estemporaneo. L’aria è l’elemento attraverso il quale tutte le informazioni passano da un 
performer all’altro. 

Il movimento di Manfredi Perego, la luce di antonio Rinaldi e la musica di Paolo Codognola 
creano insieme una performance istantanea, irripetibile partendo da una suggestione 
offerta dal coreografo nella sua forma poetica preferita, quella dell’haiku.

dna

ManFRedI PeReGo - ideograms

DIALOGO A TRE CON LA MOLECOLA D’ARIA

PRIMa naZIonaLe | danZa
7 novembre | h 21:00
Piccolo eliseo Patroni Griffi
Durata 15' | € da 20 a 18 [Biglietto unico + Ninarello]

In CoLLaBoRaZIone Con
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ideazione Manfredi Perego
con Paolo Codognola, Manfredi Perego, antonio Rinaldi

produzione mp-IdeoGRaMs
movimento Manfredi Perego

luci antonio Rinaldi
musica Paolo Codognola



La nuova produzione “Rock Rose wow” di daniele ninarello - la prima firmata dalla 
Compagnia daniele ninarello - riceve il sostegno del progetto Movin’ up 2012 II sessione 
ed è vincitrice del bando teatro del tempo Presente. 
dopo essersi formato alla Rotterdam dance academy e danzato in contesti internazionali, 
inizia nel 2007 un percorso autoriale che sembra con questa ultima creazione aver trovato 
la sua cifra stilistica e la via da esplorare. “Rock Rose wow” porta in scena tre corpi, molto 
diversi, ognuno guidato dal proprio ego, ognuno impegnato a fare tutto ciò che può fare, 
in un meccanismo che si ripete senza evolversi. In uno stato accelerato, dove il movimento 
sostiene una rivoluzione corporea e psicologica finalizzata ad indagare le molteplici 
personalità che si sedimentano in ogni individuo. 
un’indagine che porta in scena uno stato di paura che si trasforma in coraggio, proprio 
come quella forza che scaturisce dall’assunzione del fiore di Bach, Rock Rose. Lo stato 
positivo di Rock Rose rende l’individuo forte e coraggioso, sblocca il suo blocco psico-
fisico, donando energia e ristabilendo un corretto equilibrio. wow, i tre corpi convertono 
la paura in coraggio e il panico in capacità di razionalizzare le situazioni.

dna

danIeLe nInaReLLo

ROCk ROSE WOW

danZa
7 novembre | h 21:00
Piccolo eliseo Patroni Griffi
Durata 60' | € da 20 a 18 [Biglietto unico + Perego]

In CoLLaBoRaZIone Con
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concept e coreografia daniele ninarello 
performance annamaria ajmone, Marta Ciàppina e daniele ninarello 

drammaturgia Carlotta scioldo  musiche Mauro Casappa  set Paolo Matteo Patrucco 
disegno luci Cristian Perria produzione associazione Culturale Codeduomo

co-produzione Fondazione Fabbrica europa per le arti contemporanee, Lavanderia a Vapore- Centro 
di eccellenza per la danza di Collegno (torino), Balletto dell’esperia/Palcoscenico danza (torino), 

Festival Interplay/Mosaico danza (torino), tanztendenz München (d) 
con il supporto del progetto de.Mo./MoVIn’uP II sessione 2012 

con il sostegno di CdC-Les hivernales (F) electa Creative arts (teramo) Progetto vincitore del bando 
“teatri del tempo Presente 2013” promosso dalla Fondazione Piemonte dal Vivo/Circuito regionale 

dello spettacolo e MibaC-Ministero per i beni e le attività Culturali



La nuova elettronica ha trovato in Ben Frost uno dei suoi interpreti più sensibili e celebrati 
tanto da riuscire a imporsi grazie alla ricchezza dei suoi interessi: con “aurora” presenta la 
sua ultima avventura nel suono, tra percussioni, guerre e africa.
tipo curioso Ben Frost, nel vero senso della parola, cioè di inquieto ricercatore spinto dalla 
curiosità: australiano residente in Islanda, per la sua musica si è ispirato al minimalismo 
sinfonico americano quanto al rock progressivo e al punk. nella sua carriera ha realizzato 
dischi originali, ma si è anche ispirato a film e romanzi (“solaris” a esempio), ha poi creato 
colonne sonore per cinema (come per “sleeping Beauty” di Julian Leigh), musica di scena 
per balletti e perfino curato la regia di un adattamento teatrale del romanzo di Lain Banks 
“La fabbrica degli orrori”.
La sua ultima avventura, “aurora”, nasce da un lungo soggiorno in Congo nel 2012 assieme al 
video artista Richard Mosse che voleva documentare il sanguinossissimo conflitto in corso 
nel paese africano. In questo clima nasce “aurora”, scritto inizialmente su un computer 
portatile e poi sviluppato e inciso nel 2013 con Greg Fox, shahzad Ismaily, e thor harris, 
batterista degli swans.
a differenza del passato qui non ci sono chitarre: ad animare l’elettronica di Frost stavolta 
è la forza e l’energia delle percussioni, un dissimulato amore per la musica africana, 
probabilmente retaggio del suo soggiorno in Congo e della sua collaborazione con Brian 
eno, di cui è stato discepolo nel Rolex Mentors and Protégés Initiative. 
Pur diviso in vari brani, “aurora” si presenta come un’unica arcata al cui centro troviamo 
“Venter”, ispirato al biologo e imprenditore statunitense Craig Venter, che con la sua équipe 
ha per primo pubblicato la sequenza del genoma umano, vale a dire la radice della vita come 
pulsazione profonda tra echi di guerra e la grande madre africa.

Ben FRost

IN CONCERT

MusICa
7 novembre | h 22:00
warehouse
Durata 90' | € 20

pantone hexacrome cyan c pantone process magenta c

basemental
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elettronica Ben Frost 
batteria e synth shahzad Ismaily 



“tacita Muta”, un’antica dea infera romana, celebrata come dea del silenzio, è la figura 
emblema, punto di partenza, del lavoro presentato da adriana Borriello, coreografa e 
pedagoga di fama internazionale.  Prima era una ninfa che, parlando molto e a sproposito, 
venne indotta da Giove all'eterno silenzio e condotta da Mercurio nel regno dei Morti. 
una storia fortemente simbolica nella cultura dell’antica Roma che attribuisce grande 
valore alla parola… degli uomini, tra gli uomini, ma che non deve appartenere alle qualità e 
virtù di una donna. 
Questo è un affascinante spunto poetico per lasciare la parola alla danza e immaginare con 
i giovanissimi danzatori una sorta di rito di passaggio, ludica trasmissione di saperi e umori, 
condivisione di uno spazio-tempo che, con le sue regole del gioco, ci trasformerà, tutti: in 
bilico tra infanzia e pre-adolescenza loro, muti testimoni privilegiati noi.

dna MeMoRY

adRIana BoRRIeLLo

TACITA MUTA

danZa
8 novembre | h 17:00
opificio Romaeuropa
Durata 20' | Ingresso libero
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coreografia adriana Borriello
assistente Valeria diana

con Interpreti dal progetto Vita nova Lazio
musica dal vivo Letizia Renzini 

produzione la Biennale di Venezia - 9. Festival Internazionale di danza Contemporanea
in collaborazione con Fondazione Romaeuropa



nel 2011 Virgilio sieni da vita al progetto Cerbiatti del nostro futuro allo scopo di creare e 
sviluppare un repertorio di danza contemporanea destinato e interpretato da giovanissimi 
danzatori, di un’età compresa tra i 10 e i 15 anni. 
L’intento del progetto è la trasmissione diretta per attivare un percorso di avvicinamento 
alla creazione articolato in varie tappe. dall’esperienza formativa e creativa del gruppo 
Cerbiatti del nostro futuro, nasce nel 2013 il progetto Butterfly Corner con quattro 
giovanissime danzatrici: un organismo stabile che si propone di portare all’esterno 
l’esperienza del gruppo Cerbiatti con lo scopo di ricavarne nuove energie e suggerimenti. 
Indigene è la seconda coreografia realizzata da Virgilio sieni per il gruppo Butterfly 
Corner e nasce dalla collaborazione tra i settori danza e Musica della Biennale di Venezia 
allo scopo di condividere alcune pratiche che mettono in relazione il gesto del corpo col 
gesto della musica, il suono con la danza. Le quattro giovanissime interpreti danno luogo a 
una coreografia strutturata secondo il gioco combinatorio del duetto, per terminare in un 
quartetto “boschivo”.

dna MeMoRY

VIRGILIo sIenI

INDIGENE

danZa
8 novembre | h 19:00 
La Pelanda - ex Mattatoio testaccio
Durata 60' | € da 15 a 13
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coreografia Virgilio sieni
musica originale Giovanni dario Manzini

eseguita dal vivo dall’ensemble de Rerum Mechanica: Francesco Checchini flauto, 
Pietro Montemagni violino, emanuele Caligiuri viola, Giorgio Marino violoncello

produzione La Biennale di Venezia
 in collaborazione con settori danza e Musica della Biennale di Venezia, 

Regione toscana, accademia sull’arte del gesto



Giulio d’anna, brillante coreografo italo-olandese, presenta in prima nazionale e per 
la prima volta a dna, “o o o o o o o o  (It)”, versione italiana dell’omonimo progetto 
vincitore dell’azione anticorpi XL Collaboraction. 
Il coreografo trae ispirazione dal Museo delle relazioni interrotte di Zagabria per orbitare 
attorno al tema delle relazioni fallite e delle sue rovine. dopo la creazione di “o o o o o o 
o o” con otto performers internazionali, Giulio d’anna trasforma il suo lavoro in un format 
nazionale creando un museo di teatro danza con interpreti italiani. Il nuovo lavoro nasce, 
infatti, in collaborazione con la compagnia Fattoria Vittadini. Il materiale presentato è 
generato dal Curriculum Vitae dei performers e da dati statistici italiani. 
agli interpreti è chiesto di articolare verbalmente e fisicamente memorie ed esperienze 
d’intimità ferita. Il desiderio di condividere ricordi personali sfidando il senso comune di 
ciò che è considerato socialmente adeguato anima la creazione di una serie di documenti 
viventi che rendono giustizia a emozioni che non possono essere affidate alle parole. 
I performers abbracciano l’idea di esporre i propri sentimenti e memorie come in un 
atto rituale, una cerimonia catartica. “o o o o o o o o (It)” è uno specchio dello stato 
sentimentale dei giovani adulti italiani. una sorta di musical postmoderno che si ripropone 
di offrire un momento di autoidentificazione e riflessione.

dna

GIuLIo d’anna | FattoRIa VIttadInI

O O O O O O O O (IT)

PRIMa naZIonaLe | danZa
8 novembre | h 21:00
teatro Vascello
Durata 60' | € da 20 a 18

Con IL PatRoCInIo dICon IL ContRIButo dI
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concept, direzione e coreografia Giulio d’anna
co-creazione e interpretazione Fattoria Vittadini: Mattia agatiello, Chiara ameglio, Cesare Bene-

detti, noemi Bresciani, Maura di Vietri, Riccardo olivier, Francesca Penzo e Vilma trevisan
assistenza direzione e produzione agnese Rosati 

vocal coach Marcello Zempt



Il sensitivo, l’esoterico, l’inafferrabile Giacinto scelsi aveva trovato nel pianoforte 
il laboratorio per sviluppare il suo linguaggio più innovativo: il concerto di Fabrizio 
ottaviucci presenta per la prima volta il ciclo di suite scritte per questo strumento tra il 
1952 e il 1956, tra cui in prima romana un importante inedito rinvenuto solo di recente. 
Molti musicisti del novecento anche legati alle avanguardie più radicali, proprio con il 
pianoforte, lo strumento più tradizionalmente romantico, hanno compiuto le loro ricerche 
più trasgressive. 
Il caso di scelsi è tuttavia particolare: dopo la guerra infatti, anche a causa di una malattia 
nervosa, la sua produzione si era interrotta. Il ritorno alla musica avviene proprio sulla 
tastiera, con una serie di pezzi dove con fatica, volontà e fantasia, scelsi si allontana dalle 
sue composizioni giovanili, spesso ispirate alle avanguardie europee, per trovare una 
sua voce personale, tutta interiore. si tratta di brani come la suite VIII, il cui sottotitolo 
“un’evocazione del tibet con i suoi monasteri sulle alte montagne – Rituali tibetani – 
Preghiere e danze”, mostra l’attrazione di scelsi per le culture e le filosofie orientali, per 
mondi sonori lontani, talvolta solo immaginati e immaginari.
tra le suite eseguite, oltre l’VIII, la IX, X, XI, spicca la XI bis, ritrovata solo di recente, che 
assieme alle “Quattro illustrazioni delle metamorfosi di Vishnu” (altro brano per pianoforte 
dedicato agli avatar di questa divinità indù), più che alle avanguardie europee collega scelsi 
a musicisti statunitensi come John Cage e terry Riley.
non stupisce quindi che a interpretare questa musica sia proprio ottaviucci, pianista e 
compositore di assisi, accanito interprete della musica di scelsi, ma anche interessato alla 
musica statunitense e che proprio a Riley e Cage ha dedicato dischi e numerosi concerti. 
Insomma un musicista che possiede gli strumenti per penetrare l’universo suggestivo ed 
enigmatico di Giacinto scelsi.

GIaCInto sCeLsI | FaBRIZIo ottaVIuCCI

INTEGRALE DELLE SUITE PER PIANOFORTE 
1952 - 1956

PRIMa eseCuZIone assoLuta | MusICa
8 - 9 novembre | sab 8 h 19:00 / dom 9 h 17:00
Istituto svizzero
€ da 15 a 10

In CoLLaBoRaZIone Con
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PROGRAMMA

8  noVeMBRe      

 suite VIII Bot-ta
               suite  X    ka

               suite XI

9  noVeMBRe

suite IX   ttai
                suite  XIb    

esecutore Fabrizio ottaviucci



Il recente debutto di “Corps de Ballet”, pièce creata con i danzatori del CCn-Ballet de 
Lorraine, consacra il francese noé soulier tra i coreografi emergenti più interessanti del 
momento. ne è  conferma l’attenzione riconosciutagli nel 2010 dal concorso danse élargie 
organizzato dal théâtre de la Ville e dal Musée de la danse di Parigi che premia le sue 
“Petites Perceptions”. 
L’intuizione brillante di indagare cosa c’è tra l’intenzione e il movimento, prende forma nella 
seguente domanda, come il movimento può parlare di se stesso? a questo interrogativo 
soulier risponde con la lecture performance “Mouvement sur Mouvement” (2013) che 
investiga da un lato la possibilità di creazione di un discorso sul movimento e, dall’altro, le 
possibilità del movimento stesso di generare discorso. 
La sua indagine parte dalla riproduzione fisica di alcune sequenze proposte da william 
Forsythe nelle sue Improvisation technologies, dove il coreografo tedesco mostra 
diversi strumenti per generare e analizzare il movimento. Forsythe non propone una 
coreografia, ma un approccio che diventa per soulier materia di danza a cui donare un 
altro statuto. Questa scelta lo guida nel gap che c’è tra discorso e gesto, permettendogli 
di arrivare all’elaborazione del senso. nella sua lecture performance il coreografo parla di 
tecnica Classica e tecnica Cunningham, dona corpo e voce al task n.21 di Yvonne Rainer, 
al movimento meccanico menzionato da trisha Brown, alle istruzioni per una danza di 
simone Forti; cita studiosi e artisti per concludere con le considerazioni dell’ingegnere 
auguste Choisy chiamato a misurare il Partenone. 
noé soulier, formatosi al CsMd di Parigi, laureatosi a P.a.R.t.s nel 2010 e forte di un Master 
in Filosofia alla sorbonne, dimostra con “Mouvement sur Mouvement” di saper generare 
una polifonia di significati che si muovono in un’unica prospettiva dinamica a partire dal 
confronto di diversi punti di vista.

dna MeMoRY

noé souLIeR

MOUVEMENT SUR MOUVEMENT

PRIMa naZIonaLe | danZa
9 novembre | h 17:00 
opificio Romaeuropa
Durata 60' | € 5
Spettacolo in francese sovratitolato

Con IL ContRIButo dI Con IL PatRoCInIo dI
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Foto © Chiara Valle Vallomini



dna MeMoRY

RaFFaeLLa GIoRdano

FIORDALISI

danZa
9 novembre | h 19:00
Piccolo eliseo Patroni Griffi
€ da 20 a 18

In CoLLaBoRaZIone Con

nel 1995, mentre al Festival dei due Mondi di spoleto sono presentati alcuni frammenti 
di Il cortile (1985) -opera icona della danza di ricerca italiana, a firma dei sosta Palmizi-,  
Raffaella Giordano crea il suo secondo solo “Fiordalisi”. 
La Giordano insieme a Michele abbondanza, Francesca Bertolli, Roberto Castello, Roberto 
Cocconi e Giorgio Rossi è protagonista di un evento emblematico della storia della danza 
d’autore in Italia, legato alla figura madre di Carolyn Carlson: la nascita del primo collettivo 
italiano, quello dei sosta Palmizi. La sua grande sensibilità artistica e la sua profonda 
capacità di ascolto, le permettono di lavorare in gruppo, ma le richiedono allo stesso 
tempo di sviluppare un cammino in solitaria. tra tutti gli artisti della sua generazione, lei 
è quella più legata alla persona, al suo essere corpo, all’essenza dell’interiorità e alla sua 
manifestazione. “Fiordalisi”, lontano da ogni necessità narrativa, è una visione immersa in 
un flusso ininterrotto di energia dove il corpo è interiorità ed esteriorità. 
Lontana da una volontà di rappresentazione, la sua danza è ricerca della verità attraverso 
l’ascolto del corpo-persona nel presente. Il corpo è il mistero, la materia che va risvegliata 
e liberata dal superfluo grazie all’ascolto che può svelare l’invisibile. 
Il silenzio di Fiordalisi è una possibilità per abitare il vuoto, per accoglierlo e avanzare il 
terreno sconosciuto dell’esistenza, punto fondamentale della sua ricerca. Presentare oggi 
Fiordalisi, non è solo omaggiare una grande artista, ma invitare tutte le generazioni di 
spettatori a prendere consapevolezza della potenza del corpo.
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coreografia e interpretazione Raffaella Giordano
luci Maurizio Viani  

musiche originali Bruno de’ Franceschi
collaborazione alla drammaturgia danio Manfredini

esecuzione tecnica Marco Cassini 
produzione associazione sosta Palmizi 1995

in collaborazione con Comune di Longiano (Fo) e Comune di Cortona (aR)
si ringraziano inoltre Clelia Moretti per la collaborazione al progetto, 

hubert westkemper per l’editing audio, Giovanni Vitaletti per l’esecuzione al pianoforte 
registrazioni effettuate presso Baby Record - Milano



Jefta Van dinther dal 2009 al 2013 traccia un percorso autoriale straordinario, senza 
precedenti per un coreografo emergente, attirando l’attenzione di tutta l’europa e non 
solo. una delle sue prime coreografie,the way things go (2009), oggi è in repertorio al 
Cullberg Ballet e la sua ultima the Plateau effect (2013) con il Cullberg Ballet è vincitrice 
del the dance Prize 2013, importante riconoscimento della swedish association of 
theatre Critics. Van dinther, coreografo e danzatore svedese, laureatosi alla amsterdam 
school of the arts (Mtd), riesce in poco tempo a muoversi da creazioni intime a lavori più 
sofisticati e complessi. thIs Is ConCRete nasce nel 2012 dall’incontro con il danzatore 
e coreografo portoghese di origine brasiliana, thiago Granato, artista selezionato dalla 
akademie schloss solitude in Germania, dove attualmente svolge la sua ricerca, e i cui lavori 
sono stati presentati in Israele, spagna, austria, svezia e Francia. In thIs Is ConCRete 
due uomini scivolano in una atmosfera da clubbing dove sette casse acustiche vibrano, 
ritmando un lento avanzamento coreografico. I due corpi si relazionano oltrepassando 
la sfera dell’intimità per perdersi in un paesaggio sonoro e visivo ipnotico che genera 
continue trasformazioni. I performer parlano alle loro bocche, ai loro corpi, attuando una 
fusione corporale e sociale che si traduce in puro piacere. L’esplorazione dello spazio e dei 
limiti fisico percettivi - di cui performer e spettatore sono parte attiva - l’uso di dispositivi, 
regolati da principi che generano movimento continuo nella relazione con un oggetto, 
sono struttura portante di thIs Is ConCRete e leitmotiv della loro evoluzione creativa.

Con IL PatRoCInIo dI

dna

JeFta Van dIntheR | thIaGo GRanato

THIS IS CONCRETE 

PRIMa naZIonaLe | danZa
9 novembre | h 21:00
teatro Vascello
Durata 60' | € da 20 a 18
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coreografia e danza Jefta van dinther, thiago Granato
light design Jan Fedinger

sound design david kiers 
direttore di produzione emelie Bergbohm 

consulenza artistica sandro amaral, Frederic Gies e Robert steijn 
produzione Jefta van dinther - sure Basic, thiago Granato 

amministrazione Interim kultur - sweden e sure Basic - the netherlands 
distribuzione koen Vanhove - key Performance

co-produzione PaCt Zollverein, Grand theatre Groningen, Panorama Festival Rio de 
Janeiro e Fabrik Potsdam / étape danse 

finanziato da swedish arts Council, the swedish arts Grants Committee, City of 
stockholm e Fonds Podiumkunsten the netherlands

con il sostegno CndC angers



«è eroicamente testardo, sperimenta il mondo con il suo poetico e tragico rifiuto dell’unico 
elemento che fa girare il mondo, il denaro». Così Giorgio Barberio Corsetti descrive 
il protagonista, interpretato da Claudio santamaria, della sua nuova regia teatrale 
“Gospodin” di Philipp Löhle.
artista associato del teatro Maksim Gor’kij di Berlino, Löhle è un giovane autore che si è 
distinto per i suoi testi dal carattere acido e surreale, ma di grande efficacia drammatica. 
a rivelarlo in Germania prima e in Francia poi proprio “Genannt Gospodin” (“detto 
Gospodin”), quella che potremmo definire una tragicommedia del rifiuto. a santamaria 
dunque toccheranno i panni di un giovane a metà tra l’antagonista, l’alternativo e il buddista: 
Gospodin, infatti, rifiuta ogni rapporto con il danaro che tuttavia gli viene donato, senza 
che lui lo chieda, da gente che lo vede passeggiare per la città con il suo lama. una vita 
felice, almeno sembrerebbe, finché Greenpeace, in difesa degli animali, glielo porta via.
é solo l’inizio, perché la fidanzata lo lascia portandogli via il letto e i mobili, il suo amico del 
cuore, un artista, gli sottrae invece il vecchio televisore per farci una video installazione: 
è un vortice di paradossi a portare via Gospodin, sempre più in mezzo ai guai, fino a una 
soluzione –la più paradossale– che finalmente lo vedrà felice.
una parabola spietata sull’umanità, alternativa e integrata, che trova nella sensibilità di 
Barberio Corsetti un regista che ha saputo spaziare dai classici al mito, al cabaret, all’opera 
lirica, facendo interagire i linguaggi del corpo e della tecnologia –in questo caso graphic 
animation, video mapping e chroma key– con suggestione, delicatezza, ironia.

GIoRGIo BaRBeRIo CoRsettI

GOSPODIN

PRIMa assoLuta | teatRo
12 - 16 novembre | h 21:00 / dom 17:00
teatro eliseo
Durata 100' | € da 27 a 20

PRodotto da In CoLLaBoRaZIone Con
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Tratto da "Gennant Gospodin" di Philipp Löhle
messa in scena di Giorgio Barberio Corsetti

con Claudio santamaria, Marcello Prayer e Valentina Picello
traduzione di alessandra Griffoni a cura del Goethe Institute

scene Giorgio Barberio Corsetti e Massimo troncanetti
costumi Francesco esposito luci Gianluca Cappelletti

graphics Lorenzo Bruno e alessandra solimene video Igor Renzetti

una produzione  Fattore k. / L'uoVo teatro stabile di Innovazione
in collaborazione con Immagini audio srl, Romaeuropa Festival

si ringrazia atCL associazione teatrale fra i Comuni del Lazio



C’è ironia, sventatezza della parodia, lo sguardo leggero al passato e la follia della musica 
contemporanea in “anatra al sal” di Lucia Ronchetti su testo di ermanno Cavazzoni, un 
brano che gli autori definiscono commedia harmonica, rifacendosi a quel piacere tutto 
rinascimentale per un teatro conviviale e fatto di suoni. 
Potremmo definirla una battaglia tra sei cuochi su come si debba cucinare un pennuto 
questa “anatra al sal” per voce recitante, ensemble vocale e percussionista, dove la musica 
di Ronchetti svolge la parte del leone, ma si ascolta anche una versione di “water walk” di 
John Cage e gli irridenti madrigali seicenteschi di adriano Banchieri e orlando di Lasso.
Presentato in una nuova versione eseguita dal Ready Made ensemble, questo brano ha 
imposto Ronchetti come una delle voci più autorevoli della sua generazione, rivelando la 
cifra di questa compositrice, lieve e rigorosa, capace di fare teatro solo con il suono, sia 
strumentale che vocale. Che nel caso di “anatra al sal” è soprattutto un teatro della voce, 
grazie anche al testo di Cavazzoni, scrittore e sceneggiatore tra l’altro anche di “La voce 
della Luna” l’ultimo film di Federico Fellini. non nuovo a collaborazioni con Ronchetti, 
Cavazzoni è presente in scena come attore nella veste di paciere tra i sei indemoniati 
cuochi.
Raro esempio di compositrice italiana, paese dove creare musica è ancora per lo più 
appannaggio maschile, Ronchetti vanta una formazione nei maggiori centri di ricerca e 
università internazionali, dalla Francia alla Germania, fino agli stati uniti, che le hanno 
dato affilatissime armi intellettuali e musicali. un portato che si riverbera con finezza nelle 
sue composizioni, come in “anatra al sal”, dove la convivialità seicentesca, testimoniata dai 
madrigali, è trasformata in una tagliente parodia di certa televisione, della mania per il cibo 
e la cucina, infine in una surreale immagine della società.

LuCIa RonChettI | eRManno CaVaZZonI 
ReadY Made enseMBLe

ANATRA AL SAL

PRIMa eseCuZIone assoLuta | MusICa
14 - 15 novembre | h 21:00
accademia di Francia a Roma - Villa Medici
€ da 15 a 10
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PROGRAMMA 

John Cage - water walk (1959)
adriano Banchieri - Li Festinanti dal Festino nella sera del giovedì grasso avanti cena (1608)
Lucia Ronchetti - anatra al sal nuova versione per voce recitante e ensemble vocale (2014)

orlando di Lasso 
saccio ‘na cosa ch’è di legno e tonda (1581) 

Villanella (sula cottura di un arrosto in forma di indovinello)
adriano Banchieri

Vinata di brindesi e ragioni dal Festino nella sera del giovedì grasso avanti cena (1608)

testi e drammaturgia ermanno Cavazzoni
musiche Lucia Ronchetti con frammenti da adriano Banchieri, 

orlando di Lasso e John Cage
voce recitante ermanno Cavazzoni 

in scena Ready Made ensemble 
direzione e percussioni Gianluca Ruggeri



anaGooR

VIRGILIO BRUCIA

teatRo
15 - 16 novembre | h 21:00 
teatro Vascello
Durata 100' | € da 20 a 18

Poesia e potere, bellezza e violenza, memoria e consenso: con “Virgilio brucia” la compagnia 
anagoor affronta questi temi in una prospettiva spiazzante, entrando nel laboratorio 
dell’intellettuale che ha cantato l’avvento della Roma imperiale. 
sulla figura di Publio Virgilio Marone infatti grava il pregiudizio di essere stato il cantore 
di ottaviano augusto che spense ogni residua speranza di ristabilire una repubblica 
nell’antica Roma.
un poeta al servizio dell’ideologia imperiale, in cui anagoor però individua delle incrinature: 
punto d’attacco tre libri proprio dell’ “eneide”, quelli che Virgilio lesse ad augusto, e dove 
sono narrati la violenza della distruzione di Ilio e del regno troiano, la rinuncia da parte 
di enea alle sue passioni con l’abbandono di didone sulle spiagge cartaginesi, il viaggio 
nell’oltretomba, cesura definitiva con il passato relegato a memoria. Così “Virgilio brucia” 
diventa l’occasione per squadernare quel rapporto tra arte e potere, la funzione della 
cultura e della memoria, la guerra imperiale, la violenza e il rapporto di Virgilio, figlio di 
contadini mantovani, con la natura, elemento che spesso appare, in primo piano o di sfondo, 
sia nelle opere del poeta latino che nelle creazioni della compagnia di Castelfranco Veneto.
una identificazione di Virgilio con enea, cadenzata da musiche corali eseguite dal vivo che 
da antichissime tradizioni europee ed extraeuropee, che racchiudono la magia di quegli 
aedi che per primi cantarono l’epopea di troia e dei troiani, arrivano fino al minimalismo 
contemporaneo di John tavener. Che proprio anagoor abbia scelto questi temi non stupisce: 
è infatti una realtà di punta della scena emergente del nord est, quel Veneto da cui negli 
ultimi anni stanno arrivando molte novità teatrali che certo non sfuggono alle tematiche 
politiche. Il linguaggio di anagoor però si distingue per la estrema pulizia, chiarezza e 
luminosità, e anche nelle scelta di scenografie minimaliste, con una drammaturgia del 
gesto simbolica talvolta giocata tra la ritualità e l’eleganza coreografica.
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con Marco Menegoni, Gayanée Movsisyan, Massimiliano Briarava, Moreno Callegari, Marta kolega, 
Gloria Lindeman, Paola dallan, Monica tonietto, artemio tosello, emanuela Guizzon 

e con la partecipazione straordinaria di Marco Cavalcoli
con il Coro Piccolo della scuola Popolare di Musica di testaccio

concept video simone derai, Moreno Callegari, Giulio Favotto
direzione della fotografia Giulio Favotto / otIuM editing Moreno Callegari, Giulio Favotto sound 

design Mauro Martinuz regia simone derai costumi serena Bussolaro, simone derai accessori silvia 
Bragagnolo maschera di Ottaviano augusto Felice calchi scene simone derai, Luisa Fabris, Guerrino 

Perosin musiche Mauro Martinuz arrangiamenti musiche tradizionali, composizioni vocali originali e 
conduzione corale Paola dallan, Gloria Lindeman, Marta kolega, 

Gayanée Movsisyan Byzantine chant e kliros tratti da “Funeral Canticle” di John tavener beats 
Gino Pillon traduzione e consulenza linguistica Patrizia Vercesi drammaturgia Simone Derai, 

Patrizia Vercesi testi ispirati dalle opere di Publio Virgilio Marone, hermann Broch, emmanuel 
Carrère, danilo kiš, alessandro Barchiesi, alessandro Fo, Joyce Carol oates regia simone derai 

organizzazione Marco Menegoni per anagoor, Laura Marinelli e stefania santoni per Centrale Fies 
comunicazione Virginia sommadossi per Centrale Fies produzione anagoor 2014 

coproduzione Festival delle Colline torinesi, Centrale Fies, operaestate Festival Veneto, 
university of Zagreb-student Centre in Zagreb-Culture of Change 

Anagoor è parte di Fies Factory e aPaP-Performing europe



«Questa storia parla di Pietro, un ragazzo della provincia meridionale, nato femmina ai 
piedi del Vesuvio, parla in falsetto, ha un corpo sbagliato e un animo passionale, influenzato 
dal vulcano». C’è tutta emma dante nelle prime righe delle sue note di regia di “operetta 
burlesca”.
C’è l’attenzione al sud, alle diversità e alla marginalità, come se le tre cose corrispondessero: 
il sud è diversità e marginalità. C’è poi la provincia, che a saperla guardare è l’autentica 
miniera delle storie nazionali. C’è l’attenzione ai corpi, e se “sbagliati” anzi sono anche più 
interessanti. Perché il teatro della regista e drammaturga emma dante in questi anni si 
è imposto per una fisicità che racconta storie, avventure e in cui le parole tanto spesso 
dialettali perdono la loro funzione diventando suono, voce, corpo anche loro.
Così per “operetta Burlesca”, di cui dante ha scritto anche il testo, si riunisce un gruppo 
di attori con cui la regista palermitana ha spesso collaborato, distillando quel linguaggio 
unico e surreale che è la cifra dei suoi spettacoli e che il pubblico le riconosce come suo. La 
storia di Pietro, con i suoi amori, le sue melanconie, il suo lavoro in una pompa di benzina e 
le sue fughe dalla provincia a napoli in cerca di spazio, anonimato, vestiti e scarpe da donna 
con cui si sente più a suo agio, ma che può indossare solo nel segreto della sua camera 
condominiale, appaiono l’eco-scandaglio di una società ma, come spiega dante, anche 
«uno spogliarello dell’anima». 
«ho scritto questa storia –aggiunge lei– perché spero che sulle unioni omosessuali l’Italia 
colmi il ritardo con l’europa. detesto la repressione del vero desiderio, del talento». 
Passioni sempre pronte a esplodere come quel Vesuvio, che emblematicamente influenza 
la personalità di Pietro. Ma un vulcano sembra covare sotto tutti i lavori di dante.

eMMa dante

OPERETTA BURLESCA

teatRo 
18 - 30 novembre | h 21:00 / dom 30 h 17:00
teatro eliseo
Durata 55' | € da 27 a 23

In CoLLaBoRaZIone Con



109

operetta burlesca

di emma dante 
con Viola Carinci, Roberto Galbo, Francesco Guida, Carmine Maringola

testo, regia, scene e costumi emma dante
coreografie davide Celona  luci Cristian Zucaro

produzione sud Costa occidentale 
distribuzione amuni / Fanny Bouquerel | alessandra simeoni



La fisicità tumultuosa del nuovo teatro-circo infiamma “acrobates”, una poetica creazione 
di stéphane Ricordel e olivier Meyrou tra la acrobazia, la danza e il volo, un’offerta in 
ricordo del grande trapezista Fabrice Champion, una elegia sul tempo che passa. Poche 
esibizioni hanno la verve spettacolare del nuovo circo, incrocio di teatro, danza, arti visive, 
acrobazia e giocoleria. 
tuttavia “acrobates”, che in Francia ha fatto molto parlare di sé e si è guadagnato le più 
lusinghiere recensioni, con i suoi numeri ad alta pressione rappresenta un diverso modo di 
possedere lo spazio e di guardare alla vita.
Pensato da stéphane Ricordel e olivier Meyrou come omaggio a Champion, grande 
trapezista e loro maestro scomparso nel 2011, ma soprattutto come un’ode all’amicizia e 
alla vitalità, “acrobates” diventa un universo simbolico e onirico. 
Il volteggio, il salto mortale, la caduta, la presa aerea, l’atterraggio in equilibrio si 
trasformano nel racconto dell’inesorabile scorrere del tempo, dell’arrivo dell’età adulta, un 
viaggio di due persone attraverso entusiasmo e melanconia, sconfitte e conquiste: sempre 
senza rete di protezione. Infatti “acrobates” trova la sua potente energia grazie anche ai 
superlativi interpreti alexandre Fournier e Matias Pilet: anche loro allievi di Champion, 
acrobati e attori che uniscono alla spericolatezza lo spessore di un personaggio e danno 
alla storia le tonalità dell’allegoria.
In questa sontuosa celebrazione del circo, dei suoi protagonisti e del corpo, l’acrobazia 
finisce per simboleggiare la più antica delle danze: la danza della vita.

stéPhane RICoRdeL | oLIVIeR MeYRou

ACROBATES

CIRCo ConteMPoRaneo
20 - 23 novembre | h21:00 / dom 23 h 17:00
teatro Vascello
Durata 60' | € da 25 a 23
Spettacolo in francese sovratitolato

Con IL ContRIButo dI Con IL PatRoCInIo dI
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messa in scena stéphane Ricordel  drammaturgia olivier Meyrou
interpreti alexandre Fournier e Matias Pilet musica François-eudes Chanfrault 

creazione sonora sébastien savine
scenografia e allestimento arteoh & side-up concept, stéphane Ricordel

light design, video Joris Mathieu, Loïc Bontems, nicolas Boudier
montaggio amrita david regia simon andré regia luci amandine Galodé

regia suono e video tom Menigault
produzione Le Monfort | Laurence de Magalhaes

co-produzione théâtre de la Ville - Paris, théâtre Vidy - Lausanne,
L’agora/Pn aC de Boulazac, Cirque-théâtre d’elbeuf/centre des arts du cirque de haute-

normandie, L’hippodrome/scène nationale de
douai, Le nouveau Relax/Chaumont

con il sostegno di Ministère de la Culture et de la Communication, dRaC Ile de France, 
academie Fratellini, Fondation BnP Paribas



Incroci pericolosi senza cinture di sicurezza tra danza e musica: alessandra Cristiani e 
Michelangelo Lupone danno vita a “Feedback e Risonanze”, tre opere per Feed-drum, 
danza, meta-elettronica e video.
Compositore, creatore di strumenti, sistemi e sculture musicali, instancabile ricercatore, 
Lupone mette in diretta relazione la produzione del suono con la musica fin dall’atto di 
comporre. di qui la creazione di numerosi strumenti musicali, alcuni delle fantasmagoriche 
e suggestive installazioni in vetro risonante, e capaci di rispondere alle più diverse esigenze 
e sollecitazioni del compositore. 
tra questi si distingue il Feed-drum, all’apparenza un tamburo non troppo diverso da un 
timpano, ma in grado attraverso una calcolata rigenerazione del suono (il feed-back non 
dissimile da quello che permette alla chitarra elettrica note lunghe e stridenti), di emettere 
suoni durevoli, tenuti e modulati.
Proprio i Feed-drum, suonati dall’ensemble ars Ludi, saranno protagonisti di “Feedback 
e Risonanze”, dove la danza è curata da Cristiani, coreografa cresciuta tra esperienze 
diversissime, il teatro di strada, di ricerca, il buto, i linguaggi della danza contemporanea. 
una ricerca la sua che è passata attraverso performance e creazioni più elaborate, per 
svelare gli aspetti deboli, quotidiani, istintivi, passionali e perfino statuari del corpo.
articolato in tre parti, “Feed back e Risonanze” si apre con un brano elettronico, “spazio 
invisibile” da cui sorgerà la danza di “Corpi risonanti” un duo per danzatrice, Cristiani 
stessa che ne cura anche la coreografia, e varie percussioni, e dove a risuonare saranno 
anche i corpi. La conclusione è affidata a “Feedback” per percussioni, elettronica e video, 
uno dei brani che emblematicamente rispecchia la creatività e la ricerca di Lupone.

RoMaeuRoPa aLLa PeLanda

aLessandRa CRIstIanI | aRs LudI 
MICheLanGeLo LuPone

FEEDBACk E  RISONANZE

PRIMa naZIonaLe | MusICa / danZa / teatRo
21 novembre | h 18:00 + h 21:00
La Pelanda - ex Mattatoio - testaccio
Durata 55' | € 15
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PROGRAMMA

spazio invisibile per computer
Corpi risonanti duo per danza, percussioni e risonanze dei corpi  

Feedback per tre Feed-Drum, meta elettronica e video 
coreografia e danza alessandra Cristiani

Feed-Drum ars Ludi 

ARS LUDI antonio Caggiano, Gianluca Ruggeri, Rodolfo Rossi
disegno dello spazio sonoro Michelangelo Lupone

assistente musicale silvia Lanzalone
assistenti audio Massimiliano Cerioni, Jonathan antonelli

assistente video Maurizio Palpacelli 
realizzazione tecnologica CRM - Centro Ricerche Musicali 

Foto © Massimo Carroccia



La voce si fa teatro in “Many more voices”, la performance di david Moss e tempo Reale: un 
gioco sonoro dove convergono le musiche di ogni tempo, dal rock al pop fino alla classica e 
alla contemporanea, che si aggiungono alle vibrazioni del mondo che ci circonda.
Compositore, percussionista, ma soprattutto interprete che usa la voce in modo spericolato 
e innovativo, Moss arriva da studi accademici ma la sua personalità fermenta nell’alto forno 
dell’avanguardia statunitense, sempre attenta ai più diversi influssi musicali. non stupisce 
abbia spaziato tra i generi rock, jazz e contemporanea, collaborando con musicisti che da 
Luciano Berio arrivano a Bill Laswell.
una apertura sull’universo musicale non semplicemente eclettica ma di continua 
sperimentazione che in “Many more voices” trova un momento esemplare: una performance 
per sola voce ed elettronica di teatro sonoro dalla cifra poetica, sarcastica, surrealista, con 
la complicità digitale di Francesco Canavese e Francesco Giomi di tempo Reale, uno dei 
principali centri di ricerca musicale ed elettronica del nostro paese, non a caso fondato 
proprio da Berio. Moss viaggia con sorprendente disinvoltura su tutti i registri della 
vocalità, dal canto al parlato, dai registri profondi al falsetto, dalla voce di testa a quella 
gutturale, muovendosi con la scioltezza di un atleta nella zona in cui la parola diventa puro 
suono e si può trasformare in musica e teatro, passando attraverso gli alambicchi digitali 
in tempo reale dal vivo. Così il più antico degli strumenti, la voce umana, incontra il più 
recente, l’elettronica più innovativa, e si fa teatro anche grazie alla presenza di Moss, fatta 
di fisicità, gestualità, espressione.

RoMaeuRoPa aLLa PeLanda

daVId Moss | teMPo ReaLe

MANY MORE VOICES

teatRo sonoRo
22 novembre | h 21:00
La Pelanda - ex Mattatoio - testaccio
Durata 60' | € 15
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voce e testi david Moss 
sound e live electronics sdeng/Francesco Canavese, Francesco Giomi



è l’incontro sincero di due artisti “Plexus”, uno spettacolo magico che il regista e 
drammaturgo aurélien Bory dedica all’universo e al corpo di kaori Ito, danzatrice, 
coreografa e giovane musa ispiratrice di una intera generazione di coreografi. Le radici 
in Giappone, dove ha iniziato lo studio della danza classica all’età di 5 anni, la formazione 
nei linguaggi contemporanei negli stati uniti, oggi residente in europa, con la sua fisicità 
febbrile, viva e debordante Ito negli ultimi anni ha collaborato con i maggiori creatori della 
scena internazionale come angelin Preljocaj, Philippe découflé, sidi Larbi Cherkaoui, Guy 
Cassiers, alain Platel, che le hanno dedicato ruoli principali nelle loro opere. 
Bory insieme a lei crea uno spettacolo fatto di illusionismo e visioni, grazie a semplici 
elementi scenografici, dove spicca una foresta di fili e corde visibili e invisibili, un  uso sapiente 
e ammaliziato delle luci, così come l’assenza di video e tecnologia digitale.  «Concependo 
questo ritratto di kaori Ito –spiega il regista francese–, ho usato i mezzi del palcoscenico, 
partendo dalla rete interna dei nervi e del corpo che può essere il nostro tallone d’achille, 
per arrivare allo spazio esterno, per intrecciare una rete di corde e reminiscenze». 
In questo universo in sospensione si muove Ito, coautrice della parte coreografica: in 
“Plexus”, termine che in latino significa treccia, intreccio, Bory decanta il suo teatro fatto di 
circo e drammaturgia, arti visive, musica, acrobazia, danza. si rinnova così l’antico rapporto 
tra artista creatore e artista interprete, dove i ruoli si sovrappongono, si confondono e si 
intrecciano fino a creare un “Plexus”.

auRéLIen BoRY FoR kaoRI Ito

PLExUS

CIRCo ConteMPoRaneo | danZa
27 - 30 novembre | h 21:00 / dom h 17:00
teatro Brancaccio
Durata 60' | € da 35 a 24

In CoReaLIZZaZIone Con Con IL ContRIButo dI Con IL PatRoCInIo dI



117

con kaori Ito ideazione, scenografia e regia aurélien Bory coreografie kaori Ito
musiche originali Joan Cambon disegno luci arno Veyrat

direttore di palco tristan Baudoin suono stéphane Ley costumi sylvie Marcucci
ricerca e adattamento taïcyr Fadel set technical conception Pierre dequivre 

realizzazione Prototipo Pierre Gosselin realizzazione scenografia atelier de la fiancée du pirate 
macchine Marc Bizet  direzione tecnica arno Veyrat

produzione e booking Florence Meurisse, Christelle Lordonné,  Marie Reculon
produzione Compagnie 111 - aurélien Bory

co-produzione Le Grand t théâtre de Loire-atlantique nantes, théâtre Vidy-Lausanne, théâtre de 
la Ville Paris, Le Parvis scène nationale tarbes-Pyrénées, Les théâtres de la Ville de Luxembourg, 

La Coursive scène nationale de La Rochelle, agora pôle national des arts du cirque Boulazac-
aquitaine, Rehearsals Le Grand t théâtre de Loire-atlantique nantes, théâtre Garonne scène 

européenne toulouse, théâtre Vidy-Lausanne 
La compagnie 111 – aurélien Bory beneficia del supporto del Ministère de la culture et de la 

communication - direction Régionale des affaires Culturelles de Midi-Pyrénées, 
Région Midi-Pyrénées, Ville de toulouse, Conseil Général de la haute-Garonne.

aurélien Bory è artista associato del Grand t théâtre de Loire-atlantique in nantes.
aurélien Bory è artista invitato da tnt théâtre national de toulouse Midi-Pyrénées.



Musica per i miei occhi. 
Potrebbe essere questo il motto di addictive tv, il duo formato da Graham daniels e Mark 
Vidler impostosi all’attenzione internazionale per la capacità di elaborare e far suonare 
in tempo reale immagini video. una particolarità che è valsa al duo non solo l’attenzione 
del times e di riviste come dJ Magazine e Paste, ma anche quella di numerose case di 
produzione cinematografiche (Paramount, universal, 20th Century Fox) che hanno usato il 
loro talento per creare delle versioni alternative dei trailer di film come Iron Man, Fast&Furios 
o Slumdog Millionaire del premio oscar danni Boyle. La loro metodologia di lavoro è al 
contempo semplice e unica:  Graham e Mark scannerizzano meticolosamente film e video 
musicali o televisivi andando a caccia di suoni e immagini da campionare e da riutilizzare 
come materiale di composizione per i loro set. Orchestra of Samples è il loro ultimo progetto: 
un viaggio intorno al mondo, durato quattro anni, per registrare e filmare improvvisazioni 
di 100 musicisti dal sud america all’africa attraversando l’europa. Percussioni brasiliane, 
spagnole, tunisine, cantanti giapponesi e messicani, flautisti egiziani, israeliani e russi, e 
strumentazioni futuristiche europee compongono l’archivio utilizzato da addictive tV 
per costruire un’orchestra virtuale. un “supergruppo” composto da artisti provenienti da 
ogni parte del mondo e tra loro sconosciuti, a cui si aggiunge eccezionalmente per il live 
a Romaeuropa Festival la band Frank sent us (che ha conquistato il pubblico italiano ed 
internazionale con i suoi brani pop costruiti con una metodologia di lavoro simile a quella 
degli addictive tV). ne nasce un ritratto musicale variopinto destinato non solo all’ascolto 
ma anche alla contemplazione visiva. 

RoMaeuRoPa aLLa PeLanda

addICtIVe tV | FRank sent us

"ORCHESTRA OF SAMPLES" ADDICTIVE TV 
CON FRANk SENT US

PRIMa naZIonaLe | audIoVIsuaL PeRFoRManCe
30 novembre | h 21:00
La Pelanda - ex Mattatoio - testaccio
Durata 70' |  € 15
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"orchestra of samples" by Addictive TV,
featuring Frank Sent Us.



Piani differenti. superfici multiformi. strutture interconnesse. 
Profondità da esplorare. Confini da attraversare. 

In un contesto di riflessione più ampio sulla cultura e sulla fruizione dell’arte digitale urbana, 
strati cerca un legame tra processo creativo e piacere della percezione personale come 
argine alla proliferazione di format commerciali e standardizzati. Creatività inesplorate 
per gli appassionati e per gli spiriti curiosi, nuovi spazi per la festa e per la mente.
La rassegna sensoralia intende posizionarsi in una prospettiva che riprenda la ricerca 
di nuovi suoni e immagini che ci portino ad esplorare una narrazione e una visione 
contemporanea della musica elettronica e delle arti visive.
sensoralia 2014 al Macro Pelanda e al Brancaleone, presentera’ vari appuntamenti 
tra ottobre e novembre di live e dj set, di corrispondenze sensoriali e strade ancora da 
percorrere, di percezioni e ricordi, di interpretazioni e amnesie. 
Incontri  in cui rimanere sospesi e inoltrarsi in un immaginario ogni volta inedito ogni volta 
dal tramonto a notte fonda. 

durante lo svolgersi della rassegna verranno coinvolte anche altre organizzazioni romane 
che lavorano nell’ambito elettronico.

RoMaeuRoPa aLLa PeLanda e aL BRanCaLeone

sensoRaLIa  2014 a cura di stRatI
SUONI E NARRAZIONI

La Pelanda - ex Mattatoio – testaccio
Brancaleone
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alla ricerca di nuovi mondi
Programma tBa
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RoMaeuRoPa 360°

wILLIaM kentRIdGe a La PeRGoLa Con RoMaeuRoPa
InFoRMaZIone

dna MeMoRY
aPPena Fatto!

PRoVe aPeRte Con IL GIoCo deL Lotto
dIsPLaY - RoMaeuRoPa su skY

RoMaeuRoPa PLaYs on deeZeR
L'aPP dI RoMaeuRoPa

I netwoRk dI RoMaeuRoPa
oPIFICIo RoMaeuRoPa



torna il grande teatro internazionale a Firenze anche grazie alla stretta e intensa 
collaborazione con Romaeuropa Festival, a rinnovare la tradizione della grande Rassegna 
dei te atri stabili e poi dei Percorsi Internazionali dell’ente teatrale Italiano. 
dal 20 al 22 novembre william kentridge presenta un riallestimento di "ubu and the truth 
Commission", spettacolo del 1997 che contamina il capolavoro di Jarry con il drammatico 
fenomeno dell’apartheid. 
Questa apparizione è solo la prima tappa di un nuovo intensificarsi dell’attività 
internazionale che la Fondazione della Pergola intende portare avanti come irrinunciabile
direttrice del proprio agire. sarà questa tra l’altro la seconda apparizione di kentridge a 
Firenze nel volgere di due mesi: il 10 settembre una sua installazione sarà protagonista di 
un’opera del festival FirenzesuonaContremporanea preso il cortile del Museo del Bargello, 
anch’essa in collaborazione con la Pergola.

wILLIaM kentRIdGe

UBU AND THE TRUTH COMMISSION

20 - 22 novembre
teatro La Pergola - Firenze

spirito oscuro e sardonico, animazione spettacolare e inquietante, teatro di figura 
struggente e finemente dettagliato: questa è la quintessenza della collaborazione tra 
william kentridge e handspring Puppet Company. "ubu and the truth Commission" 
unisce pupazzi, performance di attori, musica, animazione e documentari di repertorio. 
Lo spettacolo si basa sia sull’archivio storico delle audizioni davanti alla “Commissione per 
la verità e la riconciliazione” del sudafrica (istituita nel 1996) che sul la figura drammatica 
di ubu Re, un buffone licenzioso creato da alfred Jarry.
In questa produzione Pa ubu rappresenta i numerosi strumenti di violenza dell’apartheid 
(poliziotti, assassini, spie e politici) per i quali la tortura, l’omicidio, il sesso e il cibo sono tutti 
elementi di un lordo appetito individuale. L’azione drammatica ruota attorno al racconto 
metaforico di un tradimento coniugale. La tragicomica interpretazione di Ma delle assenze 
notturne di Pa ci introduce nella devastante complessità dell’apartheid. 
e sono proprio i pupazzi della handspring Puppet Company che portano in scena le 
commoventi testimonianze rilasciate alla “Commissione per l a verità e la riconciliazione”.
L’ideazione e la regia sono di william kentridge, mentre Busi Zokufa e dawid Minnaar 
interpretano Ma e Pa ubu. "ubu and the truth Commission" ha debuttato a Johannesburg 
il 26 maggio 1997 e la successiva tournée internazionale ha toccato, oltre all’Italia, il 
Belgio, la Repubblica Ceca, la danimarca, la Franca, la Germania, i Paesi Bassi, la novergia, 
la svezia, la svizzera, il Regno unito e gli stati uniti.



ideato e diretto da william kentridge
scritto da Jane taylor

con i pupazzi di adrian kohler
produzione Fondazione teatro della Pergola in collaborazione con Romaeuropa Festival 2014
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IRIdICo

un progetto formativo di approfondimento dedicato alla danza contemporanea che 
quest’anno giunge alla sua quarta edizione. si basa sull’osservazione partecipata e si rivolge 
a un gruppo di quindici studenti provenienti dai corsi di laurea triennale e magistrale di 
spettacolo  della sapienza, università di Roma. Il gruppo impegnato nella visione degli 
spettacoli di danza del Romaeuropa Festival 2014 - divisi in moduli - è guidato nella stessa 
da Laura delfini con attività di prediscussion e postdiscussion. Le attività di prediscussion 
prevedono un approfondimento monografico dell’artista e dell’opera in programmazione 
attraverso documenti video, letture specifiche, incursioni in altre discipline. Le attività di 
postdiscussion incoraggiano l’espressione del punto di vista degli studenti sullo spettacolo 
in questione attraverso un talking condiviso. Il progetto per gli studenti costituisce credito 
formativo. 

INFORMAZIONE 
danZa PeR studentI

L’aLtRa danZa

un progetto di avvicinamento ai linguaggi della danza contemporanea pensato per gli allievi 
della scuola di Ballo del teatro dell’opera di Roma. I ragazzi, già iniziati allo studio della 
storia della danza e del balletto, saranno gradualmente accompagnati alla scoperta delle 
forme più recenti del linguaggio della coreografia nelle sue intersezioni e contaminazioni 
con altri linguaggi artistici, attraverso una lezione introduttiva sulla danza contemporanea 
d’autore e la visione di tre spettacoli del Romaeuropa Festival 2014. La visione degli 
spettacoli è preceduta da un incontro propedeutico con momenti monografici dedicati ai 
tre coreografi in questione e seguita da un incontro analitico di quanto visto. Il progetto è 
a cura di donatella Bertozzi.
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dna juniors 

a partire dal progetto VIta noVa di Virgilio sieni, si articola con dnajuniors, un piccolo 
percorso di avvicinamento alla danza contemporanea per ragazzi dai 10 ai 14 anni con 
la visione delle due proposte coreografiche per giovani interpreti di adriana Borriello e 
Virgilio sieni. Il progetto nasce dall’esigenza di formare una sensibilità per l’arte coreutica 
tra i più giovani. al percorso di visione dedicato agli studenti di alcune scuole medie del 
territorio si affianca un laboratorio pratico a cura di adriana Borriello,  per continuare il 
lavoro di trasmissione con i giovani danzatori del laboratorio VIta noVa Lazio. 

Info: promozione@romaeuropa.net

dna memorylab

La memoria della danza nella sua contemporaneità è un percorso in luoghi teatrali e non, 
in luoghi di nutrimento umano e artistico, per un approccio interdisciplinare alla danza 
contemporanea attraverso la memoria e il repertorio contemporaneo, con lo scopo 
di generare sguardi per il futuro, vivendo e comprendendo il presente. Il progetto è 
dedicato agli studenti di licei coreutici e artistici guidati in un percorso sulla trasmissione 
del gesto con “tacita Muta” di adriana Borriello, “Indigene” di Virgilio sieni; sulla genesi 
del movimento con “Mouvement sur Mouvement” di noé soulier; sull’esplorazione del 
concetto di repertorio contemporaneo con la presentazione dello storico solo di Raffaella 
Giordano, “Fiordalisi”.

Info: promozione@romaeuropa.net



dna pictures

nasce dalla collaborazione con Le officine Fotografiche Roma e dalla volontà condivisa 
di indagare la proposta coreografica degli artisti invitati a dna 2014 attraverso 
la fotografia. Il laboratorio fotografico a cura delle officine Fotografiche Roma si 
rivolge ad aspiranti fotografi di scena particolarmente attratti dal movimento o 
desiderosi di confrontarsi con questo difficile aspetto dello spettacolo dal vivo. a 
partire dagli esiti di questo laboratorio, con l’utilizzo degli scatti più significativi, sarà 
allestita negli spazi di officine Fotografiche Roma una mostra ispirata a  dna 2014. 

Info: promozione@romaeuropa.net

INFORMAZIONE 
danZa PeR studentI

dna visioni 

dall’incontro di diana damiani, Grazia Grosso, Chiara ossicini, ketty Russo e la Fondazione 
Romaeuropa, nasceva, in occasione della programmazione dna 2013, dnavisioni pensato 
per gli allievi delle scuole di danza. L’esito positivo della prima esperienza è stato il punto 
di partenza di una sperimentazione annuale con il progetto dnamovement nell’ambito 
di waiting for dna 2014 e l’arricchimento di questa seconda edizione. dopo una lezione 
introduttiva sulla programmazione della settimana di dna 2014 a cura di anna Lea 
antolini, le quattro insegnanti di danza guidano, ognuna il proprio gruppo, alla visione 
di una selezione di spettacoli della settimana di dna, per confluire tutti insieme in due 
giornate speciali, una pratica e una analitica con lo scopo di sensibilizzare lo sguardo e la 
reattività fisica degli allievi, alla creazione contemporanea. una maratona fisica con un 
laboratorio a otto mani per indagare le tematiche proposte da dna attraverso il proprio 
corpo e un incontro conclusivo per condividere l’esperienza fatta.
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ChoReoGRaPheRs todaY 

Choreographers today, giunto quest’anno alla seconda edizione, è il progetto 
pensato per il grande pubblico al quale si offre la possibilità di conoscere meglio 
alcuni coreografi ospiti del Romaeuropa Festival 2014 prima della prima nel foyer 
del teatro che li ospita. In tre appuntamenti, un’ora prima della prima, Rossella 
Battisti introduce il pubblico al linguaggio della danza di akram khan e Israel 
Galván, il 24 settembre presso l’auditorium Conciliazione, di hofesh shechter, il 
30 settembre presso il teatro argentina e a quello di dada Masilo, il 29 ottobre 
presso il teatro Brancaccio. 

Info: promozione@romaeuropa.net

dna words

dall’interesse e dalla viva partecipazione di alcuni dei nostri abbonati, storici e recenti, alle 
nostre attività promozionali, nasce l’idea di dare loro la parola. Coordinati da sergio Lo 
Gatto seguono tutti gli spettacoli di dna - a cui si affianca un percorso di formazione e 
informazione - regalandoci giornalmente un loro pensiero, una loro impressione sui social 
network. 

Info: promozione@romaeuropa.net

INFORMAZIONE 
danZa PeR GRande  PuBBLICo



dna movement#1 

”Caìda Libre” laboratory di e con sharon Fridman  

Il coreografo danzatore sharon Fridman presenta a dna non solo il lavoro “¿hasta dónde?” 
ma il progetto “Caìda Libre” che porta in scena la sera del 4 novembre  al teatro Vascello15 
danzatori volontari del territorio. In collaborazione con Valentina Marini, sabato primo 
novembre parte il laboratorio di sharon Fridman negli spazi del daF dance arts faculty. In 
due giorni i danzatori vengono introdotti nel linguaggio corporeo del coreografo spagnolo 
e messi in relazione con i sei danzatori della compagnia. 
La finalità è di creare un organismo unico ed osmotico. 

I danzatori interessati a partecipare al progetto possono inviare una mail a:
promozione@romaeuropa.net

INFORMAZIONE 
danZa PRatICa PeR danZatoRI
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dnamovement#2

“BaLLRooM” di Chiara Frigo

“BaLLRooM”, per giovani performer a cura di Chiara Frigo, intende riprodurre l’ambiente 
della sala da Ballo in uno spazio altro. un rettangolo di sedie incornicia la performance 
che s’ispira al mondo delle milonghe e al celebre film “Le Bal” di ettore scola: la sala da 
ballo come contenitore della memoria, dove confluiscono amori e passioni, sguardi e 
desideri. La performance prevede il coinvolgimento di alcuni spettatori che seduti accanto 
ai performer, formano coppie in cui “ l’altro” cambia continuamente senza distinzione di 
sesso. Il resto del pubblico è un testimone partecipe dei movimenti e dell’armonia delle 
danze. La tradizione dei balli di sala si arricchisce di elementi contemporanei e di richiami 
al mondo dello speed dating. 

da Lunedì 3 novembre a giovedì 6 novembre dalle 16.00 alle 18.00 
Carrozzerie not. 

Info: promozione@romaeuropa.net

INFORMAZIONE 
danZa PeR aMatoRI

dnamovement#2

“over 60” di silvia Gribaudi 

“oVeR 60”, per donne over 60 a cura di silvia Gribaudi è un progetto itinerante che trova la 
sua forza nel radicamento territoriale nel quale viene ospitato e nel rapporto di generosità 
e complicità che si instaura in breve tempo tra la coreografa e le partecipanti. Le donne 
diventano performer ed entrano in un progetto artistico che mette al centro il corpo e la 
libertà espressiva dell’identità femminile over 60. La performance, pur avvalendosi di un 
metodo ben preciso, costruisce la sua originalità grazie alle personalità delle partecipanti. 
Colori diversi, autentici e unici che interpretano il tempo e la bellezza, generano un 
progetto dal forte impatto sociale e senso di comunità. 

da lunedì 3 novembre a giovedì 6 novembre 
dalle 10.00 alle 12.00  | Carrozzerie n.o.t 

Info: promozione@romaeuropa.net

“BaLLRooM//oVeR 60” performance venerdì 7 novembre @Carrozzerie n.o.t



dnamemory è il progetto-percorso che in due giorni guida - attraverso la visione di 
quattro proposte coreografiche - alla scoperta di concetti come trasmissione del gesto, 
danza e memoria, generazioni passate e future. 
Il percorso che si articola in tre luoghi del Festival - l’opificio Romaeuropa, la Pelanda e 
il Piccolo eliseo - si muove a ritroso e inizia con le generazioni future, quelle del progetto 
VIta noVa per giovani interpreti, con due proposte coreografiche, quella di adriana 
Borriello con “tacita Muta” e di Virgilio sieni con "Indigene". 
La trasmissione del gesto, lascia spazio alla riflessione sul movimento di noé soulier con 
“Mouvement sur Mouvement” per approdare all’esplorazione del concetto di repertorio 
contemporaneo con la presentazione dello storico solo di Raffaella Giordano, “Fiordalisi”.

Il progetto VIta noVa ideato e curato da Virgilio sieni e prodotto dalla Biennale di Venezia 
è un percorso di formazione verso la creazione di un repertorio di danza contemporanea 
rivolto a giovani danzatori, di età compresa tra i 10 e i 13 anni. Il progetto si rivolge a 
tutto il territorio nazionale, allo scopo di favorire, in ogni Regione, lo sviluppo di una o più 
esperienze. Le Regioni coinvolte nel 2014 sono Lazio, Marche, Puglia, toscana, umbria e 
Veneto. 
dopo la presentazione, nell’ambito della Biennale danza di Venezia, parte del progetto 
giunge a Roma nell’ambito di dnamemory con due proposte per giovani interpreti, quella 
di adriana Borriello e quella di Virgilio sieni.

DNA MEMORY

dna MeMoRY
saBato

8 noV
saBato

8 noV
doM 

9 noV
doM 

9 noV

adRIana BoRRIeLLo / taCIta Muta
opificio Romaeuropa

17:00 21:00 21:00

VIRGILIo sIenI / IndIGene
La Pelanda - ex Mattatoio - testaccio

19:00

noé souLLIeR / MouVeMent suR MouVeMent
opificio Romaeuropa

17:00

RaFFaeLLa GIoRdano / FIoRdaLIsI
Piccolo eliseo Patroni Griffi

19:00
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APPENA FATTO!

Agenzia delle Dogane
e dei Monopoli

In CoLLaBoRaZIone Con In PaRtneRshIP Con

Il confronto diretto fra pubblico e artisti sullo spettacolo appena andato in scena. una serie 
di incontri - curati dalla Fondazione Romaeuropa e Rai Radio 3 in partnership con il Gioco 
del Lotto - con alcuni degli artisti in programma al Festival per scoprire i sensi nascosti, le 
forme espressive e le pratiche registiche della creazione contemporanea. 



Il Gioco del Lotto è partner dell’edizione 2014 del Il Romaeuropa Festival, rinnovando il 
suo storico legame con l’arte e la cultura. In occasione del Festival, Il Gioco del Lotto offrirà 
ai giovani under 30 la possibilità di partecipare gratuitamente alle prove generali di due 
spettacoli, scelti tra le compagnie più rappresentative della scena contemporanea italiana 
e internazionale.  Fin dalle sue origini Il Gioco del Lotto è stato legato all’arte e alla cultura 
e sono tanti gli esempi storici che testimoniano questo legame: nel seicento quando Papa 
Innocenzo XII autorizzò a riversare le entrate del gioco del Lotto per il completamento 
di Palazzo di Montecitorio oppure, nel settecento quando Papa Clemente XII decise di 
destinare i proventi del gioco alla costruzione di opere architettoniche di pubblica utilità, 
come la Fontana di trevi.  

In seguito lo storico legame tra Il Gioco del Lotto e i beni culturali si è definitivamente 
consolidato nel 1996 quando, con l’introduzione della seconda estrazione settimanale 
del mercoledì, una parte dei proventi derivanti dal gioco è stata destinata dal Ministero 
dell’economia e delle Finanze - attraverso l’amministrazione autonoma dei monopoli di 
stato al Ministero per i Beni e le attività Culturali per il recupero e la conservazione del 
patrimonio artistico, culturale e paesaggistico. Per questa ragione, oggi, il Gioco del Lotto 
lega il proprio nome alle più importanti istituzioni culturali e musicali con la volontà di 
continuare a offrire alla comunità iniziative destinate ad avvicinare la cultura al grande 
pubblico. 

Partecipa alle Prove aperte con il Gioco del Lotto di:

EMMA DANTE

ANAGOOR

PROVE APERTE CON IL GIOCO DEL LOTTO

Agenzia delle Dogane
e dei Monopoli
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DISPLAY 
RoMaeuRoPa su skY aRte hd

anche quest’anno Romaeuropa Festival apre a sky arte hd le quinte dei suoi spettacoli, 
rinnovando per il terzo anno un’importante partnership. Gli artisti avranno cosi l’occasione 
di oltrepassare i confini della scena teatrale, per offrirsi al pubblico ampio e variegato del 
canale televisivo che racconta le espressioni artistiche a 360°. sky arte hd dedicherà al 
Festival una serie di speciali esclusivi e momenti di approfondimento tra cui:

4 ritratti monografici su alcuni degli artisti più importanti del Festival
1 speciale di 25 minuti sul Romaeuropa Festival
1 speciale di 25 minuti su digital Life

segui il Romaeuropa Festival anche sui canali 120 e 400 di sky!



ROMAEUROPA PLAYS ON DEEZER

Romaeuropa Festival 2014 incontra deezer, il primo servizio mondiale per la musica in 
streaming disponibile in oltre 180 paesi con un catalogo che supera i 30 milioni di brani. una 
collaborazione nata nel segno di una nuova modalità di approccio all’ascolto musicale che 
trova proprio nelle nuove piattaforme virtuali dedicate allo sharing e allo streaming e nei 
social network il suo catalizzatore. Facilità e velocità di accesso e community stanno infatti 
ridefinendo il nostro rapporto con l’universo musicale offrendo più possibilità di fruizione 
delle opere discografiche. La musica determina oramai il mood delle nostre giornate, 
combacia perfettamente alla nostra sfera emotiva e diventa strumento di condivisione.
e’ per questo che il profilo deezer di Romaeuropa non si limiterà ad accogliere le playlist 
degli artisti musicali ospitati durante il festival, ma sarà anche un vero e proprio mezzo 
di narrazione di una parte delle opere performative. accanto alle immagini, i video, i testi 
Romaeuropa con deezer vuole raccontare il mood, le atmosfere, le fonti di ispirazione 
sonore di alcuni degli artisti ospitati, attraverso delle playlist dedicate. un altro strumento 
per avvicinarsi al festival e fare della sua “linfa vitale” la propria colonna sonora.

scarica gratis l'app di deezer e ascolta tutta la musica che vuoi!

http://bit.ly/refondeezer
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L'APP DI ROMAEUROPA

Cultura e tecnologia rappresentano due facce della stessa medaglia: l’una risponde alle 
esigenze di diffusione dell'altra. La scrittura era una tecnologia per trasmettere cultura, 
come lo sono stati in tempi più recenti la stampa, i grammofoni, le radio, il cinema, le tv e 
ora il web 2.0: crediamo quindi che sia innegabile l'esistenza di un rapporto simbiotico tra 
cultura e tecnologia.  L’ app Romaeuropa nasce in questo contesto. Il teatro da sempre 
ha al proprio centro il gesto, la genialità, il protagonismo dell'essere umano; oggi il web 
2.0, e ancor più le tecnologie mobile, seguono un percorso analogo. Gli utenti diventano 
protagonisti grazie a gesti che la “portabilità” rende sempre più abituali, come la condivisione 
di contenuti ovunque essi si trovino: le necessità degli utenti rappresentano le fondamenta 
sulle quali è stata sviluppata l'app Romaeuropa. dall'altro lato la creatività diventa una 
necessità primaria affinché un’applicazione abbia successo. In sintesi, crediamo che l’app 
Romaeuropa sia uno strumento perfetto per la nuova grammatica di comunicazione 
rappresentata dal web 2.0.

L' app Romaeuropa è stata una delle 3 finaliste del concorso organizzato da sMau: 
“Mob app awards 4 Consumer @ Bologna 2014”, categoria Media e Intrattenimento.



NETWORk 
Le RetI dI RoMaeuRoPa

theatRon
enGaGInG | new | audIenCes

nelle parole di Bertolt Brecht “un teatro senza un pubblico non ha un senso”, riconosciamo 
tutti l’importante ruolo che il teatro riveste e ha sempre rivestito nelle nostre vite, unito 
alla sua capacita di esplorare e sviluppare nuove e creative forme di coinvolgimento della 
società civile. Processi di integrazione del pubblico che consentano al teatro e alla cultura 
di continuare a stabilire quali siano la loro essenza e il loro dovere: affermarsi come cuore 
pulsante della nostra società europea. 
negli ultimi due anni, la Fondazione Romaeuropa e altre 11 organizzazioni internazionali 
si sono strette intorno a questa mission grazie a theatron, un progetto quinquennale 
supportato dall’unione europea nell’ambito del Programma Cultura.
Per implementare obiettivi cosi ambiziosi, il network theatron si e prefisso un ricco 
programma di lavoro che vede collaborazioni artistiche tra i partner (circuitazioni, 
adattamenti, coproduzioni e residenze), attivita di coinvolgimento del pubblico (ricerche 
sul pubblico, CRM, marketing e nuovi media, didattica) e attività che promuovano la 
costruzione di collaborazioni di lungo termine (pubblicazioni, conferenze, curricula).  I 
partner ufficiali di theatron,  per quanto numerosi altri teatri associati da tutta europa 
partecipino alle attività del network, sono i seguenti:

odense teater, denmark - Fondazione Romaeuropa, Italy - théâtre de Gennevilliers, France - 
sadler’s wells, united kingdom - staatsschauspiel dresden, Germany - divadlo archa theatre, 
Czech Republic - uppsala stadsteater, sweden - aalborg teater, denmark - Freie universität Berlin 
(IkM ), Germany - sheffield theatres, united kingdom - hellerau dresden, Germany - aarhus teater, 
denmark

Con IL suPPoRto deL PRoGRaMMa 
CuLtuRa deLL’unIone euRoPea
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NETWORk 
Le RetI dI RoMaeuRoPa

teMPs d’IMaGes
PRoGetto dI PIattaFoRMa neLL’aMBIto dI CReatIVe euRoPe 

Basato su un tema – la convergenza tra l’immagine in movimento e le performing arts – 
temps d’Images propone un nuovo fronte di collaborazione che prevede molteplici attività 
tra cui una coproduzione annuale condivisa tra tutti i partner, progetti di laboratori 
e residenze creative sotto forma di Cantieri, lo sviluppo di un progetto multimediale 
all’intersezione tra cinema, teatro e serie televisive. La proposta presentata prevede 
uno sviluppo triennale e la creazione di un partenariato composto da oltre 10 membri 
provenienti da 10 paesi.

104, Paris France - aRte, la télévision culturelle franco-allemande - tanzhaus nrw, düsseldorf  
Germany - trafó, Budapest hungary - Fondazione Romaeuropa, Rome Italy - duplacena, Lisbon 
Portugal -   Colectiv a, France - Cluj, Romania - eurokaz, Zagreb Croatia



NETWORk 
Le RetI dI RoMaeuRoPa

Réseau VaRèse

Creato nel 1999, il Réseau Varèse conta 23 partner in 16 diversi paesi europei.

dal 2000 al 2011, con il supporto del Programma Cultura 2000 prima e del Programma 
Cultura della Commissione europea poi, il Réseau Varèse ha sostenuto 60 progetti, 22 
show musicali (opera, musica teatrale e danza) e 38 concerti (recital, musica da camera, 
perfomance sinfoniche e corali).
Questi 60 progetti, presentati dai membri del Réseau Varèse, hanno dato vita a 240 eventi 
e 500 performance pubbliche.
a questi numeri si aggiungono i 70 compositori, di 25 nazionalità diverse, che hanno potuto 
beneficiare dell'assistenza del Réseau Varèse durante questi anni. attraverso le scelte e 
le azioni dei suoi membri, il Réseau Varèse ha potuto partecipare in prima persona alla 
creazione di 65 nuove opere.

I membri del Réseau Varèse
t&M-Paris, Festival Musica (strasburgo), Ircam (Parigi), ars Musica (Bruxelles), 
kunstFestspiele herrenhausen (hannover), MaerzMusik/Berliner Festspiele 
(Berlino), Casa da Música (oporto), Gulbenkian Foundation (Lisbona), Musicadhoy 
(Madrid), Fondazione Romaeuropa (Roma), Milano Musica (Milano), onassis Cultural 
Centre (atene), southbank Centre (Londra), huddersfield Contemporary Music 
Festival, Musica nova (helsinki), arena Festival (Riga), Gaida Festival (Vilnius), nYYd 
Festival (tallinn), holland Festival (amsterdam), warsaw autumn, salzburg Biennale, 
wien Modern (Vienna), ultima Festival (oslo).
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OPIFICIO ROMAEUROPA

Con il suo spazio aperto e luminoso, l’opificio Romaeuropa sede della Fondazione 
Romaeuropa è una struttura in grado di rappresentare il confronto fra le nuove culture 
digitali e l’interazione tra forme diverse di creazione e comunicazione audio-visuale – dall’arte 
contemporanea alle più recenti produzioni delle performing e digital arts. Composto da spazi 
modulari e perfetto connubio di qualità estetica e pregio funzionale, la struttura consente la 
presentazione di performance e proiezioni, incontri, conferenze, eventi, workshop, riprese 
cinematografiche, set fotografici, spazi di coworking.  Immerso nella storica cornice del 
quartiere ostiense, l’opificio è articolato su due livelli ed è in grado di ospitare circa 100 
persone a platea e 300 in piedi.

uno spazio aperto, che favorisca l’accesso e la partecipazione del pubblico, offrendo incroci 
di esperienze artistiche e declinando l’immaginario di Romaeuropa in un luogo dal forte 
sapore contemporaneo. La struttura dispone di uno spazio multifunzione completamente 
oscurabile di circa 200 mq con predisposizione di schermo di proiezione, proiettore e 
sound, completa di regia audio video e possibilità di utilizzo servizi e cucina per logistica.

Per informazioni e contatti:
Claudia Cottrer | c.cottrer@romaeuropa.net | tel. 0645553063





RoMaeuRoPa

DIGITAL LIFE 2014
>> PLAY
IN MOSTRA A

LA PELANDA - EX MATTATOIO - TESTACCIO

8 OTTOBRE - 30 NOVEMBRE
In CoLLaBoRaZIone Con

Le  FResnoY
studIo natIonaL des aRts ConteMPoRaIns



aRtIFICIeL | aLeXandRe BuRton
IMPACTS 

Installazione 2012 al PhI Center in collaborazione con dhC/aRt 
collaboratori steve klec (tesla coils), samuel st-aubin (electronics) | artificiel.org/impacts 

Con IL sosteGno dI In CoLLaBoRaZIone Con

Impacts si presenta come una serie di sculture composte da una lastra di vetro e da una 
bobina tesla sospese sul soffitto del luogo espositivo. Per attivare e sperimentare i diversi 
aspetti di questa installazione visiva e sonora i visitatori sono invitati ad approssimarsi 
alle sculture. Questa prossimità provoca dei fasci energetici luminosi a intensità variabile 
generati dalle bobine e  una successione di creazioni ritmiche determinate dall’impatto dei 
raggi sulla lastra di vetro.
Impacts è un’opera che ci invita a riflettere sulla potenza e pericolosità della forze 
elettromagnetiche, mettendo tuttavia l’accento sulla bellezza sublime e il potenziale 
ritmico che viene espresso attraverso l’interazione con lo spettatore.

alexandre Burton è un compositore e artista digitale. I suoi lavori sono presentati sia in 
ambito musicale che in quello espositivo. Il suo interesse per le nuove tecnologie deriva 
dalla volontà di rivelare nuove forme espressive attraverso processi digitali. Mettendo in 
forte contatto l’hardware e il software, il suo lavoro artistico è il risultato del tentativo 
di pensare oltre il media, un luogo dove suono, immagini e processi possano coabitare e 
dialogare l’uno con l’altro. ha esposto a Lille3000, Mutek, Via (Francia), exit (Maubeuge), 
sesc (san Paolo).
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andRé & MICheL déCosteRd
CYCLOïD-E

Con IL sosteGno dI

Installazione cinetica e sonora | codact.ch/fr/cyclo.html#txt

Cyloïd-e è un pendolo composto da segmenti di tubi metallici dotati di speaker che 
riproducono i suoni in base ai movimenti rotatori.  
un equilibrio perfetto è determinato dagli scambi energetici tra i segmenti; le traiettorie 
sono sorprendentemente naturali ed armoniose, una vera e propria coreografia cinematica. 
attraverso la sua affascinante e ipnotica danza, Cycloïd-e delinea nello spazio orbite 
sonore creando un’opera cinetica e polifonica unica, vicina all’idea del «balletto cosmico» 
a cui il fisico Johannes kepler si riferisce nel suo teorema della «La musica delle sfere» nel 
1619.

sotto il nome di Cod.aCt, andré e Michel décosterd associano le loro competenze, il 
primo come musicista, compositore e il secondo come architetto e artista visivo. Insieme 
sviluppano un lavoro artistico che si declina sotto la forma di performances e di installazione 
interattive. all’origine della loro ricerca c’è la riflessione  sul linguaggio sonoro e cinetico e 
della loro possibili ed infinite interazioni. tra i vari premi internazionali  Prix ars electronica 
- distinction award 2010,  Grand Prize 14th Japan Media arts Festival 2010 (lien),  Prix 
CYneaRt 2010,  Premio transitio_MX 04 - honorary Mention award 2011.



VeaCesLaV dRuta
BALANçOIRE 

Installazione sonora interattiva  
produzione Le Fresnoy - studio national des arts Contemporains 
veaceslavdruta.wordpress.com

Con IL ContRIButo dI Con IL PatRoCInIo dI

Lo spettatore è invitato a improvvisare una partitura musicale sulla base di armonie 
precomposte, frasi che possono essere combinate in modo casuale. Lo strumento che 
riproduce la musica è un’altalena appesa a due grandi ruote meccaniche. Le grandi ruote 
muovendosi, fanno vibrare una serie di corde di chitarra che iniziano a riprodurre armonie. 
e’ lo spettatore che dondolando sull’altalena fa “suonare” lo strano strumento a metà tra 
un gioco per bambini ed un complesso macchinario tecnologico . Il tono dipende dal peso 
dello spettatore mentre il volume dalla velocità dell’oscillazione. un’opera sonora, quella 
di Veaceslav druta, capace di mettere in relazione l’aspetto ludico ed interattivo dell’arte 
digitale in un dialogo continuo con oggetti provenienti dalla cultura tradizionale. 

nel 1998, Veaceslav druta termina gli studi all’university of arts di Chisinau, (Moldavia) 
dal 2002 al 2005 è in residenza a Le Fresnoy-studio national des arts Contemporains,  dal 
2004 al 2006 fa parte del programma di ricerca del école nationale supérieure des Beaux-
arts, Parigi, Francia tra le mostre piu importanti nel 2009 whispered dances, Jozsa Gallery, 
Bruxelles e la mostra - Galérie de l’ecluse n° 10, La Collancelle, Francia. nel 2012 partecipa 
all’esposizione collettiva - nuit blanche en salle obscure  al Palais de tokyo, Parigi.
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L’opera è composta da un antico telaio capace di riprodurre suoni e luci determinati 
dall’utilizzo dello stesso da parte di uno spettatore. Il telaio è un oggetto di un grande valore 
storico culturale per paesi come la Francia e l’Inghilterra di cui rappresenta la passata 
industria manifatturiera. I suoni e le luci magicamente prodotte dal fluido movimento dei 
fili, evocano non solo il passato industriale, ma sentimenti e suggestioni legate alla storia 
personale di ognuno di noi. 

kingsley ng è nato a hong kong nel 1980 e si è trasferito in Canada nel 1994, si è laureato 
presso l’università Ryerson ( Canada) nel 2003 la residenza a Le Fresnoy - studio national 
des arts Contemporains ( Francia ) espone con i rinomati artisti alain Fleischer , andrea 
Cera , atau tanaka e Gary hill. nel 2005 kingsley ng ottiene il master in science in advanced 
design sostenibile presso l’università di edimburgo ( Regno unito ) . Il lavoro di kingsley 
ng è stato esposto nelle rassegne e nei musei più importanti della scena internazionale 
come l’IRCaM - Centro Pompidou nel 2006, hong kong Museum of art ( 2009), -europe 
expo Pavilion in shanghai ( 2010) oltre alla residenza artistica presso la Cité Internationale 
des arts di Parigi nel 2010. 

kInGsLeY nG
Metier à tisser MUsical

Installazione sonora interattiva
Produzione Le Fresnoy - studio national des arts Contemporains | www.kingsleyng.com 

Courtesy osage Gallery, hong kong Foto courtesy dell'artista, 
Le Fresnoy-studio national des arts Contemporains e osage Gallery

Con IL ContRIButo dI Con IL PatRoCInIo dI



LéonoRe MeRCIeR
le DaMassaMa

Installazione sonora interattiva
Produzione Le Fresnoy - studio national des arts Contemporains

Con IL ContRIButo dI Con IL PatRoCInIo dI

La damassama è un anfiteatro di campane tibetane, un’installazione sonora che trasforma 
lo spettatore in un direttore d’orchestra.  I gesti dello spettatore, mediante l’uso di 
sensori, fanno suonare le campane dando la possibilità di creare una composizione sonora 
personalizzata. L’esperienza sonora vissuta richiama ad un ascolto attento del suono 
riprodotto. semplici ascoltatori, diventiamo strumentisti e creatori dell’universo sonoro. 
durante l’intervento, le vibrazioni penetrano nel corpo invitandoci all’ascolto di una realtà 
spirituale di qui noi stessi siamo gli autori.

dopo essersi diplomata al Conservatorio in pianoforte, una laurea in cinematografia alla 
sorbona di Parigi, Léonore Mercier si avvicina alle nuove tecnologie ed approda la  Fresnoy 
– studio national des arts Contemporains dove si diploma con una produzione “La 
damassama” altamente tecnologica ma allo stesso tempo legata alla musica e per la sua 
mise en scene anche al cinema. Le sue opere sono state esposte in tutto il mondo, hong 
kong, Parigi, Londra, Berna, Giappone, Canada.
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ZahRa PoonawaLa
tUtti

Installazione sonora interattiva 
Produzione Le Fresnoy - studio national des arts Contemporains

zahrapoonawala.org

Con IL ContRIButo dI Con IL PatRoCInIo dI

L’opera restituisce un’esperienza dinamica di ascolto basandosi sul movimento.  
L’installazione è caratterizzata da un muro di speaker fissi che riproducono un suono di 
sottofondo con volumi e suoni diversi  per ogni singolo elemento e da una serie di diffusori 
mobili “solisti” che reagiscono al movimento dello spettatore. Lo spettatore muovendosi 
nello spazio fa reagire gli speaker mobili creando una diversa spazializzazione  del paesaggio 
sonoro. La musica è stata registrata da un ensemble di musica da camera diretta da Gaëtan 
Gromer su proposta dello stesso artista che si ispira anche all’opera di Giacinto scelsi.  
avvicinarsi significa ascoltare ma anche suscitare una risposta differenziata. Il movimento 
non interrompe la continuità visiva e sonora ma modifica gli equilibri e le prospettive.

Zahra Poonawala si forma nel gruppo di lavoro hors Formats presso la scuola delle arti 
decorative di strasburgo per poi approdare nel 2012 al Fresnoy - studio national des 
arts Contemporains. si appassiona alle nuove tecnologie e crea “tutti” la sua prima opera 
interattiva. In passato ha sempre cercato di armonizzare la dimensione plastica a quella di 
musicista attraverso il video, installazioni sonore e performance con le sue opere “Bouquet 
Final”, “L’orchestre décomposé”, “Public adress system”, tutte opere presentate nelle più 
importanti manifestazioni europee



L’immagine nasce dal movimento delle lettere, un film unicamente tipografico. 
Il suono è acustico e viene prodotto da dei carillon (108). ad ogni carattere corrisponde 
una nota musicale. In questo modo si formano delle parole e delle frasi sullo schermo 
accompagnate da suoni, un’orchestrazione aleatoria. L’insieme dell’installazione è pilotata 
attraverso l’utilizzo dell’informatica, allo stesso tempo banca dati e consolle di comandi.  
Il tema che tratta heewon Lee è concreto, quasi documentaristico, quello dei bambini 
abbandonati o orfani , un tema sociale. L’artista riflette su quanto poco spazio viene dedicato 
loro e desidera attraverso questo lavoro  aprire una finestra, uno spazio di visibilità. Ridare 
loro un luogo per esprimersi nel nostro quotidiano

heewon Lee è nata nel 1978 nella Corea del sud. Lavora e vive a Parigi.
si è formata a  seul per poi trasferirsi in Francia nel 2002 dove ha frequentato L’ecole 
national superieure d’art di nancy prima e per concludere la sua specializzazione presso 
Le Fresnoy.  heewon Lee è un’artista multimediale che sviluppa la sua pratica attraverso 
l’incontro fra il video, l’architettura, il design, il suono e le istallazioni. 

heewon Lee
108

Installazione sonora e video 
Produzione Le Fresnoy - studio national des arts Contemporains 
Co-produzione khiasma 2010 | heewonlee.com

Con IL ContRIButo dI Con IL PatRoCInIo dI
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alzando lo sguardo verso l’alto vediamo undici raggi laser verde che corrono paralleli.
L' opera di Pietro Pirelli, costruita dall'ingegnere Gianpietro Grossi, è composta da corde di 
luce tese tra gli estremi di uno spazio architettonico. Le estremità dello spazio diventano 
tavola armonica e cassa di risonanza di un grande strumento musicale che si suona 
alzando le braccia e volgendo lo sguardo verso il cielo. un lungo pendolo scende da un 
punto invisibile e nella sua oscillazione lambisce, con un plettro di plexiglass,  i fasci di luce 
generando una melodia infinita. Il pubblico può  azionare il pendolo e mettersi a osservare 
come esso generi un divenire coerente di giochi di luce e di suono.

Pietro Pirelli, compositore e performer tra i fondatori di aGon, coniuga in modo originale 
ed innovativo suono, visione e spazi architettonici.  tra i luoghi dei suoi lavori: Living theatre 
di new York, Parco nord, triennale e Fondazione Mudima a Milano; Luminale Frankfurt, 
Festival dei due Mondi di spoleto, museo MaGa di Gallarate, Biennale di Venezia, [en]
counters-powerPLaY a Mumbai (India), haein art Project in sud Corea. ultimamente ha 
realizzato una grande installazione in occasione di arte Fiera Bologna 2014.

PIetRo PIReLLI - GIanPIentRo GRossI
ARPA DI LUCE 

Installazione interattiva/stumento musicale e performance multisensoriale
di Pietro Pirelli, Gianpietro Grossi e Francesco Murano

Software a cura di davide tiso e antonello Raggi, aGon, Milano
Foto © Jacopo Manghi



La serie Babel sono una rivisitazione ottimistica della storia della torre di Babele, 
teorizzando che il moltiplicarsi dei linguaggi, invece di ottenere come risultato la 
dispersione delle civiltà , diviene una fonte di serena bellezza: la poesia della variazione.
La poesia di Russell edson, "sogno l’uomo",  spezzata parola per parola viene riprodotta  
dagli speaker posizionati su una verticale elicoidale generando un coro polifonico. 

sound artista e compositore, douglas henderson è nato nel 1960 a Baltimora, Maryland. 
ha studiato composizione e teoria con Milton Babbitt, Paul Lansky, e J.k. Randall. nel 1991 
ha conseguito il dottorato in Composizione presso la Princeton university, dopo la laurea 
in composizione presso il Bard College nel 1982. Recentemente ha diretto il dipartimento 
di sound arts presso la school of the Museum of Fine arts di Boston, e ha tenuto corsi di 
composizione elettroacustica, audio multicanale e registrazione.

douGLas hendeRson
BaBel V

Installazione sonora vetroresina, acciaio inox, legno, altoparlanti 
7 min canale 16 audio. loop 110cm x 90cm x 285cm
Courtesy Galerie Mario Mazzoli / douglashenderson.org
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Le opere di donato Piccolo interagiscono con diverse discipline scientifiche ed umanistiche. 
La sua arte si propone di modificare le forze della fisica ed interagire con la natura che 
le ha generate. La sua arte indaga fenomeni naturali, fisici e biologici attraverso disegni 
progettuali, installazioni tecnologiche e meccaniche. Particolarmente noto per la sua 
ricerca su fenomeni atmosferici come uragani, tornadi, tempeste e sistemi “di reversibilità” 
visiva come le chiama l’artista, ovvero l’artista sforza la comprensione oltre i dati che le 
diverse scienze ci offrono. 

I lavori di donato Piccolo sono stati esposti in numerose gallerie e istituzioni nazionali e 
internazionali. tra le sue principali mostre ricordiamo: Macro Museo Roma 2014, Mario 
Mazzoli Galerie, berlino, 2014, Fondation Francès, senlis (Francia) 2013, huyndai Beyond 
Museum, seoul 2013, Museum Biedermann, donauschingen (Germania) 2012, Musma 
Museo, Matera, 2012, Georg-kolbe Museum, Berlino, 2013, 54ma Biennale di Venezia, 
Padiglione Italia, Venezia, 2011.

donato PICCoLo
NUOVa PrODUZiONe

nuova produzione. Intervento site specific.
Courtesy Galerie Mario Mazzoli coproduzione Fondazione Romaeuropa e artista

galeriemazzoli.com/italiano/piccolo 
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stefania Lo Giudice responsabile produzione Romaeuropa Festival
anna Lea antolini responsabile Promozione Danza Italiana e DNA
Luca storari produzione tecnica
alfredo sebastiano produzione tecnica

daniele spanò consulente artistico Digital Life
agnese nepa segreteria di produzione

Marketing e Sviluppo 
Claudia Cottrer

Comunicazione e Vendite
alessandro Gambino responsabile
david aprea comunicazione
eleonora Colizzi comunicazione 
Lara Mastrantonio responsabile rapporti con il pubblico 
Francesca Franzero box office

Ufficio stampa 
Francesca Venuto responsabile
Matteo antonaci

Pubbliche relazioni
Camilla andreani

Information technology, fotografo 
Piero tauro

Consulenza fiscale e amministrativa 
Gianluca Galotti 

Consulente del lavoro 
studio associato di Carmela La Pica e Valeria Zancla 
 
Fondazione Romaeuropa arte e Cultura
Via dei Magazzini Generali 20/A - 00154 Roma
+39 06 45553000 - romaeuropa.net



Hanno reso possibile il Romaeuropa Festival 2014 e Digital Life 2014 - Play
dario Franceschini Ministro per i Beni e le Attività Culturali e del Turismo
Francesca Barracciu Sottosegretario Ministero per i Beni e le Attività Culturali e del Turismo
nicola Zingaretti Presidente Regione Lazio
Riccardo Carpino Commissario Straordinario Provincia di Roma
Ignazio Marino Sindaco di Roma Capitale 
emmanuele F. M. emanuele Presidente Fondazione Roma

andrea Marcucci Presidente VII Commissione Senato della Repubblica 
salvo nastasi Direttore Generale per lo Spettacolo dal Vivo, 
Ministero per i Beni e le Attività Culturali  e del Turismo
Lidia Ravera Assessore alla Cultura della Regione Lazio
eugenio Patanè Presidente Commissione Cultura, Sport e Spettacolo - Consiglio Regionale Lazio
Michela di Biase Presidente Commissione VI Cultura, Politiche Giovanili e Lavoro Roma Capitale
Maria Cristina selloni Direttore Assessorato alla Cultura Roma Capitale
Lorenzo tagliavanti Vice Presidente Camera di Commercio Roma
Gennaro schettino Direttore Public Affair e Comunicazione Gtech

Per la passione e il sostegno alle varie fasi dei nostri progetti, un particolare ringraziamento a:
Marino sinibaldi Presidente del Teatro di Roma
antonio Calbi Direttore del Teatro di Roma
alessandro Longobardi Direttore Teatro Brancaccio
Giovanna Melandri Presidente MAxxI - Museo nazionale delle Arti del xxI Secolo
domenico arcuri Amministratore Delegato Invitalia
sergio scarpellini Presidente Gruppo Scarpellini

Desideriamo esprimere il nostro ringraziamento per la complicità artistica che ha permesso di 
realizzare tanti progetti comuni: Juan Maria alzina de aguilar, anouk aspisi, Federica Bianchi, 
Fabio Biondi, Giovanna alberta Campitelli, tina Cannavacciuolo, Cristian Carrara, 
Renato Criscuolo, Marco Ciuti, onofrio Cutaia, Giampaolo d'andrea, diana damiani, 
eric de Chassey, Bas ernst, Guido Fabiani, alessia Fuduli, sabrina Florio, Carlo Fuortes, 
antoine Gindt, Grazia Grosso, Marco Iannuzzi, Manuela kustermann, salvatore Lacagnina, 
Johanne Larivière–tieri, Benita Lipps, Rodriguez Lopez-Ros, Michele Luminati, andrea nanni, 
Valentina Marini, Massimo Monaci, Chiara ossicini, Claudio Parisi Presicce, Margherita Parrilla, 
eric Pigent, Roberto Pisoni, daniela Renosto, albino Ruberti, ketty Russo, Rosa scapin, 
Lars seeberg, eric tallon, Federica tellini, Valerio toniolo, nathalia trébik, Lucia urciuoli, 
Valentina Valentini, dino Vannini, Mauro Zanda, Gianfranco Zicarelli

Comitato Scientifico Digital Life 2014 – Play:
Monique Veaute Presidente Fondazione Romaeuropa, alain Fleischer Direttore Le Fresnoy, 
Pascale Pronnier Responsabile Programmazione Artistica Le Fresnoy 
Fabrizio Grifasi Direttore Fondazione Romaeuropa, daniele spanò Consulente artistico
Francesca Manica Responsabile Progetti Speciali Fondazione Romaeuropa

Desideriamo esprimere il nostro ringraziamento ai musei gallerie e istituti che hanno reso possibile la 
presentazione di alcune opere a Digital Life 2014 – Play e in particolare:
Le Fresnoy – Studio National des Arts Contemporains, MACRO – Museo d’Arte Contemporanea 
Roma, Galerie Mario Mazzoli, Osage Gallery Hong kong

Testi Luca del Fra e Matteo antonaci, Testi DNA2014 anna Lea antolini
Progetto grafico a cura dell'ufficio Comunicazione e Vendite della Fondazione Romaeuropa
Stampa arti Grafiche agostini
La campagna di comunicazione del Romaeuropa Festival 2014  è ideata e realizzata da 
Gregorio Pampinella in collaborazione con lo staff della Fondazione Romaeuropa
Foto in copertina Barbara oizmud

RINGRAZIAMENTI E CREDITS
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I LUOGHI DEL FESTIVAL

aCCadeMIa dI FRanCIa a RoMa - VILLa MedICI
Viale della trinità dei Monti, 1

audItoRIuM ConCILIaZIone
Via della Conciliazione, 4

BRanCaLeone
Via Levanna 11

CaRRoZZeRIe n.o.t
Via Panfilo Castaldi, 28/a

IstItuto sVIZZeRo
Via Ludovisi, 48

La PeLanda - eX MattatoIo
Piazza orazio Giustiniani, 4

oPIFICIo RoMaeuRoPa
Via dei Magazzini Generali, 20/a

PICCoLo eLIseo PatRonI GRIFFI
Via nazionale, 183

teatRo aRGentIna
Largo di torre argentina, 52

teatRo eLIseo
Via nazionale, 183

teatRo VasCeLLo
Via Giacinto Carini, 78

teatRo BRanCaCCIo
Via Merulana, 244

teatRo deLL’oRoLoGIo
Via dei Filippini, 17/a

waRehouse
Via sambuca Pistoiese - c/o via salaria 1021



ROMAEUROPA.NET 

IL PROGRAMMA PUò SUBIRE VARIAZIONI. 
INFO E AGGIORNAMENTI SU ROMAEUROPA.NET

PARTECIPA, COMMENTA E CONDIVIDI SU 
TWITTER E FACEBOOk - #REF14




