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14-15.11 
Балет Монте-Карло
Спектакль «Посвящение Нижинскому»
Театр-фестиваль «Балтийский дом» 

14.11
Богдан Королек. 
«Что осталось от Ballets russes?
Наследие Ballets Russes 
в зеркале современной хореографии»
СПбГУ 

17.11 
Открытая интеллектуальная игра 
«В круге Дягилевом. Кто есть кто»
Севкабель Порт 

17-18.11 
Международная научная конференция 
«Наследие «Русских сезонов». XXI век»
Музей театрального и музыкального искусства 

20.11 
Павел Гершензон. «Пробуждение «Весны»:
«Весна священная» от Вацлава Нижинского до 
Матса Эка»
Школа Masters

22.11.19-8.01.20 
Выставка «Дягилев. P.S. 10 лет спустя»
Музей театрального и музыкального искусства 

22.11
Вечер одноактных балетов: 
«Свадебка». Театр «Провинциальные танцы» 
«Весна священная». Ériu Dance Company
ТЮЗ им. А.А. Брянцева 

X МЕЖДУНАРОДНЫЙ ФЕСТИВАЛЬ ИСКУССТВ
ДЯГИЛЕВ. P.S
2019

23.11
Мастер-класс хореографа 
Брендана де Галли, Ирландия
Центр современного танца Beybey Ballet - Кластер 
«Арт-Муза»

26.11 
Наталья Осипова. Pure Dance
Sadler’s Wells Theatre
БДТ им. Г.А. Товстоногова 

27.11 
Спектакль «Идиот»
Сабуро Тешигавара, труппа KARAS
Встреча артистов со зрителем после спектакля
ТЮЗ им А.А. Брянцева

28 ноября 
Драма-опера-балет «Кармен»
Паблик-ток с Павлом Каплевичем 
и Максимом Диденко
Театр-фестиваль «Балтийский дом»

1.12 
Матс Эк и Ана Лагуна. Memory
Балеты «Топор» и «Память», 
фильм «Старуха и дверь»
Детский театр танца Бориса Эйфмана 
(Введенская ул., 3)

Xth International Festival of Arts 
Diaghilev. P.S.
2019

14&15.11
Les Ballets de Monte-Carlo 
Nijinsky program
Baltic House Theatre

14.11
Bogdan Koroliok 
“What is left from Ballets russes?
Ballets russes’s heritage 
in contemporary choreography”
St Petersburg State University

17.11
Art-quiz “Diaghilev’s surroundings. Who is who?”
The first open intellectual game of ‘Diaghilev.P.S.’ 
Festival
Sevkabel Port

17-18.11
International conference 
“Legacy of Ballets russes. The 21st Century”
Museum of Theatre and Music

20.11
Pavel Gershenzon. “The Awakening of “Spring”:
The Rite of Spring from Vaslav Nijinsky 
to Mats Ek”
School Masters

22.11.19-8.01.20
Exhibition “DIAGHILEV. P.S. 10 YEARS LATER”
Museum of Theatre and Music

22.11
ONE-ACT BALLET EVENING
LES NOCES by Provincial Dances Theatre
RITE OF SPRING by Ériu Dance Company
Theatre for Young Spectators

23.11
Master class of choreography by Breandán de Gallaí
Center of Contemporary Dance Beybey Ballet – 
‘Art Muse’ Cluster

26.11
Natalia Osipova
Pure Dance
Sadler’s Wells Theatre
Bolshoi Drama Theatre

27.11
The Idiot by Saburo Teshigawara
KARAS, Japan
Theatre for Young Spectators

28.11
KARMEN. DRAMA-OPERA-BALLET
Baltic House Theatre

1.12
‘MATS EK AND ANA LAGUNA. MEMORY’
Triple bill program: “Axe”, “Memory”, 
film “Old and Door”
Boris Eifman Dance Theatre



Уважаемые друзья!
Рада приветствовать участ-

ников, организаторов и гостей 
X Международного фестиваля 
искусств «Дягилев. P.S.».

Ваш яркий форум за десять 
лет своей работы не только 
занял видное место в череде 
культурных мероприятий на-
шей страны, но и стал событи-
ем международного уровня, ко-
торое укрепляет гуманитарные 
связи России с иностранными 
государствами.

В этом году программа ме-
роприятия посвящена талант-
ливому танцовщику, ведущему 
участнику Ballets Russes Сергея 
Дягилева — Вацлаву Нижин-
скому. Глубоко символично, что 
в проекте примет участие Ба-
лет Монте-Карло, где когда-то 
этот вид сценического искусства 
и начал развиваться благодаря усилиям Сергея 
Дягилева. 

Из года в год афиша вашего фестиваля укра-
шена именами прославленных хореографических 
и музыкальных коллективов России и зарубежья. 
Благодаря отточенной технике и великолепной 
пластике танцоров, блистательному вокалу и 
виртуозно исполняемым мелодиям, их выступле-
ния неизменно сопровождает зрительский успех. 
Не будет преувеличением сказать, что вы служи-
те высокому делу сохранения и приумножения 
отечественного культурного наследия, которое 
мы сможем достойно передать будущим поколе-
ниям.

Сердечно желаю фестивалю процветания, 
участникам — успешных номеров, а гостям —  
незабываемых впечатлений!

Dear Friends,
It is a great pleasure for me to 

extend a very warm welcome to all 
the participants, guests and organ-
izers of the 10th International Fes-
tival of Arts Diaghilev P.S.  

During the 10 years that the 
Festival has been in action, this 
impressive forum has not only 
come to occupy a significant place 
in the cultural life of our country, 
but it has also become an event on 
an international scale, helping to 
strengthen humanitarian ties be-
tween Russia and other countries.  

The Festival’s 2019 programme 
is dedicated to that outstanding 
dancer, and leading figure in Sergei 
Diaghilev’s Ballets Russes, Vaslav 
Nijinsky. It is highly symbolic that 
this year the programme includes 
the Monte Carlo Ballet Company, 

where dance among the performing 
arts took an extraordinary leap forward, thanks to the 
efforts and inspiration of Sergei Diaghilev.

Year after year, the posters for this Festival are 
emblazoned with the names of celebrated dance and 
music companies from Russia and abroad. Thanks to 
dancers’ refined techniques and exquisite beauty of 
movement, as well as fabulous virtuoso execution 
by a vast range of musicians, Festival performances 
never fail to win acclaim from the audience. It would 
not be an exaggeration to say that you, Diaghilev P.S., 
carry out the noble mission of preserving and enrich-
ing the Russian cultural heritage which we will be able 
to pass on to future generations.  

And so I would like to express my heartfelt wishes: 
prosperity to the Festival, successful performances to 
its participants, and a memorable experience to all its 
guests!

Алла Манилова 
Статс-секретарь — заместитель Министра культуры 

Российской Федерации

Alla Manilova 
State Secretary – Deputy Minister of Culture
of the Russian Federation

Дорогие друзья!
Рад приветствовать участни-

ков и гостей X Международно-
го фестиваля искусств «Дяги-
лев. P.S.»! 

Творчество и подвижниче-
ский труд выдающегося деяте-
ля российской культуры Сергея 
Павловича Дягилева неразрыв-
но связаны с Санкт-Петербургом. 
Сегодня дело Дягилева про-
должает учрежденный в на-
шем городе Фестиваль –  
одно из знаковых событий в 
мире культуры. 

Ежегодно собирая звезд ба-
лета из многих стран, открывая 
новые имена, Фестиваль «Дяги-
лев. P.S.» отдает дань великому 
импресарио, служит развитию 
международного сотрудниче-
ства, укрепляет имидж Санкт-
Петербурга – ведущего культур-
ного центра европейского и мирового значения. 

В этом году Фестиваль отмечает не только 
свой первый юбилей, но и 110-летие знаменитых 
дягилевских «Русских сезонов». В его программе –  
спектакли с участием выдающихся мастеров  
сцены Европы и Азии.

Уверен, долгожданное событие вновь подарит 
радость встречи с прекрасным петербуржцам и 
нашим гостям, станет настоящим подарком в Год 
театра.

Желаю всем незабываемых впечатлений, 
творческих успехов и свершений!

Dear Friends!
I am pleased to welcome all 

the participants and guests of the 
10th International Festival of Arts 
‘Diaghilev P.S.’!

Sergei Diaghilev’s creative work 
and selfless contribution to art 
were inextricably connected with 
St. Petersburg. Today the legacy of 
this outstanding cultural figure is 
continued by this Festival, found-
ed in our city – truly a landmark 
event in the world of culture.      

In annually bringing ballet stars 
from different countries and intro-
ducing new names, the Festival 
‘Diaghilev P.S.’ upholds and pays 
tribute to the legacy of the great 
impresario by promoting interna-
tional cooperation and reinforcing 
the reputation of St. Petersburg as 
a leading cultural centre of Euro-

pean and global significance.
This year the Festival celebrates not only its own 

10th anniversary but also the 110th anniversary 
of Diaghilev’s famous Russian Seasons. The pro-
gramme of the Festival includes productions featur-
ing distinguished masters of the stage from across 
Europe and Asia.

There is no doubt that this highly anticipated 
event will once again bring the citizens and guests 
of St Petersburg the joy of encountering true art, 
and will become a real gift in this ‘Year of Theatre 
in Russia’.   

I would like to wish everyone a most memora-
ble experience, creative success, and great achieve-
ment!

Александр Беглов
Губернатор Санкт-Петербурга

Alexander Beglov 
Governor of St. Petersburg   



В 2009 году вместе со всем 
культурным сообществом Мо-
нако мы отметили столетие 
«Русских балетов». Мы сочли 
своим долгом преподнести са-
мый «удивительный» оммаж 
этому феномену, дабы сохра-
нить верность знаменитому 
наказу Дягилева. Более года 
Балет Монте-Карло удивлял 
публику целой серией проник-
нутых творческим духом меро-
приятий.

Десять лет спустя Балет 
Монте-Карло вновь окрылен 
тем же праздничным духом, 
участвуя в Дягилевском фе-
стивале. Мы знаем, что здесь 
танец воспринимается по-
особенному, и тем больше для 
нас честь представить зрите-
лям фестиваля нашу программу 
«Посвящение Нижинскому».

Четыре балета, составляющие эту программу, 
представляют собой недавние премьеры, отсы-
лающие к произведениям Нижинского как автора 
либо как исполнителя. Мы приглашаем вас погру-
зиться во вселенную гениального артиста, вместе 
с нами оживить это уникальное наследие... И уви-
деть, что на его основе создали мы.

In 2009, along with the whole 
cultural community of Monaco, we 
celebrated the centenary of the Bal-
lets Russes.  At that time we held it 
as our watchword that we should 
create the most ‘surprising’ hom-
age to Diaghilev’s original company 
that we could, in order to remain 
faithful to his famous ‘Étonne-moi’ 
demand. And for more than a year 
the Monte-Carlo Ballet did indeed 
surprised its public by offering a se-
ries of events full of creative esprit 
and élan.

 Ten years later the Monte-Carlo 
Ballet again feels this festive spirit, 
taking part in the ‘Diaghilev. P.S.’ 
Festival. We know that dance is ap-
preciated differently here, and we 
are especially honored to present 
its audiences our Nijinsky Program. 

The four ballets which form this 
programme are recent premières, 

each referring to Nijinsky’s creations either as chore-
ographer or as performer. An artist so full of genius, 
we invite you to immerse yourself in his world, to join 
us in making his extraordinary heritage live again … 
and to see what we have done with it.  

Жан-Кристоф Майо
Хореограф

Директор Балета Монте-Карло

Jean-Christophe Maillot 
Choreographer Director
Monte-Carlo Ballet

Десятилетний юбилей Между-
народного фестиваля «Дягилев 
P.S.» – прекрасный повод дать вы-
сокую оценку его художественной 
программе.  Вдохновленный Сер-
геем Дягилевым, этот форум про-
должает привлекать выдающиеся 
балетные труппы со всего мира. Я 
с удовольствием вспоминаю наше 
тесное сотрудничество и разви-
тие поистине творческой дружбы 
между Фестивалем и Гамбургским  
балетом.

В 2009 году мы открыли пер-
вый сезон Фестиваля тремя ба-
летами, куда вошла моя версия 
«Павильона Армиды», премьеру 
которого Дягилев показал в Пари-
же в 1909. 

В 2012-м Гамбургский балет 
снова приехал на Фестиваль «Дя-
гилев P.S.». Организаторы сделали 
впечатляющий акцент на моей 
деятельности в качестве хорео-
графа и коллекционера предме-
тов искусства, связанных с Нижинским. Труппа 
исполнила мой балет «Дама с камелиями», а к 
гала-программе из фрагментов моих произведе-
ний разных лет присоединились Национальный 
молодежный балет и студенты балетной школы 
в Гамбурге. Музей театрального и музыкального 
искусства организовал замечательную выставку, 
отразившую мои многолетние исследования твор-
чества Сергея Дягилева и Вацлава Нижинского. 
Именно этот великий артист вдохновил меня на 
создание коллекции, где он предстает не только 
как харизматичный танцовщик, но и как художник, 
философ, человек.  И, наконец, в 2012 году я по-
лучил приз фестиваля «Удиви меня!» – эту честь я 
разделил с такими разными художниками как Бо-
рис Эйфман, Матс Эк и Теодор Курентзис. 

Как член Почетного комитета Фестиваля «Дяги-
лев P.S.» хочу пожелать ему прекрасного юбилей-
ного сезона. Поскольку мне по-настоящему близ-
ки идеи этого фестиваля, я уверен, что в будущем 
у нас будет возможность продемонстрировать 
общность наших устремлений спектаклями Гам-
бургского балета в Петербурге. 

The 10th anniversary of the 
Diaghilev. P.S. Festival provides a 
welcome opportunity to express my 
heartfelt appreciation for its artistic 
agenda. Inspired by the vision of 
Serge Diaghilev the festival continues 
to attract great artists and dance 
companies from all over the world. 
It is a pleasure to remember our 
close collaboration and truly artistic 
friendship between the Hamburg 
Ballet and Diaghilev. P.S. 

In 2009, I took my company to 
Petersburg to pay tribute to the 
centenary of the Ballets Russes. 
We opened the first Festival season 
presenting a triple bill program that 
included my own version of “Le Pavillon 
d’Armide”, premiered by Diaghilev in 
Paris in 1909. 

When the Hamburg Ballet returned 
to the Diaghilev. P.S. Festival in 2012, 
there was an impressive focus on my 

work as a choreographer and as a collector of Nijinsky-
related works of art. The company performed my 
ballet “Lady of the Camellias”, and a gala program with 
excerpts from my works that included performances of 
the Hamburg-based National Youth Ballet and students 
of Hamburg Ballet School. The Museum of Theatre and 
Music presented a major exhibition that reflected my 
continuous research about Serge Diaghilev and Vaslav 
Nijinsky. He inspired my collection that represents not 
only the charismatic dancer, but also the artist, the 
philosopher, the man. Finally, I received the festival’s 
award “Etonne-moi!” in 2012 – an honour I am most 
happy to share with such diverse artists as Boris 
Eifman, Mats Ek and Teodor Currentzis. 

As a member of the “Diaghilev. P.S.” Honorary 
Committee, I wish the festival a rewarding anniversary 
season. Sensing a close connection to the festival’s 
ideals, I am confident that there will be opportunities 
in the future to demonstrate our common goals with 
further performances of the Hamburg Ballet in St. 
Petersburg.

Джон Ноймайер 
Директор и главный хореограф 

Гамбургского балета 

John Neumeier
Director and Сhief choreographer 
of Hamburg Ballet
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Дорогие друзья!
Поздравляю X Международ-

ный фестиваль искусств «Дяги-
лев. P.S.» с первым юбилеем!

Уже десять лет этот Фести-
валь с «лица необщим выра-
женьем» несет свою просвети-
тельскую миссию.

Помимо самых актуальных 
премьер балетного мира Фести-
валь знакомит петербуржцев с 
явлениями, которые уже стали 
классикой XX века. Значимой 
составляющей концепции Фе-
стиваля является музейный 
акцент: научные конференции, 
международные выставочные 
проекты, публикации неиздан-
ных рукописей.

Первые выставки Фестиваля в 2009 году – «Та-
нец» и «Георг Кольбе. Рисунки голубой тушью» – 
состоялись в стенах Государственного Эрмитажа.

Желаю Фестиваля долголетия, вдохновения и 
побольше интересных участников!

Михаил Пиотровский
Генеральный директор 

Государственного Эрмитажа

Mikhail Piotrovsky
General Director 
of the State Hermitage

Нашему Фестивалю «Дягилев. 
P.S.» — 10 лет! Это было увлека-
тельное путешествие во времена и 
смыслы хореографии XIX – XXI ве-
ков. Мы пытались представить зри-
телям наш взгляд на ее ценности 
и эстетическое многообразие. Мы 
дали возможность проследить, как 
менялся хореографический язык 
от гармоничных балетов-феерий 
Мариуса Петипа через неокласси-
ку Джона Ноймайера к острым и 
напряженным опусам неистовых 
Татьяны Багановой и Уэйна МакГре-
гора.

Спектакли Марты Грэм, Мориса 
Бежара, Анжелена Прельжокажа, 
Алексея Ратманского, Иржи Ки-
лиана, Сиди Ларби Шеркауи, Матса 
Эка, Акрам Хана — более 50 трупп мира предъяви-
ли петербуржцам свое мастерство. И это — выбор 
Фестиваля, иногда, может быть, и спорный, но фе-
стивальное искусство не может и не должно быть 
бесспорным.

Я благодарю отважную команду Фестиваля, 
Правительство города за неизменную финансовую 
поддержку, спонсоров и меценатов, прошагавших с 
нами эти трудные и счастливые десять лет.

Наталья Метелица
Художественный руководитель 

Международного фестиваля искусств
 «Дягилев. P.S.»

Natalia Metelitsa 
Artistic Director  
The International Festival of Arts 
Diaghilev. P.S
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Dear Friends,
It gives me great pleasure to 

congratulate the International 
Festival of Arts Diaghilev P.S. on its 
10th anniversary. 

For the past decade this 
Festival, which takes a unique and 
provocative stance towards new 
art, has successfully carried out its 
educational mission.

Apart from the presenting 
some of the most significant 
recent premières in the world of 
ballet, the Festival has introduced 
the citizens of St Petersburg to 
artistic phenomena which have 
already become 20st century 
classics.  The inclusion of museum-

based elements in its programme has always been 
an essential component of the Festival’s concept, 
whether they be academic conferences, international 
exhibition projects, or the publishing of previously 
unpublished manuscripts. The first Festival 
exhibitions, in 2009 – Dance and Georg Kolbe. Blue 
Ink Drawings – opened at the State Hermitage.   

So I would like to wish the Festival great 
longevity, powerful inspiration, and many wonderful 
participants, both now and in the future.

This year our Festival Diaghilev.P.S. 
celebrates its 10th anniversary. This 
has been an exciting exploration of the 
times and meanings of choreography 
of the 19th – 21st centuries. We have 
made every effort to introduce the 
audience to our view of the values 
and aesthetic diversity of dance. We 
have provided the opportunity to 
follow the changes of the language of 
choreography from the harmonious 
fantasy ballets by Marius Petipa 
through the neoclassical works of John 
Neumeier to the poignant and intense 
pieces by the fierce Tatiana Baganova 
and Wayne McGregor. 

Productions by Martha Graham, 
Maurice Béjart, Angelin Preljocaj, 
Alexei Ratmansky, Jiří Kylián, Sidi 

Larbi Cherkaoui, Mats Ek, Akram Khan — more than 50 
companies from many different countries of the world 
presented their skills to the St. Petersburg audience. This 
is the choice of the Festival which sometimes might be 
disputable, but festival art can not and should not be 
indisputable.

I would like to extend my heartfelt thanks to the 
courageous team of the Festival, the Government of St. 
Petersburg for their unfailing financial support, and the 
patrons of the arts, who have supported us during those 
challenging, but rewarding ten years.  



Балет Монте-Карло
ПОСВЯЩЕНИЕ НИЖИНСКОМУ

Дафнис и Хлоя
Жан-Кристоф Майо

Неужели я влюбился в сон?
Йерун Вербрюгген

Видение розы
Марко Гёке

Петрушка
Йохан Ингер

Продолжительность: 2 ч. 35 мин., 
включая 2 антракта

14 и 15 ноября | 19.00 | Театр-фестиваль «Балтийский дом»
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NIJINSKY PROGRAM

Daphnis et Chloé
Jean-Christophe Maillot 

Aimai-je un rêve?
Jeroen Verbruggen

Le Spectre de la rose
Marco Goecke

Petrushka
Johan Inger

Duration 2.35 h with 2 intermissions

14&15 November | 19.00 | Baltic House Theatre-Festival
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Will the Ballets Russes ever grow stale? It seems 
unlikely. Despite the many tributes to the company 
and the new productions that draw on its repertoire, 
the Ballets Russes is an iconic and endless source of 
inspiration for artists of all backgrounds. By drawing 
on the most talented performers of the 20th century 
and producing tours that featured unforgettable pre-
mieres, Diaghilev turned dance into an international 
art form infused with unprecedented contemporary 
flair. The grandfather of dance as we know it today, 
he also came up with the unique structure and op-
erating methods used by itinerant ballet companies 
such as the Ballets de Monte-Carlo. 

The star-studded list of artists who were shaped 
by the Ballets Russes is endless: Balanchine, Stravin-
sky, Picasso, Cocteau, Coco Chanel… A spectacu-
lar stable of the greatest names the world has ever 
known. But one creative star shines brighter than all 
the rest: Nijinsky. This low-profile genius is an intrigu-
ing personality. Nobody has entirely uncovered the 
secret to who he really was, and still today, his shad-
owy ambiguity continues to inspire choreographers 
around the world. 

We are delighted to present four ballets this 
evening, all recent works and productions that are in 
some way linked back to Nijinsky. Daphnis and Chloe, 
Le Spectre de la Rose and Petrushka are three pieces 
by Michel Fokine performed by Nijinsky, while Aimai-
je un reve ? inspired by the first verses of The After-
noon of a Faun, refers to the famous ballet choreo-
graphed by Nijinsky that definitely catapulted him to 
fame. Tonight, the choreographers, dancers and mu-
sicians are thrilled to invite you to follow with them a 
part of this legacy.

Jean-Christophe Maillot
Choregraphe-Directeur des Ballets de Monte-Carlo

Утратят ли Ballets Russes когда-либо свою 
актуальность? Маловероятно. Множество по-
священий «Русским балетам», новых постановок, 
основанных на их репертуаре, — Ballets Russes 
остается культовым и бездонным источником 
вдохновения для художников самых разных жан-
ров. Дягилев привлек самых талантливых ис-
полнителей XX века, гастроли «Русского балета» 
славились незабываемыми премьерами, — так 
Дягилев превратил балет в искусство междуна-
родное по форме, вобравшее в себя весь дух со-
временности. Отец балета, каким мы знаем его 
сегодня, Дягилев также изобрел уникальную 
структуру и методы работы, коими и по сей день 
пользуются гастролирующие труппы, такие как 
Балет Монте-Карло.  

Звездный список артистов и художников, ко-
торых сформировали Ballets Russes, бесконечен: 
Баланчин, Стравинский, Пикассо, Кокто, Коко 
Шанель… Внушительный состав из величайших 
имен мировой культуры. Но одна звезда сияет 
ярче остальных — Нижинский, скромный гений, 
интригующая личность. Никто так и не смог до 
конца разгадать, кем же он был на самом деле. 
И сегодня его неоднозначность и загадочность 
вдохновляют хореографов по всему миру. 

Мы рады представить гостям фестиваля че-
тыре балета — недавние премьеры, так или ина-
че связанные с именем Нижинского. «Дафнис и 
Хлоя», «Видение розы» и «Петрушка» — три бале-
та Михаила Фокина с Нижинским в главной пар-
тии, и балет под названием «Неужели я влюбил-
ся в сон?» — по первой строфе эклоги Малларме 
«Послеполуденный отдых фавна» — обращение к 
знаменитому хореографическому опусу Нижин-
ского, принесшему своему создателю славу. 

Жан-Крстоф Майо
Хореограф и директор Балета Монте-Карло
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Дафнис и Хлоя
Хореография: Жан-Кристоф Майо
Музыка: Морис Равель
Сценография: Эрнест Пиньо-Эрнест

Свет: Доминик Дрилло
Видео: Эрнест Пиньо-Эрнест, Матье Стефани
 
Костюмы: Жером Каплан
Возобновление: Бернис Коппитер

Длительность: 31 мин.
Премьера: 1 апреля 2010. Форум Гримальди, Монако

В этом балете, хрупком и невероятно нежном, 
Жан-Кристоф Майо сознательно уходит от замыс-
ла Лонга и Равеля, вместо этого сосредоточиваясь 
на эротизме. Двое подростков, вздрагивающих от 
малейшего прикосновения, позволяют хореографу 
исследовать молодую любовь – голод, который 
можно преодолеть, только полностью насытив-
шись. 

Дафнис и Хлоя напоминают нам о значении 
близости в нашей собственной жизни,  подчерки-
вая способность Жан-Кристофа Майо выискивать 
повседневные жесты, свойственные всем нам. 
Его глубокое понимание инстинктов и импульсов, 
нами движущих, обжигает нас воспоминаниями 
наших собственных первых романов. Дафнис и 
Хлоя не одни в этом мире, им не придется справ-
ляться с любовными переживаниями самостоя-
тельно, ведь вторая пара любовников — Доркон и 
Ликэнион — приведет их к постижению страсти и 
удовлетворению желаний. 

На протяжении всего балета художественное 
присутствие Эрнеста Пиньо-Эрнеста ощущается в 
событиях жизни двух юных влюбленных. Худож-
ник уже не раз создавал декорации для Майо, но 
на этот раз впервые обратился к технике рисунка, 
карандашными штрихами подчеркивая линию бе-
дра, изгиб шеи, взмах руки. 

Daphnis et Chloé
Choreography: Jean-Christophe Maillot
Music: Maurice Ravel 
Set design: Ernest Pignon-Ernest                  

Lighting: Dominique Drillot
Video: Ernest Pignon-Ernest, Mathieu Stéphanie  

Costumes: Jérôme Kaplan
Revival: Bernice Coppieters

Duration: 31 min.
Premiere: 1 April 2010. The Grimaldi Forum Monaco

In this ballet steeped in fragility and impossible 
caresses, Jean-Christophe Maillot distances himself 
from the intentions of Longus and Ravel, focussing 
instead on bodily eroticism. Through two teenagers 
who tremble at the slightest touch, the choreogra-
pher explores young love, a hunger that remains frus-
trated until it is sated.

Daphnis and Chloé evoke our own relationship 
with intimacy and highlight Jean-Christophe Maillot’s 
ability to pluck out the everyday gestures that we 
all share. His indepth understanding of the instincts 
and compulsions that stir us conjure up the burning 
memories of our own first relationships. Daphnis and 
Chloé are not alone, and will not have to struggle with 
the pains of love by themselves. Dorcon and Lycénion 
lead them towards an understanding of their passion 
and the satisfying of their desires.

Throughout the ballet, Ernest Pignon-Ernest’s 
presence can be felt in the two young lovers’ experi-
ence. Having worked on several set designs for Jean-
Christophe Maillot, this is the first time the artist has 
turned to drawing, using strokes of his pencil to em-
phasise the curve of a hip, the arch of a neck, the 
flutter of a hand.
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«В этом балете я хотел оживить воспоминания 
нашей юности, эмоции, которые так нас пугали, но 
в то же время позволяли чувствовать себя непогре-
шимыми. Балет исследует растущее желание – ис-
точник ужаса и влечения – удовлетворение которо-
го переходит в одержимость».    

Жан-Кристоф Майо

«����������������������������������������������������For this ballet, I wanted to evoke our teenage memo-
ries, the emotions that so terrified us, while simultane-
ously making us feel infallible. The ballet explores emerg-
ing desire, a source of both terror and fascination, the 
consummation of which becomes an obsession.»

Jean-Christophe Maillot
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Неужели я влюбился 
в сон?
Хореография: Йерун Вербрюгген
Музыка: Клод Дебюсси
Костюмы: Шарли Ле Минду
Свет: Фабиана Пиккьоли

Длительность: 12 мин. 
Премьера: 8 декабря 2018. Опера Монте-Карло

Для своего опуса Йерун Вербрюгген выбрал 
иное название, в отличие от множества прочих 
обращений к сюжету «Послеполуденного отдыха 
Фавна». В качестве названия хореограф использо-
вал первую строку из поэмы Малларме «Неужели 
я влюбился в сон?», тем самым подчеркнув интро-
спективный характер своего балета, наряду с тра-
диционной для сюжета репрезентацией животно-
го начала.

Хотя красной нитью в балете сохраняется тема 
эротизма, эта версия «Фавна» отходит от замысла, 
выраженного в оригинале.  В противовес канони-
ческому «Фавну» Ballets Russes, демонстрировав-
шему бесстыдную похоть присущую этому стран-
ному существу, Йерун Вербрюгген исследует 
вопросы сексуальной самоидентификации.

Чего по-настоящему желает наше тело? По ка-
ким неизведанным ощущениям тоскует? 

В новой версии балета нет нимф. В процессе 
работы над постановкой Вербрюгген создал роли, 
которые могут исполняться как девушками, так и 
молодыми людьми. «Неужели я влюбился в сон?» –  
интимный дуэт, встреча фавна и человека.

Сходство балета Вербрюггена с оригиналом – 
главным образом в костюмах, созданных в сотруд-
ничестве с дизайнером Шарли Ле Минду. 

Как во сне, ничто в этом балете не является по-
настоящему осязаемым; декорации создают зыб-
кую реальность, туманную атмосферу, полнящую-
ся вопросом хореографа: «Кто же этот Фавн и чего 
он от меня хочет…». 

Aimai-je un reve ?
Choreography: Jeroen Verbruggen
Music: Claude Debussy
Costumes: Charlie Le Mindu
Lighting: Fabiana Piccioli

Duration: 12 min.
Premiere: December 8, 2018. Monte-Carlo Opera House

Jeroen Verbruggen purposefully gave his piece a 
different title from the countless other tributes to Af-
ternoon of a Faun. The choreographer chose one of 
the first lines from Mallarme’s famous poem, Aimai-je 
un reve ? in order to highlight the introspective as-
pect of this ballet alongside the bestiality it is gener-
ally associated with. 

This version of ‘Faun’ strays from the lines of 
thought present in the original, although the core 
theme remains that of eroticism. Where the Ballets 
Russes’ iconic ballet dealt with the unapologetic lust 
inherent to this hybrid creature, Jeroen Verbruggen 
examines questions and doubts related to sexual 
identity. What is our sexual identity? What does our 
body truly desire, and what unknown experiences 
does it yearn for? This fresh take on the concept of 
a single gender led the choreographer to remove the 
nymphs, a feature of the original that provided too 
obvious an answer. In working on this production, 
Verbruggen created roles that could be played by 
girls and boys interchangeably. Aimai-je un rêve ? is 
an intimate duet in which a faun and a person meet.

The ballet retains similarities with the original 
Faun, notably in the costumes designed in collabo-
ration with stylist Charlie Le Mindu. Like a waking 
dream, nothing in this ballet is truly tangible, with the 
set design creating an atmosphere of foggy reality, a 
misty platform for the choreographer’s questioning: 
“Who is this faun, and what does it want with me...”.
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Видение розы
Хореография: Марко Гёке
Музыка: Карл Мария фон Вебер
Сценография: Марко Гёке
Художественный консультант: Надя Кадель
Костюмы: Михаэла Спрингер
Свет: Удо Хаберленд

Длительность: 24 мин. 
Премьера: 14 июля 2009. 
Террасы Казино Монте-Карло 

Балет Михаила Фокина «Видение розы» стал 
знаменитым сразу после премьеры в Монте-Карло 
в 1911 году.  В основу балета легло стихотворение 
Теофиля Готье: «Гляди, гляди, я призрак розы, то-
бою сорванной на бал» (Перевод И. Лихачева). Это 
история девушки, только что вернувшейся с пер-
вого в жизни бала. Когда она засыпает с розой в 
руке, ей снится призрак розы: он входит в комнату 
через окно, танцует с девушкой и исчезает неза-
долго до ее пробуждения…  

В отличие от Мориса Бежара, в 1979 году соз-
давшего пародийную версию этого балета, Марко 
Гёке подошел к произведению Фокина со всей се-
рьезностью. Он добавил шесть второстепенных 
персонажей-призраков к основной паре, а также 
дополнил оригинальную музыкальную партитуру 
пьесой Карла Марии фон Вебера «Повелитель ду-
хов». Марко Гёке предлагает исполнителю главной 
партии образ Призрака, во многом отличающийся 
от первоначальной версии. Хотя соло включает в 
себя множество прыжков, они не отличаются высо-
той или размахом. Балет Марко Гёке не назовешь 
панегириком романтизму. Хореография здесь не-
редко подчеркивает мощь и напряженность, при 
этом избегая натурализма. Гёке нашел уникальный 
способ работы с пор-де-бра, подобрав новые дви-
жения и комбинации для рук. Подобно Фокину, 
Гёке тоже изменил отношения между мужскими 
и женскими ролями, чтобы обрести новый баланс 
между ними. 

Хотя Призрак остается главным действующим 
лицом в балете Гёке, героиню здесь отличает боль-
шая независимость и мощная трактовка образа.

Надя Кадел, драматург-консультант

Le Spectre de la rose
Choreography: Marco Goecke
Music: Karl Maria Von Weber
Scenography: Marco Goecke
Artistic Advisor: Nadja Kadel
Costumes: Michaela Springer
Lighting: Udo Haberland

Duration: 24 min
Premiere: July 14, 2009. 
Terrasses du Casino de Monte-Carlo

From its first performance in Monte-Carlo in 
1911, Mikhail Fokine’s ‘Le Spectre de la Rose’ made a 
name for itself. The ballet was inspired by Théophile 
Gautier’s verse — ‘I am the spirit of a rose you wore at 
the ball yesterday’. It is the story of a young girl who 
has just come back from a ball. Falling asleep with a 
rose in her hands, she dreams of the spirit of the rose, 
who appears by jumping through her window, dances 
with her and disappears before she wakes up...

Unlike Maurice Béjart, who created a parody 
based on the original ballet in 1979, Marco Goecke’s 
approach is deeply serious. He has added six sup-
porting spirits to the principal couple and a second 
piece of music by Carl Maria von Weber, “The Master 
of the Spirits” to the original one. Marco Goecke has 
given the principal dancer the chance to embody a 
Spirit who differs from the original version in many 
ways. Although the solo includes various jumps, they 
are neither high nor wide. Marco Goecke’s ballet is 
anything but a eulogy of romanticism. His chore-
ography often emphasises power and intensity, so 
avoiding any impression of naturalism. Using differ-
ent methods, the choreographer has found a unique 
way of developing the port de bras. Like Fokine in his 
time, Goecke has also changed the relationship be-
tween the masculine and feminine roles to find a new 
balance. Even though the Spirit is still the principal 
character in Goecke’s ballet, the feminine role shows 
great independence and is powerfully interpreted.

Nadja Kadel, Dramaturgy Consultant
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Петрушка
Хореография: Йохан Ингер
по мотивам балета Михаила Фокина 
и Александра Бенуа
Ассистент хореографа: Кристоф Доцци
Музыка: Игорь Стравинский
Драматург: Грегор Акуна Пол
Сценография: Курт Аллен Уилмер 
Костюмы: Сальвадор Матеу Андухар
Свет: Фабиана Пиккьоли

Продолжительность: 36 мин.
Премьера: 8 декабря 2018. Опера Монте-Карло

Петрушка – кукла, игрушка в руках фокусника, 
который заставляет ее плясать и прыгать на глазах 
у изумленной публики во время больших народ-
ных гуляний. Петрушка – тело без души, танцую-
щее по приказу Хозяина. 

Стравинский и Бенуа выбрали местом действия 
балета Санкт-Петербург, а временем – 1830 год. 
События разворачиваются на карнавале посреди 
большой ярмарки. 

Стравинский и Бенуа стремились показать 
душу «слабака»: он сражается в гуще толпы за 
недостижимую любовь Балерины, противостоит 
жестокому «господину» и Арапу, а также бунтует 
против публики, которую вынужден развлекать и 
потешать.  

Йохан Ингер приглашает нас в современный, 
неизменно противоречивый Мир Моды, где куклы 
становятся Манекенами, а Фокусник – известным 
международным гуру. Здесь мы сталкиваемся с 
невероятным балаганом тщеславия. 

Решив перенести «Петрушку» в мир своей эсте-
тики, Йохан Ингер рассматривает этот классиче-
ский балет сквозь призму современности и акту-
альности, добавляя необходимую дозу критики 
и размышлений о мире потребления, в котором 
культ молодости без всяких колебаний или эмоций 
сбрасывает со счетов предыдущие поколения. 

Petrushka
Choreography: Johan Inger 
after Michel Fokine, Alexandre Benois
Assistant of the choreographer: Christophe Dozzi
Music: Igor Stravinsky
Dramaturge: Gregor Acuna Pohl
Scenography: Curt Allen Wilmer 
Costumes: Salvador Mateu Andujar
Lighting: Fabiana Piccioli

Duration: 36 min
Premiere: December 8, 2018. Monte-Carlo Opera House

Petrushka is a doll, a toy in the hands of a magi-
cian that makes it dance and jump, in front of eve-
ryone’s amazed gaze, in a great popular and bizarre 
event. Petrushka is a soulless body that dances along 
his Master’s voice.

Stravinsky and Benois placed their story in St. Pe-
tersburg in 1830, during its carnival, in the middle of 
a great folk fair.

Stravinsky and Benois wanted to present the soul 
of that ‘wimp’, who fights in the midst of the mass for 
the impossible love of the Ballerina, against the op-
pression of his ‘master’, against the Moor and against 
the pressure of the public that he hopes to entertain 
and make laugh.

Johan Inger takes us to the current and always 
controversial World of Fashion, where dolls become 
Mannequins, the Magician becomes an international 
fashion and mass guru, the protagonists and consum-
ers of an incredible circus of vanities.

Johan Inger with the intention of bringing this 
story to his aesthetic and narrative world, review this 
classic in a present and contemporary way providing 
the necessary dose of criticism and reflection on the 
world of consumerism, where praise of the youth dis-
cards previous generations without further consid-
eration nor emotions.
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«В моей версии этого балета, Петрушка – ма-
некен из витрины, которого с определенной це-
лью оживляет модный дизайнер. После того, как 
Петрушкой попользовались, он оказывается в 
куче других уже ненужных манекенов. Петрушка 
стремится понять смысл своей жизни, а потом 
встречает Балерину. В нем вспыхивают чувства к 
Балерине, но сама она влюблена в Арапа, а тот не 
потерпит соперника. Мне кажется очень важной 
противоречивая мысль о том, что в поисках цели 
своего существования Петрушка остается с раз-
битым сердцем. Такие трагедии происходили века-
ми – происходят они и сейчас, когда этого меньше 
всего ждешь».  

Йохан Ингер

“In my version of this ballet, Petrushka is a window 
mannequin brought to life with identity and a purpose 
by a fashion designer. Once used and stripped from his 
temporary function, he is thrown away into a pile of other 
used mannequins and battles to understand his destiny, 
until he meets the Ballerina. He madly falls in love with 
her but the ballerina herself is in love with the Moor, who 
will not accept any competition for the Ballerina. The idea 
that Petrushka’s life purpose would only lead to a broken 
heart is the controversial point of this story that I am 
questioning: a tragedy that occurred since centuries and 
keeps arising when least expected.”

Johan Inger 
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Monte Carlo Ballet 
Company

1909 marks the beginning of a strong presence of 
choreographic art in Monaco. Serge de Diaghilev presents 
his Russian Ballet in Paris for the first time. They set up 
in Monte-Carlo which becomes their creative workshop 
for the next two decades. Since the Principality, Diaghi-
lev has reformed ballet in his time in all its forms. Upon 
his death in 1929, the company was dissolved. Several 
personalities and choreographers revived it under vari-
ous names but it disappeared completely in 1951. 

In 1985, the Monte-Carlo Ballet Company was born 
thanks to the want of H.R.H. the Princess of Hanover, 
who wanted to enrol in this dance tradition in Monaco. 
The new company was directed by Ghislaine Thesmar 
and Pierre Lacotte, then by Jean-Yves Esquerre. 

In 1993, H.R.H. the Princess of Hanover nominates 

Балет 
Монте-Карло

Хореографическое искусство пришло в жизнь 
княжества Монако в 1909 году, когда Сергей 
Дягилев впервые представил свою антрепризу 
«Русский балет» в Париже, а Монте-Карло избрал 
своей творческой лабораторией на последующие 
два десятилетия. За это время Дягилев совершил 
революцию во всех направлениях балетного ис-
кусства. После его смерти в 1929 году «Русский 
балет» распался, и, несмотря на попытки возро-
дить антрепризу под разными названиями, в 1951 
году она окончательно исчезла.  

Балет Монте-Карло был создан в 1985 году, по 
доброй воле Ее Королевского Высочества прин-
цессы Ганноверской, пожелавшей продолжить 
танцевальные традиции Монако. Труппу возгла-
вили Гилен Тесмар и Пьер Лакотт, а после – Жан-
Ив Эскер. 

В 1993 руководство Балетом Монте-Карло 
принял Жан-Кристоф Майо, уже имевший опыт 
танцовщика в труппах Розеллы Хайтауэр и Джо-
на Ноймайера, и балетмейстера Национального 
хореографического центра Тура. Майо создал 
более 30 балетов, некоторые из них вошли в ре-
пертуар крупнейших театров мира. Балет Монте-
Карло стал ведущим и одним из самых востребо-
ванных коллективов в мире во многом благодаря 
сильнейшим работам самого Майо: «В сторону 
мудрости» (1995), «Ромео и Джульетта» (1996), 
«Золушка» (1999), «Красавица» (2001), «Сновиде-
ние» (2005), «Altro Canto» (2006), «Фауст» (2007), 
«Озеро» (2011).

Жан-Кристоф Майо активно сотрудничает как 
с именитыми хореографами, обогащающими ре-
пертуар труппы, так и с молодыми талантливыми 
балетмейстерами, которые получают уникаль-
ную возможность поработать со столь совершен-
ным инструментом — 50 танцовщиками Балета 
Монте-Карло. В числе приглашенных хореогра-
фов уже  побывали: Сиди Ларби Шеркауи, Шэнь 
Вэй, Алонсо Кинг, Эмио Греко, Крис Харинг, Мар-
ко Гёке, Люсинда Чайлдс, Уильям Форсайт, Иржи 
Килиан, Кароль Армитаж, Морис Бежар, а также 
Мари Шуинар.

В 2000 году, Жан-Кристоф Майо вместе со 
Стефаном Мартином основал Танцевальный фо-
рум Монако — международную площадку, пред-
ставляющую танец через спектакли, выставки, 
мастер-классы и конференции. Наряду с Балетом 
Монте-Карло в форуме участвует и Академия ба-
лета княгини Грейс.   

В 2011 году под патронатом Принцессы Ган-
новерской все три направления — Балет Монте-
Карло, Танцевальный форум и Академия балета —  
были объединены в единую структуру под управ-
лением Жана-Кристофа Майо. Благодаря всесто-
роннему развитию танцевального творчества, 
балетной школы и репертуара театра, хореогра-
фическое искусство в Монако сегодня находится 
на беспрецедентно высоком уровне.

Jean-Christophe Maillot as the head of the Monte-Carlo 
Ballets. Backed by experience as a dancer from Rosella 
Hightower and John Neumeier, and choreographer-
director of the National Choreographic Centre of Tours, 
Jean-Christophe Maillot takes his turn in the company. 
He creates more than 30 ballets for her, including sev-
eral which enter the repertoire of large international 
companies. The Monte-Carlo Ballets are now in de-
mand throughout the world thanks to the iconic works 
of Jean-Christophe Maillot such as Vers un pays sage 
(1995), Roméo et Juliette (1996), Cendrillon (1999) La 
Belle (2001), Le Songe (2005), Altro Canto (2006), Faust 
(2007) and LAC (2011).

Furthermore, Jean-Christophe Maillot also enriches 
the company’s repertoire by inviting the major choreog-
raphers of our time but also enabling emerging chore-
ographers to work with this exceptional tool, which are 
the 50 dancers of the Monte-Carlo Ballets. Among these 
guest choreographers are Sidi Larbi Cherkaoui, Shen Wei, 
Alonzo King, Emio Greco, Chris Haring, Marco Goecke, 
Lucinda Childs, William Forsythe, Jiri Kylian, Karole Ar-
mitage, Maurice Béjart and even Marie Chouinard.

In 2000, Jean-Christophe creates, with Stephane 
Martin, the Monaco Dance Forum, international window 
to dance that presents an eclectic fusion of spectacles, 
exhibitions, workshops and conferences. The company 
regularly participates in this festival and the Académie 
Princesse Grace.

In 2011, under the chairmanship of H.R.H. the 
Princess of Hanover, a new structure directed by Jean-
Christophe Maillot reunites these three institutions: 
The Monte-Carlo Ballets currently concentrates on the 
excellence of an international company, the assets of a 
diverse festival and the potential for a school of a high 
level. Creation, training and production are currently 
reunited in Monaco to serve choreography in an unprec-
edented manner in the world of dance. 
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ИНТЕЛЛЕКТУАЛЬНАЯ ИГРА 
«В КРУГЕ ДЯГИЛЕВОМ. 
КТО ЕСТЬ КТО?»

В свой юбилейный десятый сезон Фестиваля 
искусств «Дягилев P.S.» собирает друзей, самых 
ярких представителей различных творческих 
профессий для участия в интеллектуальной 
игре «В круге Дягилевом. Кто есть кто?». Участ-
никам этого «brain ring» — знатокам истории 
балета, художникам, музыкантам и предста-
вителям бизнес-сообщества — представится 
возможность посоревноваться не только и не 
столько в эрудированности, сколько в умении 
находить ответ на вопрос посредством логи-
ческих построений. Вопросы, разработанные 
специально для игры, затронут самые разные 
аспекты истории «Русских сезонов». По какой 
причине музыка к балету «Треуголка» де Фальи 
стала на 1,5 минуты длиннее, нежели планиро-
валось изначально? Как Дягилев обидел Илью 
Остроухова, и при чем тут Бакст? Кто из из-
вестных танцовщиц, несмотря на свою всеев-
ропейскую славу и безмерное личное обаяние, 
был отвергнут Дягилевым? Ответы на эти и 
многие другие вопросы две команды знатоков 
попробуют найти на первой открытой интел-
лектуальной игре фестиваля «Дягилев. P.S.».

Вход для зрителей - бесплатный по регистрации

17 ноября | 17.00 | Севкабель Порт

17 November | 17.00 | Sevkabel Port

ART – QUIZ 
“DIAGHILEV’S SURROUNDINGS. 
WHO IS WHO?”

I����������������������������������������������������n this 10th Anniversary year, the International Fes-
tival of Arts “Diaghilev. P.S.” is offering audiences 
something completely new: we are gathering to-
gether many of our friends - eminent representatives 
from within the creative professions – and asking 
them to form the panel of an intellectual quiz. Their 
task will be to try and untangle some knotty artis-
tic questions arising from Ballets Russes history and 
shed light on some of its lesser known facets. “Di-
aghilev’s artistic circle: Who’s who?” is the theme 
they will be pursuing, and the participants in this 
unusual ‘brains trust’  - a mixture of ballet historians, 
artists, musicians and representatives of the busi-
ness community - will compete, not only in erudition, 
but also in their ability to arrive at answers through 
a process of logical deduction. Questions for what is 
bound to be a lively, informative, and perhaps sur-
prising entertainment have been specially devised by 
experts. Why did the music for the Manuel da Falla’s 
ballet “The Three-Cornered Hat” (El sombrero de tres 
picos) get stretched, to become a minute and half 
longer than originally planned? Or how Diaghilev of-
fended Ilya Ostroukhov and what hand Bakst had in 
it? And which famous dancer, despite her fame and 
immense personal charm, Diaghilev refused to allow 
to perform with the company? Two teams will put 
their knowledge to the test in trying to find answers 
to these and many other fascinating questions at the 
first intellectual game to be presented by the Interna-
tional Arts Festival “Diaghilev P.S.” 



Международная 
научная конференция

Наследие «Русских сезонов». 
XXI век или Ballets Russes 
Версия 2.0

17-18 ноября | Музей театрально и музыкального искусства

17-18 November | Museum of Theatre and Music

Артисты труппы Сергея Дягилева покидают Чикаго. 1916
© Санкт-Петербургский музей театрального и музыкального искусства

Sergei Diaghilev’s Ballets Russes leaving Chicago. 1916
© St Petersburg State Museum of Theatre and Music

International
Academic Conference 

The Heritage of the Russian 
Seasons. XXI century 
or Ballets Russes Version 2.0
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This year the Festival’s International Academic 
Conference, “The Heritage of the Russian Seasons in 
the XXI century, or Ballets Russes Version 2.0” is ded-
icated to the Russian Seasons’ 110th anniversary. 

For 20 years, the Russian Seasons shone as one of 
the brightest phenomena in the cultural world. They 
embodied the principle of artistic synthesis, always 
looking for new forms and aiming to combine them 
in ways that expressed the dynamic spirit motivating 
art and artists in the first third of the 20th century. 
We have invited researchers to pay special attention 
to the second decade of the Russian Seasons, when 
Diaghilev’s policy as impresario deliberately sought 
out artistic experiment and actively looked for new 
names that signalled artistic originality. His was an 
avant-garde vision - one which gave birth to many 
stars and which laid the foundation for the develop-
ment of modern ballet.

Конференция «Наследие «Русских сезонов». 
XXI век или Ballets Russes Версия 2.0» посвящена 
110-летию «Русских сезонов». 

«Русские сезоны» Дягилева на протяжении 20 
лет являлись одним из ярчайших явлений миро-
вой культуры, воплотившим в себе синкретич-
ный, вечно ищущий новые формы дух искусства 
первой трети XX века. Исследователям предла-
гается обратить внимание на второе десятилетие 
существования «Русских сезонов», когда одной 
из основных черт художественной политики им-
пресарио постепенно становится стремление к 
эксперименту, к поиску новых имен и явлений, 
авангардному видению, позволившее зажечься 
многим звездам и заложившее фундамент для 
развития современного балета

17 ноября | 12.00 - 16.00
Ольга Грызунова (Россия, Санкт-Петербург)
Балет И. Стравинского «Петрушка»: метаморфо-
зы музыкально-пластических образов на балет-
ной сцене

Мариуш Водзицкий (США, Беркли)
Открытие имени. «Петербургский дягилевец» 
Константин Черкас – танцовщик и хореограф 
французского балета 1930-х – 1950-х гг.

Олег Брезгин (Россия, Пермь)
Малое британское уклонение «Русских балетов»: 
«Ромео и Джульетта», «Триумф Нептуна»

Джейн Притчард (Великобритания, Лондон)
Общество 1920-х, запечатленное «Русскими се-
зонами»

Мартин Кан (Франция, Париж)
Влияние «Русских сезонов» на текстильное про-
изводство в Париже

Елена Беспалова (Россия, Москва)
Балет Леонида Мясина «Шутницы» (Les femmes 
de bonne humeur, 1917) – образец стиля «модер-
низм в исторических костюмах»

Инна Войтова (Россия, Москва)
Живописный грим в постановках Русского балета 
С.П. Дягилева 1910-х – нач. 1920-х гг.: от эстетиз-
ма Льва Бакста к футуризму Михаила Ларионова

18 ноября | 11.00 - 18.00
Тата Боева (Россия, Москва)
Пути зверя: «Послеполуденный отдых Фавна» в 
постановке Вацлава Нижинского и его современ-
ные версии 

Татьяна Сенкевич (Франция, Париж)
На ярмарочной площади обмена: «Бродячие ко-
медианты» (1945) Ролана Пети и Бориса Кохно

Данила Любимов (Россия, Нижний Новгород)
«Шехеразада» в Париже (1910) vs «Шахеразада» в 
Перми (2019): диалог на балетной сцене

Олег Петров (Россия, Екатеринбург)
«Романтические мечтания» Тьерри Маландена – 
«Шопениана» XXI векаy

Ольга Розанова (Россия, Санкт-Петербург)
Метаморфозы «Жар-птицы»

Ана Абад Карлес (Испания, Валенсия)
Наследие Дягилева в Испании: «Прощанье в час 
разлуки несет с собою столько сладкой муки...»
Ana Abad Carlés (Spain, Valencia)

Идойя Мурга-Кастро (Испания, Мадрид)
Дягилевская модель по-испански: испанские ба-
леты Антонии Мерсе – «Архентины»

Анна Макей (Ирландия, Дублин)
Как «Русские сезоны» повлияли на современный 
танец Ирландии, никогда не ступив на остров

Юлия Шарапова (Россия, Санкт-Петербург)
Ирландия и Россия. Точки соприкосновения: ба-
лет

Эмико Хирано (Япония, Токио)
Анна Павлова и её влияние в Японии

Наталья Сердюк (Россия, Санкт-Петербург)
 «Русские сезоны» и Япония

17 November | 12.00 - 16.00
Olga Gryzunova (Russia, Saint Petersburg)
Igor Stravinsky’s Petrushka: a look at reinterpretations 
of the ballet's dance images in response to the 
revolutionary music

Mariuz Wodzicki (USA, Berkeley)
Behind the name: Konstantine Cherkas – ballet 
dancer and choreographer in French ballet of 1930s-
1950s

Oleg Brezgin (Russia, Perm)
A small, very British ‘end run’ round the Ballets Russes: 
Romeo and Juliet and The Triumph of Neptune

Jane Pritchard (United Kingdom, London)
1920s society as portrayed by the Ballets Russes

Kahane Martine (France, Paris)
The Ballets Russes and their influence on the creation 
of textiles in Paris

Elena Bespalova (Russia, Moscow)
The Good-Humoured Ladies (1917) by Leonid 
Massine: an example of modernism in historical 
costumes

Inna Voitova (Russia, Moscow)
‘Picturesque’ make-up in Ballets Russes productions 
from 1910s to the beginning of the 1920s: from the 
aestheticism of Leo Bakst to the futurism of Mikhail 
Larionov

18 November | 11.00 - 18.00 
Tata Boeva (Russia, Moscow)
‘The Ways of The Beast’: L’après-midi d’un faune by 
Vaslav Nijinsky and its contemporary versions

Tatiana Senkevitch (France, Paris)
‘On the Fairground of Change’: Boris Kochno’s and 
Roland Petit’s Les Forains (1945)

Danila Lubimov (Russia, Nizhny Novgorod)
Scheherazade in Paris (1910) vs Scheherazade in 
Perm (2019): a dialogue on the ballet stage

Oleg Petrov (Russia, Ekaterinburg)
Rêverie Romantique by Thierry Malandain:  Les 
Sylphides in the XXIst century

Olga Rosanova (Russia, Saint Petersburg)
Firebird metamorphoses

Ana Abad Carlés (Spain, Valencia) 
Diaghilev’s Legacy in Spain: «Parting is such sweet 
sorrow…»

Idoia Murga-Castro (Spain, Madrid)
A Diaghilev ideal ‘a la española’: Antonia Mercé (La 
Argentina) and ‘Ballets Espagnols’

Anna Mackey (Ireland, Dublin)
Diaghilev one step removed: how the Ballets Russes 
influenced XXIst century dance in Ireland, without 
ever setting foot on the island

Julia Sharapova (Russia, Saint Petersburg)
Ireland and Russia. Points of convergence: ballet

Emiko Hirano (Japan, Tokyo)
Anna Pavlova and her influence in Japan

Natalia Serduk (Russia, Saint Petersburg)
The Ballets Russes and Japan
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Свадебка

Екатеринбургский театр современной 
хореографии «Провинциальные танцы»

Постановка и хореография: 
Татьяна Баганова 
Музыка: 
«Свадебка» Игоря Стравинского 
в исполнении Концертного хора и оркестра 
имени Баха (Лондон)
Сценография: Ярослав Францев  
Свет: Максим Сергачев 
Костюмы: Юрий Помелов 

Роли и исполнители:
Невеста - Занина Екатерина
Жених - Шмаков Антон
Мамаша - Слуцкий Алексей
Чернавка - Лавров Антон
Гости - Воронина Людмила, Соколова 
Анастасия, Столярова Александра, 
Зайцев Кирилл, Лескин Михаил, 
Смаилов Дамир

Продолжительность: 30 мин.
Постановка 1999 г. Восстановлена по заказу  
Международного фестиваля искусств «Дягилев. P.S.»  
в 2019 г.

22 ноября | 20.00 | ТЮЗ им. А.А. Брянцева

22 November | 20.00 | Bryantsev Theater of Young Spectators

Les Noces

Ekaterinburg Theater of Modern Choreography 
Provincial Dances 

Choreographer & Director: 
Tatiana Baganova
Music: 
Les Noces by Igor Stravinsky, 
performed by London Bach Choir and Orchestra
Scenography: Yaroslav Frantsev
Light: Maxim Sergachev
Costume design: Yury Pomelov

Roles and performers:
Bride-Zanina Ekaterina 
Groom-Shmakov Anton 
Mother-Slutsky Alexey 
Chernavka-Lavrov Anton Guests-Voronina 
Lyudmila, Sokolova Anastasia, Stolyarova 
Alexandra, Zaytsev Kirill, Leskin Mikhail, 
Smailov Damir

Duration: 30 min.
Production of 1999. Revival commissioned in 2019 by 
the International Festival of Arts “Diaghilev. P.S.”
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«Свадебка» 

«Свадебка» Стравинского в постановке Татья-
ны Багановой – спектакль, уже ставший легендой, 
был создан в 1999 году. В 2000 эта работа получи-
ла свою заслуженную «Золотую маску» и уже тог-
да была названа «первым культовым спектаклем в 
новом российском танце».

Спектакль, на долгое время ставший визитной 
карточкой Театра «Провинциальные танцы», за 20 
лет был представлен 80 раз в 11 странах мира и 
22 городах нашей страны. «Свадебку» станцевали 
несколько поколений танцовщиков этой труппы.

В основе спектакля — одноименное произве-
дение Игоря Стравинского, которое он обозначил 
как «Русские хореографические сцены с пением 
и музыкой». Сам композитор писал: «Моей це-
лью было изобразить ритуал русской крестьян-
ской свадьбы посредством цитирования народ-
ных, то есть нелитературных текстов. Это было 
естественное чередование поэтических образов, 
рожденных древнеславянской обрядовостью». 
Спектакль построен на древнем обряде северных 
славянских народов, когда жених должен был 
собственноручно обрезать косу невесты — символ 
женской силы. На наших глазах разворачивается 
процесс знакомства, сватовства, подготовки к свя-
щенному ритуалу и – кульминация! – обрезание 
косы, своего рода венчание молодых.

«Первую премию – и вполне заслуженно – взяли 
«Провинциальные танцы». Взгляд на мощь Стра-
винского у хореографа Татьяны Багановой – это, 
согласно музыке, поиск адекватной мощи в древнем 
обычае». 

«Независимая газета»
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Les Noces 

Tatiana Baganova’s staging of Igor Stravinsky’s 
Les Noces has achieved legendary status since it was 
awarded first prize in Russia’s Golden Mask National 
Theatre Award, in 2000, for the best work by a 
choreographer.

This production, a hallmark of success of the 
“Provincial Dances”, has been presented 80 times 
within 20 years in 11 states of the world and in 22 
cities of Russia. Les Noces was danced by several 
generations of the “Provincial Dances” members.  

The dance is based on Igor Stravinsky’s innovative 
score, which he himself described as “Choreographed 
scenes from Russian life, with singing and instrumental 
music”. The composer went on to say: “My aim was to 
depict the ritual of a Russian peasant wedding through 
the setting of folklore: in other words, not through 
literary texts. This was a natural interchange of poetic 
imagery, born out of old Slavic ceremonial rites”.

The narrative of the dance centres on a Northern 
Slavic wedding ritual, in which the bridegroom must 
finally cut off the bride’s braided hair — the symbol of 
a woman’s power. We are presented with an unfolding 
process of courtship - a young couple meeting and 
getting acquainted - the wedding proposal and 
preparations for the sacred ritual, all leading to a 
climax in which the husband’s cutting of the bride’s 
braid seals the couple’s wedding.

“The First Prize belongs to Provincial Dances. The 
company certainly deserves it. Tatiana Baganova, the 
choreographer, makes her own approach to Stravinsky’s 
score. The power Stravinsky generates in the music comes 
from a search to find a musical power which matches 
that of the ancient ceremony”. 

Nezavisimaya Gazeta

«Ярко выраженное ритуальное начало, четкий 
национальный колорит, личное отношение к му-
зыкальному материалу, точная, насыщенная и экс-
прессивная манера – все налицо в этом балете».                        

«Культура»

“Brilliantly expressed ceremonial origins, distinct 
national character, personal engagement with the 
chosen music, a rich and expressive manner - you can 
find everything in this piece”.    

Culture
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«Свадебка» Стравинского в постановке Татьяны 
Багановой произвела фурор. Хореограф виртуозно 
жонглирует культурными пластами – то отсылая 
зрителя к архаической статике Вацлава Нижин-
ского, то включая фольклорную «память тела», то 
используя рваные ритмы современного рэпа – и, при 
обилии цитат, создает язык удивительной цель-
ности».

 «Коммерсант»

“Stravinsky’s SVADEBKA staged by Tatiana Baganova 
is a success. The choreographer juggles its cultural 
layers like a virtuoso. At one moment she recalls to the 
viewer’s eye the archaic body poses beloved of Vaslav 
Nijinsky, then she switches to the use of an ingrained 
folkloric «body memory», and even uses the rhythms of 
contemporary rap. There are a lot of quotations, and yet 
Baganova creates a language of amazing integrity”.

Kommersant

«Смелость и свобода хореографической мысли 
проявились только в одном спектакле русской про-
граммы. «Свадебка» Татьяны Багановой раскрыла 
мрачные, трагические стороны русского обряда. 
Скупые и точные мизансцены, острая пластика, 
тонкая игра с цитатами, осторожное использо-
вание фольклора – все рассчитано, точно и лако-
нично. Но внешняя сдержанность только усилила 
глубину эмоций. В спектакле о плаче невесты нет 
ни надрыва, ни псевдорусской сусальности».

«Известия»

Baganova’s SVADEBKA reveals dark and tragic 
aspects within the ancient Russian ceremony. Everything 
is thought out precisely and deliberately: mise en scène, 
sharp movement, shrewd play with dance quotations, the 
careful use of folklore. Outward restraints also intensify 
the emotional dénouement: there is neither strain nor 
pseudo-Russian pathos in this work about a new bride’s 
outcry of pain”.

IzvestijaЕл
ен

а 
Ре

зв
ов

а 
/ 

El
en

a 
Re

zv
ov

a



«Провинциальные танцы» 
•  один из первых театров современной хорео-

графии в России, существует с 1990 года 
•  за 30 лет выпущено более 40 спектаклей в 

постановке российских и зарубежных хореогра-
фов 

•  география гастролей: 53 города в 19 странах 
мира, 33 городах России  

•  двенадцать номинаций на Национальную те-
атральную Премию «Золотая Маска», шесть пре-
мий «Золотая Маска» (спектакли «Свадебка», «Кле-
новый сад», «После вовлеченности. Диптих. Часть 
II», «Песня не про любовь», «Имаго-ловушка») 

• участие в спектакле «Весна священная» Боль-
шого театра, где совместно работали танцовщики 
театра «Провинциальные танцы» и артисты бале-
та Большого

«…Эстетика «Провинциальных танцев» осно-
вана на жестком подчинении внешнего движения 
движениям внутренним. Синтез музыки, вырази-
тельности актеров, движения, света, костюмов, 
управляемых единой художественной идеей, – 
вот главные принципы «устройства» компании». 

Еженедельник «Культура», сентябрь, 1999

“Provincial Dances” 
• one of the first theaters of modern choreography 

in Russia, has existed since 1990 
• for 30 years released more than 40 performances 

staged by Russian and foreign choreographers 
• geography of tours: 53 cities in 19 countries,  

33 cities of Russia 
• twelve nominations for the National theater 

Award «Golden Mask», six awards «Golden Mask 
«(performances «wedding», «Maple garden», «After 
involvement. Diptych. Part II», «the Song not about 
love», «Imago-trap» 

• participation in a scene «Rite of Spring» Greater 
theater, where jointly worked dancers theater 
«Provincial dances» and entertainers ballet Greater

 «... Aesthetics «Provincial dances» is based on 
tough subordination external movement movements 
domestic. Synthesis of music, expressiveness of 
actors, movement, light, costumes, controlled by a 
single artistic idea-these are the main principles of the 
device of the company». 

Culture weekly, September, 1999
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ТАТЬЯНА БАГАНОВА 
Художественный руководитель и хореограф 

Театра «Провинциальные танцы»

•   многократный номинант и лауреат Нацио-
нальной театральной Премии «Золотая Маска» 

•   автор 18 спектаклей для театра «Провинци-
альные танцы» 

•   приглашенный хореограф Баварской госу-
дарственной оперы («Лулу»), Английской нацио-
нальной оперы («Леди Макбет Мценского уез-
да»), Большого театра («Огненный ангел», «Весна 
священная», «Манон Леско»), Московского ака-
демического Музыкального театра им. К.С. Ста-
ниславского и В.И. Немировича-Данченко («Мак-
бет»), Пермского академического театра оперы и 
балета («Соловей») 

•   постановщик 5 спектаклей по заказу 
American Dance Festival, а также спектаклей для 
ABCDancecompany (Австрия) и Балтийского уни-
верситета танца (Польша) 

•   приглашенный хореограф екатеринбург-
ских театров: Урал Опера Балет («Травиата» и 
«Кармен»), Свердловского академического театра 
музыкальной комедии («Екатерина Великая. Му-
зыкальные хроники времен империи» и «Яма»), 
Екатеринбургского ТЮЗа («Дневник Анны К.» и 
«Русалочка») 

•   обладатель Авторской Премии Генерально-
го совета VII Международных хореографических 
встреч (Франция) и Премии Губернатора Сверд-
ловской области «За выдающиеся достижения в 
области литературы и искусства»

«Татьяна Баганова, хореограф екатеринбургско-
го театра «Провинциальные танцы», имеет по-
разительное визуальное воображение и ясное ав-
торитетное видение того, что она хочет достичь 
при помощи танца. Она, очевидно, видит красоту 
и юмор в угловатых вещах, людях и историях, ко-
торые они могут рассказать. В ней есть что-то 
от Шагала».

Нью-Йорк Таймс
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TATIANA BAGANOVA
Artistic director and choreographer of Provincial 

Dances Theatre

• Multiple times nominee and winner of the 
National Theatre Award, the Golden Mask

• Choreographer of Provincial Dances Theatre 
productions: Versions, Part I, A Man Waiting, Les 
Noces, Maple Garden, Quiet Life with Herrings, 
Wings at Tea, Sleeping Beauty, SEPIA, Imago-Trap, 
and many more.

• Guest choreographer for the first Russian epoch 
musical Catherine the Great: Musical Chronicles of 
the Imperial Ages

• Guest choreographer for the musical The Pit at 
the Sverdlovsk State Academic Theatre of Musical 
Comedy

• Guest choreographer for The Little Mermaid at 
Ekaterinburg Theatre for the Youth

• Guest choreographer for La Traviata and Carmen 
at Ekaterinburg Opera and Ballet Theatre

• Guest choreographer for the production of Lulu 
at the Bavarian State Opera

• Guest choreographer for the production of The 
Fiery Angel, The Rite of Spring, and Manon Lescaut at 
the Bolshoi Theatre

“Ms. Baganova, the resident choreographer of the 
Provincial Dances Theatre of Ekaterinburg, has a unique 
visual imagination, and clear vision of what she wants 
her pieces to achieve. Moreover, Ms. Baganova demands 
respect from all her dancers. Most of all, within her work, 
she cherishes the beauty and humor of ragged things 
and people and the stories they can tell. There is more 
than a little Chagall in her”.

The New York Times
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Весна священная
Ériu Dance Company
Ирландия

Хореография и постановка: 
Брендан де Галли

Избранный: Ник О’Коннелл

Ведущие танцовщики Ériu:
Шивон Мэнсон, Юки Номия, Сара 
Феннелл, Анна Бэррискейл (Шалабу-
дова), Зоуи Талбо, Каллум Спенсер, 
Джеймс Гринан, Джон Фицджеральд, 
Оран МакЛофлин, Питер Уилсон, 
Дэйн МакКайрнэн, Брендан де Галли

Музыканты:  
Сабин Дюкро, Мишель Джойс
Свет: Тим Фиили
Свет, продакшн-менеджер: Тим Фиили
Продюсер и тур-менеджер: Анна Макей
Ассистент продюсера и фотограф: 
Дэклан Инглиш
Костюмы (оригинальные, 2012): 
Никки Коннор
Костюмы и сценография 2019:
Деклан Инглиш и Брендан де Галли
Фотохудожник: Деклан Инглиш
Перевод: Юлия Шпакова
Длительность: 40 мин.

Rite of Spring
Ériu Dance Company
Ireland

Choreographer & Director
Dr. Breandán de Gallaí 

The Chosen One Nick O’Connell

Ériu Company Dancers: 
Siobhán Manson, Yuki Nomiya, Sarah 
Fennell, Anna Barriscale (Shalabudova), 
Zoe Talbot, Callum Spencer, James 
Greenan, John FitzGerald, Odhrán 
McLaughlin, Peter Wilson, Dane 
McKiernan, Breandán de Gallaí

Musicians: Sabine Ducrot, Michael Joyce
Lighting Designer: Tim Feehily
Lighting Designer and Production Manager:  
Tim Feehily
Producer & Tour Manager: Anna Mackey
Production Assistant & Photographer:  
Declan English
Costume Designer (original 2012): 
Nikki Connor
Costume and Set Design 2019: 
Declan English & Breandán de Gallaí
Photographic Artist: Declan English
Translation Services: Julia Shpakova
Duration: 40 min.

22 ноября | 20.00 | ТЮЗ им. А.А. Брянцева

22 November | 20.00 |  Bryantsev Theater of Young Spectators
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Премьера спектакля «Весна священная» в 
постановке Брендана де Галли прошла 10 августа 
2012 года возле Собора Св. Патрика и Св. Фелима 
в городе Каван, Ирландия.

Революционная работа Стравинского провоци-
ровала и вдохновляла аудиторию на протяжении 
всего прошлого века, а практически через 100 лет 
после ее первого исполнения, Брендан де Галли 
представил свою версию этого произведения 15 
000 зрителям на открытой сцене. Спектакль от-
крывал обширную программу фестиваля совре-
менного искусства Fleadh Cheoil na hEireann 2012, 
который является крупнейшим музыкальным со-
бытием в Европе и проводится в Ирландии.

Многочисленные предыдущие хореографиче-
ские версии «Весны» были поставлены в контексте 
либо традиционного балета, либо современного 
танца. В основе этой работы лежат танцеваль-
ные традиции Ирландии, которые позволяют по-
новому взглянуть на экспрессивные возможности 
формы. Физиология этого танца со своим упором 
на приземленность бросает вызов канонам эсте-
тики классической хореографии, например, ее 
устремленности вверх.

«Весна священная» Брендана де Галли — это 
исследование ритуального поведения, ставящее 
вопрос о положении личности в современном 
обществе. Оно проливает свет на такие понятия, 
как альфа и бета, уязвимость, риски, гомоэротизм. 
Наполненная энергичной и взрывной пластикой, 
сложнейшим перкуссионным рисунком, прони-
занная поразительной музыкой Стравинского, эта 
постановка разрушает все возможные концепции, 
при этом оставаясь верной принципам оригиналь-
ной версии хореографии Нижинского.

«Весна священная» в постановке Ériu Dance 
Company заворожила тысячи зрителей».                                  

The Irish TimesD
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Breandán de Gallaí’s Rite of Spring premiered 
outside the Cathedral of St. Patrick & St. Felim, Cavan 
town, Ireland, on the 10th August 2012.

Stravinsky’s groundbreaking work has challenged 
and inspired audiences throughout the last century, 
and almost 100 years after its first performance, 
Breandán de Gallaí’s interpretation of the work was 
performed to an estimated outdoor audience of 
15,000 spectators. The production opened a vast 
program of the Fleadh Cheoil na hEireann 2012 — 
festival of contemporary art, one of the major musical 
events in Europe held in Ireland.

Of the numerous interpretations of the dance 
work the majority come from ballet and contemporary 
dance traditions. This version is rooted in the Irish 
traditional dance whilst casting a new light on the 
expressive possibilities of the form. The physicality 
of the dance challenges the canons of the dance 
aesthetic in areas such as verticality, with an emphasis 
on a more visceral aesthetic.

Breandán de Gallaí’s Rite of Spring examines 
ritualistic behavior questioning the plight of the 
individual in contemporary society. This exploration 
sheds light on areas such as the alpha- and beta-; 
vulnerability; risk; and homoeroticism.

With its energetic and explosive gestures, and 
complex percussive patterns, intertwined with 
Stravinsky’s startlingly original music, this production 
defies constructs of the imagination yet at the same 
time is entirely faithful to the concept of the original 
ballet.

“Rite of Spring by Ériu Dance Company left thousands 
spellbound.”                              

The Irish Times

«Де Галли выходит далеко за рамки музыкальных 
и драматических канонов «Весны священной», не 
претендуя на ее доработку... Это драматический 
триумф».

Анна Макей, историк танца

“De Gallaí pushes the musical and dramatic limits of 
The Rite of Spring without pretension or overwork … a 
dramatic triumph.»

Anna Mackey, Dance Historian 
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Брендан де Галли
Танцовщик, хореограф, исследователь тан-

ца — Брендан де Галли занимается балетом в 
самых разных амплуа. Основой школы Бренда-
на является традиционный ирландский степ, но 
он также увлекается и другими жанрами: в 1988 
году он окончил академию танца Gus Giordano 
Dance Academy в Чикаго и получил стипендию 
на изучение балета, современного и джазового 
танца, а также чечетки. С 1994 по 2003 годы Де 
Галли выступал в составе ирландского степ-шоу 
Riverdance, 7 лет из которых в качестве ведущего 
танцора. 

В 2010 году Де Галли образовал собственную 
ирландскую труппу Ériu. В качестве хореографа 
он поставил несколько спектаклей, среди самых 
заметных: Саломея, Noċtú, Весна священная, 
Lïnger. В 2011 году спектакль Noċtú пять недель 
шел на сцене Ирландского репертуарного теа-
тра в Нью-Йорке. Параллельно постановка была 
представлена к двум наградам Drama Desk: «Вы-
дающаяся хореография» и «Уникальное театраль-
ное событие». 

Премьера «Весны священной» Стравинского 
состоялась на открытии музыкального фестива-
ля Fleadh Cheoil na hÉireann в августе 2012 года  
и привлекла 15 000 зрителей. Работа получила 
премию Allianz Business to Arts Awards. 

Новый дуэт Lïnger стал возвращением Галли 
на сцену после 12-летнего перерыва, его пре-
мьера состоялась в Дублине в январе 2016 г. В 
августе 2016 г. спектакль Lïnger принял участие в 
эдинбургском музыкальном фестивале «Фриндж»  
и стал претендентом на премии Total Theatre и The 
Place Award for Dance. 

Как исследователя танца его, прежде всего, 
интересует возможность современной трактов-
ки ирландского национального танца. Он первым  
в мире получил степень доктора исполнительского 
мастерства в 2013 году. Также он получил степень 
магистра этнохореографии с 2009 года, и является 
обладателем степени  бакалавра в области физики.

В настоящее время Брендан де Галли работает 
над сольной постановкой в сопровождении вока-
ла – Walls Talk, премьера которой состоится в Ду-
блине в 2020 году.
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«Де Галли смещает понятия унаследованного 
языка, играет с ними в совершенно новой для ир-
ландского танца манере. В этом процесс он со всей 
серьезностью раскрывает себя как личность и как 
танцовщика, что свидетельствует одновременно 
о сентиментальности и храбрости».

Юдит Макрелл, The Guardian

“De Gallaí is pushing and playing with his inherited 
language in ways I’ve never seen before in Irish dance, 
and in the process exposing aspects of himself and his 
dance career with a seriousness that feels both tender 
and brave.”

Judith Mackrell, The Guardian 

Breandán de Gallaí 
Dancer, choreographer and dance scholar 

Breandán de Gallaí’s involvement with dance is 
multifaceted. De Gallaí’s training is predominately 
in Irish step dancing, but is passionate about many 
dance genres and in 1988 he graduated from the 
Gus Giordano Dance Academy, Chicago, having been 
awarded a scholarship to study Ballet, Modern, Jazz 
and Tap dance. Breandán’s professional career began 
with Riverdance in 1994 and spanned 9 years, 7 of 
which as principal dancer.

In 2010 he formed his own contemporary Irish 
dance company, Ériu. In his capacity as artist director 
he explores the poetic potential of the Irish dance form 
and presents work that is explorative and innovative. 
He has created several works, most notably Salome, 
Aon, Lïnger, Rite of Spring and Noċtú. In 2011, Noċtú 
completely a 5-week residency at the Irish Repertory 
Theatre in New York and was nominated for 2 Drama 
Desk awards, “Outstanding Choreography” and 
“Unique Theatrical Event”.  

De Gallaí’s second work, Stravinsky’s Rite of 
Spring premiered at the opening of the Fleadh Cheoil 
na hÉireann in August 2012 in presence of 15 000 
spectators.  The work received a nomination for the 
coveted Allianz Business to Arts Awards. 

Lïnger, which saw de Gallaí return to the stage 
after a 12-year hiatus, premiered in Project Arts, 
Dublin, January 2016. In August 2016 Lïnger took 
part in the Edinburgh Fringe and was shortlisted for 
a Total Theatre and The Place Award for Dance. The 
show has touring extensively, both nationally and 
internationally.

As a dance scholar, Breandán de Gallaí’s interest 
lies in the contemporisation of Irish dance. He 
completed a performance–based doctorate in 2013, 
the first of its kind in the world. He earned an MA in 
Ethnochoreology in 2009, and holds a B.Sc. (Hons) in 
Physics. 

Breandán de Gallaí is currently developing a new 
solo work with singer, Walls Talk, which will première 
in Dublin in 2020.
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Ériu Dance Company 
Ériu Dance Company была основана режиссером 

и хореографом Бренданом де Галли в 2010 году, 
что стало началом новой эры в ирландском танце. 
Это профессиональная ирландская танцевальная 
труппа, которая развивает инновационные модели 
современной хореографии и Танц-театра. Творче-
ские идеалы труппы вдохновлены хореографиче-
ским гением Пины Бауш и ее взглядами на искус-
ство танца: «Меня не столько интересует то, как 
они двигаются, столько то, что движет ими». В ка-
честве режиссера Брендан исследует выразитель-
ный потенциал традиционного ирландского танца 
и использует его для решения вопросов, редко за-
даваемых в традиционной хореографии.

Нью-Йоркские критики называют де Галли 
«провидцем», создателем «пожалуй, самой неор-
динарной работы в стиле ирландского танца, кото-
рая когда-либо появлялась на сцене Нью-Йорка».

Труппа Ériu имеет ярко индивидуальный со-
временный голос преемника ирландского тради-
ционного танцевального искусства. Поддерживая 
национальные традиции и совершенствуя вырази-
тельность танца, труппа стремится внести новые 
перспективы в существующую форму. Ее цель —  
вдохновлять ирландских танцовщиков на экспери-
мент, на самые разные подходы к танцу, не огра-
ничевая своего хореографического выбора обще-
принятыми формами. Ériu — важная платформа 
для преданных ирландскому танцу артистов в 
развитии их профессиональной карьеры, сконцен-
трированной на художественном совершенстве и 
верности своим принципам.

Ériu Dance Company 
Set up by director and choreographer Breandán de 

Gallaí in 2010, Ériu Dance Company is heralding a new 
era in Irish dance. It is a professional contemporary 
Irish dance company and produces work that draws 
on the more exploratory models of contemporary 
dance and Tanztheater. The artistic ethos is inspired by 
choreographic genius Pina Bausch and her perspective 
on dancers – “I’m not so interested in how they move 
as in what moves them”. In his capacity as artist 
director, Breandán explores the expressive potential of 
the traditional Irish dance form and uses this potential 
to engage with issues rarely explored in traditional 
dance.

New York critics have noted de Gallaí as a “visionary 
choreographer”, who has produced “arguably the most 
challenging Irish dance work ever seen on a New York 
stage.”

Ériu aspires to be a contemporary and authentic 
voice of the Irish dance tradition holder. By maintaining 
the traditional Irish dance legacy and emphasising the 
expressiveness of the dance, the company desires to 
bring a fresh perspective to the art form. Its ethos 
is to inspire Irish dance artists to consider myriad 
approaches to dance-making and to not limit their 
choreographic choices to conventional presentation 
formats.

Ériu is an important platform for dedicated Irish 
dancers to develop professional careers centred on 
artistic excellence, and integrity. 
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Ник О’Коннелл – 
ведущий солист балета

Ник О’Коннелл начал свое сотрудничество с 
Ériu Dance Company, выступая в спектакле Noctú в 
Ирландии и Нью-Йорке в 2011 г. Затем О’Коннелл 
исполнил роль Избранного в мировой премьере 
«Весны священной» в Ériu Dance Company (2012), а 
впоследствии продолжил сотрудничество с Брен-
даном де Галли: самой известной их совместной 
работой стал дуэт Linger. Ник работает медбратом 
в психиатрической лечебнице и преподавателем 
ирландских танцев в школе Scoil Rince Chill Dara.

Сабина Дюкро 
Сабина Дюкро – французская пианистка и 

флейтистка, солистка ведущих французских орке-
стров, в том числе Национального оркестра Фран-
ции, Оркестра французского радио и Оркестра 
Иль-де-Франс. Сабина стала первой студенткой 
Парижской консерватории, изучавшей сольное ис-
полнение на двух инструментах сразу, и получила 
престижный «Первый приз». В настоящее время 
преподает в Коркской школе музыки CIT.

Майкл Джойс 
Майкл Джойс – пианист, аккомпаниатор и пе-

дагог, выступающий на самых известных площад-
ках в Ирландии и за рубежом. Он записывался для 
Национального ирландского радио и выступал  
с такими звездами, как сопрано Сара О'Салливан 
и альтистка Нобуко Имай. Джойс получил об-
разование в Йельском университете и Детмоль-
дской высшей школе музыки (Германия). Он живет  
в Корке (Ирландия) и преподает в Коркской школе 
музыки CIT.

Nick O’Connell - principal dancer
Nick O’Connell first performed with Ériu Dance 

Company in Noctú in Ireland and in New York in 2011. 
O’Connell danced the role of The Chosen One in the 
world premiere of Ériu’s The Rite of Spring in 2012 and 
has collaborated with de Gallaí on several works since, 
most notably the duet Linger (2016). O'Connell also 
works full-time as a psychiatric nurse and teaches Irish 
dancing at Scoil Rince Chill Dara.

Sabine Ducrot 
Sabine Ducrot is a French pianist and flautist and 

has performed solo with leading French orchestras 
including the Orchestre National de France, Orchestre 
d'Ile de France, and Orchestre de Radio France. She 
was the first student to be accepted to study two 
principal instruments at the Conservatoire National 
Superieur de Musique de Paris and won the coveted 
“Premier Prix” (1st prize).  Sabine currently lectures in 
CIT Cork School of Music. 

Michael Joyce 
Michael Joyce is a collaborative pianist performing in 

top venues in Ireland and internationally. He has made 
recordings for Irish national radio and has performed 
with many famous musicians including soprano Cara 
O’Sullivan and violist Nobuko Imai. He holds music 
degrees from Yale University and the Hochschule für 
Musik in Detmold, Germany and is also a qualified 
solicitor. Michael is based in Cork, Ireland where he 
lectures at CIT Cork School of Music.
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Фотовыставка к 10-летию фестиваля 

«Дягилев. P.S. 
Десять лет спустя»

22 ноября 2019 - 8 января 2020 | 

22 November 2019 - 8 January 2020  |  
Музей театрально и музыкального искусства

St Petersburg Museum of Theatre and Music

Photo exhibition in honor of the 10th 
anniversary of the Festival 

“Diaghilev. P.S. 
Ten Years Later”



Наталья Осипова:
Чистый танец
Художественный руководитель 
и исполнитель: Наталья Осипова 
Исполнители: Дэвид Холберг, 
Джейсон Киттельбергер

От Театра Сэдлерс-Уэллс
Главный исполнительный и арт-директор: 
Алистер Сполдинг, Командор Ордена 
Британской Империи
Исполнительный продюсер: Сьюзан Уокер  
Главный продюсер и тур-менеджер: 
Биа Оливейра
Старший продюсер Гилен Грейнджер 
Тур-продюсер: Аристея Чаралампиду 
Ассистент продюсера: Лэни Хьюенс 
Технический продакш-менеджер: 
Адам Карре
Менеджер по маркетингу: Дэниел Кинг 
Пресс-атташе: Шарлотт Констебль 

Техническая группа
Программист/ электрик: Уилл Фрост
Звукоинженер: Марк Ноубл
Менеджер сцены: Эмма Базилико
Куратор по костюмам: Роксан Армстронг 
Ассистент режиссёра: 
Джейсон Киттельбергер

Премьера: 12 сентября 2018, Театр Сэдлерс-Уэллс
Продолжительность: 1 ч. 50 мин., с 1 антрактом

26 ноября | 20.00 | На основной сцене БДТ им. Г.А. Товстоногова

Natalia Osipova: 
Pure Dance 
Artistic Director and Dancer Natalia Osipova 
Dancers David Hallberg, Jason Kittelberger 

For Sadler’s Wells 
Artistic Director & Chief Executive
Alistair Spalding CBE 
Executive Producer Suzanne Walker 
Head of Producing & Touring Bia Oliveira 
Senior Producer Ghislaine Granger 
Tour Producer Aristea Charalampidou 
Assistant Producer Lani Huens 
Technical Production Manager Adam Carrée 
Marketing Manager Daniel King 
Press Officer Charlotte Constable 

Technical Team 
Production Electrician/ Programmer: Will Frost
Sound Engineer: Mark Noble
Company Stage Manager: Emma Basilico
Costume Supervisor for creation Roxanne 
Armstrong 
Rehearsal Director Jason Kittelberger

Premiere: 12 September 2018 at Sadler’s Wells
Duration: 1.50 h including one intermission
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A Sadler’s Wells London production, co-produced with New York City Center 
in association with The Round Company

With thanks to Tobias Round, Tatiana Tokareva, Dianna Mesion, Jane Hermann, Kevin O’Hare, New York City Center, 
Steph Webb, Emi del Bene, Georgia Kersh, Dutch National Opera, Arlene Shuler, Stanford Makishi and Sonja Kostich, 
Jonathan Goddard

26 November | 20.00 | Bolshoi Drama Theatre
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Pure Dance is an exciting and eclectic pro-
gramme, taking the audience on a journey from the 
world of classical ballet to contemporary repertoire. 
Osipova dances Antony Tudor’s The Leaves are Fad-
ing and Roy Assaf’s Six Years Later, alongside four 
brand new works: three duets, by Alexei Ratmansky, 
Jason Kittelberger and Iván Pérez, and a solo by Yuka 
Oishi that have been specially commissioned for the 
programme.

Osipova is joined on stage by two dancers, includ-
ing a very special guest, American Ballet Theatre prin-
cipal David Hallberg, continuing their dynamic part-
nership for the international stage. Hallberg will also 
perform a new solo by Kim Brandstrup. 

Festival “Diaghilev. P.S.” presents for the first time 
in Russia this brand new evening of works handpicked 
by superstar ballerina, Natalia Osipova. 

“I am so pleased to have been asked to develop 
this programme, Pure Dance, produced by Sadler’s 
Wells, following our first collaboration in 2016.

For this programme, I wanted to offer the audi-
ence works that will demonstrate the power of dance 
to move, emote and inspire. These works are all cre-
ated by choreographers who I admire greatly, and 
span from those who are established icons like Tudor 
(heritage) and Ratmansky (present day), through to 
emerging artists, whose work shows so much prom-
ise, to help make the future of dance look so excit-
ing.

I feel deeply honoured that David Hallberg has so 
graciously agreed to join me on stage for this pro-
gramme, as he is one of the greatest artists of his 
generation, and will be able to convey the essence 
and precious qualities of the works he will be per-
forming in.

Dance is an amazing language, whether it’s classi-
cal dance or contemporary or any other style. I really 
enjoy dancing and working with amazing choreogra-
phers and dancers who deeply inspire me.

The works in this programme reflect my personal 
taste and hopes for the future of the art form I hold 
so dear.”

Natalia Osipova, 2018

«Чистый танец» — захватывающий и эклек-
тичный каскад танцевальных номеров, своего 
рода путешествие от мира классического балета 
к современному репертуару. В программе — семь 
хореографических опусов: «Листья увядают» Эн-
тони Тюдора, «Оставленные позади» Джейсона 
Киттельбергера и «Шесть лет спустя» Роя Асса-
фа, два соло, специально созданных для Натальи 
Осиповой хореографами Алексеем Ратманским, 
Иваном Пересом и приглашенным хореографом-
постановщиком из Японии – Юка Оши.

Танцевальные партнеры Натальи — два тан-
цовщика, включая звезду Американского театра 
балета – премьера Дэвида Холберга, который 
также солирует в программе с хореографией 
Кима Брэндстрапа.

На Фестивале «Дягилев. P.S.» состоится рос-
сийская премьера этой новой программы, со-
ставленной выдающейся балериной, Натальей 
Осиповой. 

«Я очень рада, что после нашего первого со-
трудничества в 2016 году Сэдлерс-Уэллс по-
просили меня сочинить программу Pure Dance. 
В ней я хотела представить зрителям работы, 
демонстрирующие силу танца, создающего дви-
жение, эмоции, вдохновение. Эти опусы созданы 
хореографами, которыми я восхищаюсь: от аб-
солютных икон, как Тюдор (балетное наследие) 
и Ратманский (современность), до начинающих 
творцов, чьи работы настолько многообещающи, 
что будущее танца представляется очень захва-
тывающим.

Для меня большая честь, что Дэвид Холберг 
любезно согласился присоединиться ко мне на 
сцене в этой программе, ведь, он один из лучших 
танцоров своего поколения и способен передать 
всю суть и ценность работы, в которой он уча-
ствует.

Танец – это удивительный язык, будь то клас-
сика, современный или любой другой стиль. Мне 
очень нравится танцевать и работать с замеча-
тельными хореографами и танцорами, которые 
меня вдохновляют.

Каждый балет этой программы отражает мой 
личный вкус и надежды на будущее искусства, 
которое мне так дорого».

Наталья Осипова, 2018
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«Наталья Осипова — одна из самых выдающихся 
балерин в мире, с взрывной техникой и потрясаю-
щим драматическим талантом»

The Independent

“Osipova is one of the world’s most distinctive 
ballerinas, with explosive technique and fierce dramatic 
intelligence”

 The Independent
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ЛИСТЬЯ УВЯДАЮТ
Хореография: Энтони Тюдор

Мировая премьера: 17 июля 1975, 
Американский театр балета, Нью-Йорк
Продолжительность: 7 мин.

Исполнители: Наталья Осипова и Дэвид Холберг
Композитор: Антонин Дворжак
Музыка: вокальный цикл «Кипарисы» в аранжи-
ровке для струнного квартета
Дизайн костюмов: Патриция Ципродт
Создатель костюмов: Аманда Барроу
Покраска костюмов: Шейла Уайт
Светооператор: Адам Карре
Репетиторы: Джон Гарднер, Аманда МакКерроу

Основное па-де-де из балета «Листья увяда-
ют», поставленного Энтони Тюдором, было пред-
ставлено в содружестве с Фондом Энтони Тюдора 
(The Antony Tudor Ballet Trust). Балет воплощает со-
бой артистичность, проницательность и актуаль-
ность работ Тюдора.

Па-де-де соткан из деликатных нюансов, во-
площает ностальгические воспоминания о люб-
ви и размышления о сладостно-горькой красоте 
уходящей жизни. Когда осень сменяет лето, мы 
погружаемся в собственные воспоминания и раз-
мышляем о том, как меланхоличная красота увя-
дающих цветов и падающих листьев может стать 
лучшей метафорой самой жизни. 

Фонд Энтони Тюдора 
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THE LEAVES ARE FADING
Choreographer: Antony Tudor

World Premiere: 17 July 1975, American Ballet Theatre, 
New York State Theater
Duration 7 minutes

Dancers: Natalia Osipova and David Hallberg
Composer: Antonín Dvořák
Music: from string quartet Cypresses and other 
chamber music for strings
Costume Design: Patricia Zipprodt
Costume Maker: Amanda Barrow
Costume Dyer: Sheila White
Relighter: Adam Carrée
Repetiteurs: John Gardner, Amanda McKerrow

This performance of the main pas de deux, from 
the ballet choreographed by Antony Tudor, entitled 
The Leaves are Fading, is presented by arrangement 
with The Antony Tudor Ballet Trust. It salutes the 
artistry, vision and enduring relevance of Antony 
Tudor’s work.

This delicately nuanced pas de deux explores the 
reminiscence of love and the bittersweet beauty of the 
passing of life. As summer drifts into autumn we are 
reminded of the many seasons of our own lives, and 
how the melancholic beauty of falling blossoms and 
fading leaves can be seen as a greater metaphor of the 
infinite nature of life itself.

The Antony Tudor Ballet Trust



©
 Jo

ha
n 

Pe
rs

so
n



61

Оставленные позади
Джейсон Киттельбергер 

 
Мировая премьера:  21 июля 2019,
Despertares a Soul Arts Production, 
Гвадалахара, Мексика
Продолжительность: 7 минут

Хореография: Джейсон Киттельбергер
Концепция: Наталья Осипова 
Музыка: Сергей Рахманинов, Элегия - op.3 No. 1
Костюмы: Джейсон Киттельбергер 
Свет: Адам Карре 
Исполнители: Наталья Осипова 
и Джейсон Киттельбергер

Балет «Оставленные позади» был создан и 
представлен в мексиканской Гвадалахаре в со-
ставе спектакля  Despertares компании Soul Arts 
Production в июле 2019. Эмоциональная музыка 
Элегии Рахманинова захватила Наталью Осипову 
и стала вдохновением для создания танца. Поста-
новка «Оставленные позади» - о влиянии, которое 
оказывают на нас другие люди, и о том, как слож-
но нам полностью осознать это влияние, пока они 
не исчезнут из нашей жизни. Невозможно просто 
«оставить за дверью» все то, что привнес в нас дру-
гой человек. Время от времени нам необходимо к 
этому возвращаться, ведь в сущности оно всегда 
внутри нас.

Джейсон Киттельбергер
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Left behind
Jason Kittelberger

  
World Premiere 21 July 2019,
Despertares a Soul Arts Production,
Guadalajara, Mexico
Duration 7 minutes

Choreography Jason Kittelberger
Concept Natalia Osipova
Music Rachmaninov Elegie op3 No. 1
Costumes Jason Kittelberger
Lighting Design Adam Carrée
Dancers Natalia Osipova
& Jason Kittelberger

Left behind was originally created and performed 
in Guadalajara, Mexico, as part of Despertares a Soul 
Arts Production in July 2019. Natalia Osipova loved 
the emotional sounds of Rachmaninov and we used 
them to inspire the movement. Left behind’s creation 
is based on the idea of the impact other people have 
on us and how we never fully understand the effect 
someone has on us till they’re gone. We can’t shut out 
what others leave with us. And at times we need to let 
it back in because it’s never really gone.

Jason Kittelberger
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ТРЕПЕТ
Хореография: Иван Перес
Мировая премьера: 12 сентября 2018, Сэдлерс-Уэллс
Продолжительность: 15 мин.

Исполнители: Наталья Осипова 
и Джейсон Киттельбергер
Композитор: Нико Мьюли
Музыка: Mothertongue 
(I. Archive II. Shower IV. Monster)
Ассистент хореографа: Кристофер Тэнди
Дизайн костюмов: Кристина Каннингем
Куратор по костюмам: Питер Тодд
Создатель костюмов: Аманда Бэрроу
Художник по свету: Найджел Эдвардс

«Трепет» – живой, резонирующий танец, пред-
ставляющий собой простую метафору прыжка в 
бездну, шага в неизвестность. В состоянии дро-
жащего возбуждения тела танцовщиков в полу-
прозрачных костюмах переплетаются, повторяя 
движения воздушных потоков. Они появляются и 
скрываются во тьме, обозначая своё присутствие 
после исчезновения. Также как отправление – 
своего рода прибытие, эту постановку можно 
сравнить с отложенным рейсом. Её лёгкость про-
тивопоставляется скрытой глубине, приглашая 
зрителей ее исследовать.

Когда Наталья предложила мне создать эту по-
становку, я почувствовал желание поразмышлять 
над нашим отношением к неизведанному и на-
шим стремлением исследовать новое. Меня сразу 
вдохновила волнующая музыка композитора Нико 
Мьюли — альбом Mothertongue. Это саундскейп из 
женских голосов, произносящих цифры и геогра-
фические названия адресов, где некогда жил Нико. 
Своеобразный архив воспоминаний, несущих эмо-
циональный отголосок его личного путешествия. 
Желание Натальи создать постановку, в которой 
она сможет открыть нечто новое в себе, столкнув-
шись с новым языком движения, стало большим 
вдохновением для этого спектакля и для моей 
жизни в частности».

Иван Перес, 2018
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FLUTTER
Choreographer: Iván Pérez
World Premiere: 12 September 2018, Sadler’s Wells
Duration: 15 minutes

Dancers: Natalia Osipova and Jason Kittelberger
Composer: Nico Muhly
Music: Mothertongue (I. Archive II. Shower IV. Monster)
Choreographer‘s Assistant: Christopher Tandy
Costume Design: Christina Cunningham
Costume Supervisor: Peter Todd
Costume Maker: Amanda Barrow
Lighting Design: Nigel Edwards

“Flutter is a vibrant dance with a simple metaphor, 
a jump into the abyss, stepping into the unknown. In a 
state of tremulous excitement, the translucent bodies 
of the dancers intertwine through aerial movement 
explorations. They appear and disappear into and 
from the darkness, revealing their presence upon their 
absence. As much of a departure as it is an arrival, the 
piece evokes a world in suspended flight. Its lightness 
is counterpointed by a hint of obscure depth, inviting 
the audience into its journey of discovery.

When Natalia invited me to create this piece, 
I felt the urge to question our relationship to the 
unknown and our desire to discover new territories. 
I was immediately inspired by the exhilarating music 
of the composer Nico Muhly, Mothertongue. Here, 
a soundscape of female voices is formed by digits 
extracted from addresses where Nico had lived. A 
kind of archive of reminiscent memories, carrying the 
emotional resonance of his personal journey. Natalia’s 
desire to create a new work in which she may discover 
something new about herself, through the encounter 
of a new movement language, has been a great 
inspiration for this piece and for my life.”

Iván Pérez, 2018
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В ОТСУТСТВИе
Хореография: Ким Брэндстрап
Мировая премьера: 12 сентября 2018, Сэдлерс-Уэллс
Длительность: 8 мин.

Исполнитель: Дэвид Холберг
Композитор: Иоганн Себастьян Бах
Музыка: Чакона до минор (часть 1)
Дизайн костюма: Кристина Каннингем
Художник по свету: Жан Калман

«Слово «absence» в заголовке имеет разные 
значения и интерпретации. Во-первых, оно отсы-
лает к заветному моменту в творческом процес-
се, когда танцор выучил и освоил новый танец, и 
может остановиться и просто послушать музыку. 
Погружаясь в себя, он временно «отсутствует», его 
неподвижность и отдалённость выражают его ин-
тенсивную концентрацию, полную поглощенность 
музыкой, он ищет олицетворение музыки, наме-
чая движения хореографии. Дэвид хорошо знал 
Чакону Баха, когда мы начали репетиции в студии. 
Меня поразило, как он слышит и воспринимает 
музыку, он был сосредоточен и в то же время уже 
«отстранён».

Затем, по мере работы в студии, это загадоч-
ное чувство «отстранённости» усилилось. Всё это 
превратилось в совместное путешествие — мы 
пытались понять огромное эмоциональное влия-
ние, которое музыка оказывала на нас обоих. Соло 
скрипки, разлетающееся по пустому репетицион-
ному залу, создавало ощущение пустоты и поки-
нутости. Даже когда инструмент наполнял звуком 
окружающее нас пространство, оно не переста-
вало казаться громадным и пустынным. Музыка 
усиливала чувство отстранённости, окружавшее 
Дэвида: он казался одиноким, оставленным в пу-
стоте, погруженным в странное ощущение отсут-
ствия чего-то или кого-то, кто уже ушёл, покинул 
это место, исчез…».

Ким Брэндстрап, 2018©
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IN ABSENTIA
Choreographer: Kim Brandstrup
World Premiere: 12 September 2018, Sadler’s Wells
Duration: 8 minutes

Dancer: David Hallberg
Composer: Johann Sebastian Bach
Music: Chaconne in D-minor, part 1
Costume Design: Christina Cunningham
Lighting Design: Jean Kalman

“The ‘absence’ of the title has two very different 
resonances. Firstly, it refers to a treasured moment 
in the creative process when a dancer has learnt and 
absorbed a new dance and sits back and just listens to 
the music. Withdrawing into himself he is temporarily 
‘absent,’ his stillness and remote expression registering 
his intense concentration, totally absorbed in the 
music, mysteriously embodying the music while 
charting the movements of the choreography. David 
knew the Chaconne well when we started rehearsals 
in the studio and I was immediately struck by how he 
would hear and process the music in this way – his 
focused ‘withdrawn’ concentration was there from the 
first day. 

A yet more mysterious sense of ‘absence’ emerged 
when we were working in the studio. It became a 
shared journey, as we tried to make sense of the huge 
emotional impact the music was having on us both. 
As the solo violin soared through the empty rehearsal 
room, the music made the room feel strangely empty 
and deserted. Even when the instrument filled the 
room with sound, it somehow made the space seem 
vast and desolate. The music intensified a sense 
of solitude surrounding David: he seemed alone, 
abandoned in a void, wrapped in an uncanny sense of 
something or somebody no longer being there, having 
left, departed, gone…”

Kim Brandstrup, 2018
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ШЕСТЬ ЛЕТ СПУСТЯ
Хореография: Рой Ассаф
Мировая премьера: 4 ноября 2011, Центр сцениче-
ских искусств Сюзан Далаль, Израиль
Продолжительность: 22 мин.

Исполнители: Наталья Осипова 
и Джейсон Киттельбергер
Музыка: Deefly, Лунная соната Бетховена, 
«Reflections of my life» группы Marmalade; «Dove 
sei, amato bene?» Генделя в исполнении Мэрилин 
Хорн, оркестра  Vienna Cantata и Генри Льюиса
Аранжировка: Реут Иегуда
Ассистент хореографа: Мэдисон Хоук
Мастер по костюмам: Хая Гейман
Художник по свету: Омер Шейзаф

«Какое событие предшествовало этой встрече? 
Знание, что недавнее прошлое стало причиной но-
вой встречи, перенесет вас из очевидного настоя-
щего в предполагаемое прошлое. Мы не знаем, 
встречались ли они раньше, любили ли, надеялись 
ли они на новые встречи. Мы можем понять, что 
произошло за шесть лет, предшествовавших это-
му моменту, только из того, что они сами решат 
показать нам сейчас. Неловкая встреча, смущен-
ная, безмолвная. Возможно, они помнят друг дру-
га. Возможно, пытаются доказать, что эти шесть 
лет не прошли впустую. Они танцуют, жестикули-
руют у нас перед глазами, и каждый миг движения 
либо подтверждают наши мысли, либо разруша-
ют наши предположения».

Амир Клигер
Драматург, режиссер Хайфского Театра

SIX YEARS LATER
Choreographer: Roy Assaf
World Premiere: 4 November 2011, Curtain Up, Suzanne 
Dellal Centre, Israel
Duration: 22 minutes

Dancers: Natalia Osipova and Jason Kittelberger
Music: Moonlight Sonata by Ludwig van Beethoven; 
Reflections of my life by Marmalade; Dove sei,  
amato bene? by George Frideric Handel, performed 
by Marilyn Horne, Vienna Cantata Orchestra  
and Henry Lewis
Music Editing: Reut Yehudai
Choreographer’s Assistant: Madison Hoke
Seamstress: Haya Geiman
Lighting Design: Omer Sheizaf

“What event preceded this encounter? The 
knowing that a certain past eventually caused the new 
encounter, will transport you between the obvious 
present and the presumed past. We don’t know if they 
met, or loved, or if they hoped for more encounters. 
We can understand what happened during the six 
years preceding this moment only by what they 
have decided to share with us now. A quiet meeting, 
embarrassed, hushed. Perhaps they remember each 
other, maybe they are trying to prove that these six 
years were not in vain. As their gestures are passing in 
front of our eyes, each flicker of movement will either 
confirm what we thought or shatter our assumptions.”

Amir Kliger
writer, stage director at Haifa Theatre
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АВЕ МАРИЯ
Хореография: Юка Ойши

Премьера: 12 сентября 2018, Сэдлерс-Уэллс
Продолжительность: 7 мин.

Исполнитель: Наталья Осипова
Композитор: Франц Шуберт
Музыка: Аве Мария, Ellens Gesang III III, D. 839, Бар-
бара Бонни и Джеффри Парсонс
Дизайн костюма: Стюарт Дж. Чарльзуорт
Создатель костюма: Кингсли Холл
Художник по свету: Адам Карре

«Несмотря на музыку, это не религиозная по-
становка. «Аве Мария» – о женщине, о силе её 
любви и восприимчивости.

Когда я начала выбирать тему, интуиция под-
сказала мне обратиться к женской сущности 
Натальи. Мне представлялось, как она танцует  
в простом белом платье в мощной, но красивой 
композиции.

Я считаю, что танец – это язык, который мы мо-
жем только прочувствовать. Работая с Натальей,  
я поняла, что смогу вместе с ней найти новый 
способ выразительности или даже новый язык  
танца».

Юка Ойши, 2018 

AVE MARIA
Choreographer: Yuka Oishi

World Premiere: 12 September 2018, Sadler’s Wells
Duration: 7 minutes

Dancer: Natalia Osipova
Composer: Franz Schubert
Music: Ave Maria, Ellens Gesang III, D. 839 Barbara 
Bonney & Geoffrey Parsons
Costume Design: Stewart J. Charlesworth
Costume Maker: Kingsley Hall
Lighting Design: Adam Carrée

“Despite the music, this is not a religious piece. 
Ave Maria is about a woman with a strength of love 
and sensibility.

When I started to pick a theme, intuition told me to 
work with Natalia’s feminine side. I had an image of her 
dancing to a powerful yet beautiful song in a simple 
white dress to reflect this.

I believe that dance is a language which we are only 
able to feel. Working with Natalia, I thought I might be 
able to find a new way of phrasing a sentence or even 
finding a new language together.”

Yuka Oishi, 2018



©
 Jo

ha
n 

Pe
rs

so
n



76 77

©
 Jo

ha
n 

Pe
rs

so
n

ГРУСТНЫЙ ВАЛЬС
Хореография: Алексей Ратманский

Мировая премьера: 12 сентября 2018, Сэдлерс-Уэллс
Длительность: 6 мин.

Исполнители: Наталья Осипова и Дэвид Холберг
Композитор: Ян Сибелиус
Музыка: Грустный вальс
Дизайн костомов: Мориц Юнге
Создатели костюмов: для Натальи Осиповой - 
Сюзанна Паркинсон, Parkinson Gill / для Дэвида 
Холберга - Аманда Бэрроу
Покраска костюмов: Никола Киллин
Художник по свету: Адам Карре

«Я знаю Наталью с её первых дней в Большом 
театре, когда я был там художественным руково-
дителем, и по работе в Американском театре бале-
та, где я также сотрудничал с Дэвидом Холбергом. 
Они оба особенные артисты, которые стали доро-
ги моему сердцу, и я рад, что мы воссоединились 
втроём для работы над этим произведением.

«Valse Triste» — краткий опус на музыку «Груст-
ного вальса» финского композитора Яна Сибелиу-
са. Я всегда хотел сам танцевать под эту музыку, 
она носит очень личный характер для меня. И те-
перь она приобрела новое значение, потому что 
стала частью собственного проекта Натальи с на-
званием, которое мне очень импонирует: «Чистый 
танец».

Алексей Ратманский, 2018

VALSE TRISTE
Choreographer: Alexei Ratmansky

World Premiere: 12 September 2018, Sadler’s Wells
Duration: 6 minutes

Dancers: Natalia Osipova and David Hallberg
Composer: Jean Sibelius
Music: Valse Triste
Costume Design: Moritz Junge
Costume Makers: for Natalia Osipova, Suzanne 
Parkinson from Parkinson Gill / for David Hallberg, 
Amanda Barrow
Costume Dyer: Nicola Killeen
Lighting Design: Adam Carrée

“I have known Natalia from her early days at the 
Bolshoi when I was artistic director, and since then 
at American Ballet Theatre, where I also worked with 
David Hallberg. They are both very special artists, dear 
to my heart, and I am delighted that the three of us 
have been reunited to work on this piece.

Valse Triste is a short work. This “sad waltz” is by 
the Finnish composer Jean Sibelius. It’s music that I 
have always wanted to dance to myself, and so has a 
very personal meaning to me. And now it is significant 
in a new way because it forms part of Natalia’s own 
project, with a name that I like very much. It says it all: 
Pure Dance.”

Alexei Ratmansky, 2018



ИДИОТ
Сабуро Тешигавара / Рихоко Сато

Режиссёр, художник по свету, дизайн костю-
мов, подбор музыки: Сабуро Тешигавара
В соавторстве с: Рихоко Сато
Танцовщики: Сабуро Тешигавара, 
Рихоко Сато

Техническая координация, свет: 
Серджио Пессана
Гардероб: Миэ Кавамура
Постановка компании KARAS, Япония
Постановка и гастроли: EPIDEMIC 
(Ричард Кастелли, Чара Скьяделли, 
Флоранс Берто)

Премьера: 21 июня 2016. Karas Apparatus
Продолжительность: 60 мин. 

Встреча со зрителем после спектакля — 
Сабуро Тешигавара и Рихоко Сато

Спектакль создан при поддержке Агентства по 
культуре, правительства Японии и Совет по искус-
ству Японии

27 ноября | 20.00 | ТЮЗ им. А.А. Брянцева

27 November | 20.00 | Bryantsev Theater of Young Spectators
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THE IDIOT
Saburo Teshigawara / Rihoko Sato 

Direction, lighting and costume design, music 
collage: Saburo Teshigawara
Artistic collaborator: Rihoko Sato
Dancers: Saburo Teshigawara, 
Rihoko Sato

Technical coordination/Lighting operation: 
Sergio Pessanha 
Wardrobe: Mie Kawamura
Production: KARAS, Japan
Production, touring: EPIDEMIC 
(Richard Castelli, Chara Skiadelli, 
Florence Berthaud)

Premiere: 21 June 2016 at Karas Apparatus 
Duration: 60 minutes

Post-performance meet-the-artist session with 
Saburo Teshigawara and Rihoko Sato

Supported by the Agency for Cultural Affairs, 
Government of Japan through the Japan Arts Council 
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Сабуро Тешигавара
Свой творческий путь Сабуро Тешигавара начал 

в 1981 в его родном Токио, где изучал изобрази-
тельное искусство, скульптуру и классический ба-
лет. В 1985 он организовал небольшой ансамбль 
KARAS с Кей Мията и стал развивать собственную 
хореографию. KARAS начали приглашать на вы-
ступления в крупнейших городах мира.

Помимо интереса к KARAS и Тешигаваре как к 
сольному исполнителю, на него обратили внима-
ние и как на режиссера-хореографа. Крупнейшие 
балетные компании мира, например, Парижская 
опера, приглашали Тешигавару создавать спектак-
ли для их репертуара. Не остались незамеченны-
ми и проекты Сабуро в области видео арта, кино-
режиссуры, сценографии, а также светодизайна и 
дизайна костюмов к собственным постановкам.

Обостренное чувство формы и композиции 
в купе с талантом владеть пространством и со-
вершенно особым танцевальным языком - все это 
рождает уникальный, ни на что не похожий мир 
танца Сабуро Тешигавары.

Кроме регулярных мастер-классов в студии 
KARAS, Тешигавара активно вовлечен во мно-
жество образовательных проектов. Програм-
ма  S.T.E.P. (Образовательный Проект Сабуро 
Тешигавары) по работе с глухими людьми был 
иницирован в 1995 при поддержке партнеров 
в Великобритании. С 2006 по 2013 Тешигавара 
преподавал в Колледже современной психоло-
гии при Университете Св. Павла в Рикке. С 2014 
- профессор Унивеситета искусств Тама, кафедры 
сценографии, драмы и танца.  Своей обширной 
педагогической деятельностью Тешигавара  под-
держивает и вдохновляет множество молодых 
танцовщиков.   

С 2013 существует личное творческое про-
странство Тешигавары - KARAS APPARATUS в при-
городе Токио, где на постоянной основе создается 
серия спектаклей - “Update Dance”.

Сабуро Тешигавара - обладатель множества 
наград, как японских, так и международных: нью-
йоркской Bessie Award (2007), Медали Почета от 
Императора Японии (2009); в 2017 он был произ-
веден в офицеры Ордена искусств и литературы 
Франции.

В 2020 Тешигавара вступает в должность Ху-
дожественного руководителя Театра префектуры 
Айти.

Saburo Teshigawara
Saburo Teshigawara began his unique creative 

career in 1981 in his native Tokyo after studying plastic 
arts and classic ballet. In 1985, he formed KARAS with 
Kei Miyata and started group choreography and their 
own activities. Since then, he and KARAS have been 
invited every year to perform in major international 
cities around the world.

In addition to solo performances and his work with 
KARAS, Saburo Teshigawara has also been receiving 
international attention as a choreographer/director. 
He has been commissioned by many international 
Ballet companies such as the Paris Opera to create 
repertoire pieces for the company. Teshigawara has 
likewise received increasing international attention 
in the visual arts field, with art exhibitions, films/
videos as well as designing scenography, lighting 
and costume for all his performances. Teshigawara’s 
keenly honed sculptural sensibilities and powerful 
sense of composition, command of space and his 
decisive dance movements all fuse to create a unique 
world that is his alone. 

Besides the continuous workshops at the KARAS 
studio in Tokyo, Teshigawara has been involved in 
many education projects. S.T.E.P. (Saburo Teshigawara 
Education Project) has been initiated since 1995 
with partners in the UK. From 2006 to 2013, he 
taught at the College of Contemporary Psychology, 
St. Paul’s (Rikkyo) University, Japan. Since 2014, he 
is professor at the Tama Art University, department 
of Scenography Design, Drama, and Dance. Through 
these various projects, Teshigawara continues to 
encourage and inspire young dancers, together with 
his creative work.

Since 2013, he has established his own private 
creative space KARAS APPARATUS in Ogikubo, 
Tokyo. Here, he constantly creates a performance 
series called “Update Dance”.

His work has won numerous awards and honours 
in Japan and abroad, including a Bessie Award in 2007, 
the Medal of Honor by the Emperor of Japan in 2009 
and in 2017 he was made an Officer of the Order of 
Arts and Letters in France.

From 2020, he will be the Artistic Director of Aichi 
Prefectural Art Theater.
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Рихоко Сато
Рихоко Сато начинала как гимнастка в Англии 

и США, где жила до 15 лет. В 1996, после участия 
в мастер-классах  KARAS, она присоединилась к 
труппе. С тех пор Рихоко танцует во всех поста-
новках компании и является бессменным асси-
стентом Сабуро Тешигавары в его творческих про-
ектах. Она получила мировое признание как одна 
из ключевых исполнительниц в его спектаклях.

В 2009 Сато впервые выступила сольно в по-
становке Тешигавары - «ОНА», оставив яркое и 
глубокое впечатление у зрителя. Тело танцовщи-
цы, чувствительное, как оголенный нерв, удиви-
тельно точно передает широчайший спектр эмо-
ций и состояний: от таящей хрупкости - до острой 
напряженности, открывая новые измерения языка 
танца.

Рихоко Сато принимала участие в образова-
тельной программе S.T.E.P. и выступала в роли ас-
систента по работе с танцорами других балетных 
коллективов, где Тешигавара был приглашенным 
хореографом. Сато - обладательница каннской 
премии «Звезды балета 2000» в номинации «Луч-
ший танец» за дуэт с Вацлавом Кунешем под на-
званием «Крик и шепот» (2005), премии Японского 
Танц-форума (2007), итальянской премии имени 
Леонида Мясина (2012) и премии японских кри-
тиков «Новое лицо» (2016). В 2018 Сато была удо-
стоена приза Министерства образования, культу-
ры, спорта, науки и технологии Японии.

Продолжая сотрудничество с  KARAS, Рохико 
Сато создает и собственные танцевальные про-
екты как хореограф.

Премьера ее первой постановки на музыку 
«Вечерни пресвятой деве» Монтеверди в сопрово-
ждении вокала и ансамбля La Tempête состоялась 
в августе 2018 во Франции, на Фестивале Гектора 
Берлиоза. 

Из самых свежих работ Сато - постановка для 
итальянской труппы Aterballetto (сентябрь 2019) и 
ее новое соло IZUMI.

Rihoko Sato
Rihoko Sato studied gymnastics in England and the 

United States, where she lived until age 15. Having 
participated in KARAS’ workshops in 1995, she joined 
the group in 1996. Since then, she has performed in 
all group works, and also works as the artistic assistant 
to Saburo Teshigawara in all his creative activities. She 
is acclaimed internationally, as one of the main figures 
in Teshigawara’s works.

In 2009 she presented her first solo 
dance SHE directed by Teshigawara, leaving a striking 
and emotional impression. Her exceptionally sensitive 
body and nerves create a wide range of dynamism, 
from melting fragility to sharp intensity, opening a 
new dimension for physical expression.

Rihoko Sato also assisted with KARAS’ education 
project S.T.E.P. and worked as dance mistress for 
Teshigawara’s commissioned works for other ballet 
companies.

She received the Best Dancer Award for her duet 
with Vaclav Kunes in Scream and Whisper at Les Étoiles 
de Ballet2000 Awards in 2005 in Cannes, France, the 
Japan Dance Forum award for 2007, the Forty edition 
of the Premio Positano “Leonide Massine” Per la 
Danza 2012 and most recently the Japan dance critic 
new face award (2016). In 2018 she received the 
Minister of Education, Culture, Sports, Science and 
Technology's Art Encouragement Prize (dance).

Alongside her collaboration with Saburo 
Teshigawara and Karas, Rihoko Sato now works 
on dance projects under her own name as a 
choreographer.

Her first creation on the  Vêpres de la Vierge  by 
Monteverdi with the vocal and instrumental company 
La Tempête, was premiered in August 2018 in Berlioz 
Festival, France.

Her upcoming projects include a choreography for 
the Italian dance company Aterballetto in September 
2019 and a new solo for herself, IZUMI.
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«Я знал, что невозможно поставить балет на 
основе такого великого романа. Но это самое «не-
возможно» и стало ключом к созданию чего-то 
совершенно нового — танца, который существует 
только здесь и сейчас.

Это чистый танец, по капле «дистиллирован-
ный» из романа без цитирования его текста. 

И тем не менее, в спектакле воплощены не 
только сами герои романа, но и ритм, стиль их ре-
плик.

Тихий голос, крики и стоны, шепот и вздохи — 
все это выражено в танце. 

Внутренний импульс сообщает телу движение. 
И в нем продолжается танец жизни. 
Не имея ответов, тело продолжает вопрошать 

жизнь через движение.
Сила голосов в безмолвном, но одновременно 

«кричащем» теле — в основе постановки.
Это роман «Идиот», рассказанный языком 

тела».
Сабуро Тешигавара

“I was aware of the impossibility of creating a 
dance piece from such a great novel.

Yet this ‘impossibility’ was the key to approaching 
and creating something completely new.

A dance that exists only here and of itself.
With no usage of text at all, a pure dance piece is 

distilled from the novel.
Not just embodying the characters contained in the 

original novel, but the embodiment of
movement inside their words.
Silent voices heard within words, screams and 

moans, murmurs and sighs, all become
physical movement.
Coming from the interior, moving the body.
The dance of life continuing, in the form of a human 

body.
A body which has no answers keeps questioning 

life with continuing movement.
The power of the voices within the silent, and yet 

noisy, body structures the whole piece.
This is “The Idiot”, told by the body, not as a 

literature.”
Saburo Teshigawara
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“…We are presented with only a man, a woman, and 
a large rat. By making the characters

unidentifiable, the stage is made into a vast 
labyrinth. The lighting is constantly

flickering: anxiety, as if being exposed by being 
under a light bulb with a broken filament, leads us 
through pathways of inner conflict.

If dance is something made from the bones which 
make up the human body and the muscles that animate 
them, Teshigawara’s dance is a phenomenon created 
from unlimited

imagination and the nerves that respond to it. 
He does not narrate a story with dance, but through 
a process of ‘narrating’ he conjures up dance as an 
irreversible process. He lets us, the audience, witness 
the birth of a new dance”.

Ryoichi Enomoto, Theatre X Criticism News

«…На сцене только мужчина, женщина и боль-
шая крыса. Герои не поддаются четкой идентифи-
кации, что превращает спектакль в своего рода 
лабиринт. Постоянные всполохи света, как от лам-
почки с неисправной нитью накаливания, усили-
вают напряжение и будто «озаряют» внутренний 
конфликт героя.

Если обычный танец складывается из человече-
ского скелета и мышц, придающих ему движение, 
то у Тешигавары — это феномен, рождающийся 
из безграничного воображения и резонирующих 
от него нервов. Он не рассказывает историю тан-
цем, а напротив — рассказывая, «наколдовывает» 
танец как естественный, необратимый процесс. А 
зрители становятся свидетелями рождения этого 
нового танца».

Рёйти Еномото, Theatre X Criticism News 
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КАРМЕН
ДРАМА-ОПЕРА-БАЛЕТ

Режиссер: Максим Диденко
Автор идеи и продюсер: Павел Каплевич
Дирижёр: Филипп Чижевский
Автор музыкальной обработки: 
Алексей Сюмак
Стихи: Михаил Чевега
Хореограф: Владимир Варнава
Художник: Айдан Салахова

Действующие лица и исполнители:
Хозе: Михаил Ефремов, актёр театра и кино/ 
Эдуард Ахметшин, танцор балета / 
Хачатур Бадалян, тенор
Кармен: Ксения Шевцова, балерина / 
Карина Хэрунц, меццо-сопрано

Спектакль создан в рамках Фестиваля 
«Черешневый лес»
Премьера: 24 мая 2019. 
Концертный зал «Зарядье», Москва

Продолжительность: 70 минут без антракта

28 ноября | 20.00 | Театр-фестиваль «Балтийский дом»

28 November | 20.00 | Baltic House Theatre-Festival
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KARMEN
DRAMA-OPERA-BALLET

Director: Maxim Didenko 
Creator of the idea, producer: Pavel Kaplevich 
Conductor: Philipp Chizhevsky
Author of musical version: Alexei Syumak
Lyrics: Mikhail Chevega
Choreographer: Vladimir Varnava
Designer: Aidan Salakhova

Cast of characters:
José: Mikhail Efremov, film and drama actor /  
Edward Akhmetshin, ballet dancer / 
Khachatur Badalyan, tenor
Carmen: Ksenia Shevtsova, ballet dancer / 
Karina Kherunts, mezzo soprano

Created in the framework of the Cherry Forest Festival
Premier: 24 May 2019.
‘Zaryadye’ Concert Hall, Moscow

Duration: 70 min, no intermission
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Уникальную по своей мультижанровости по-
становку по мотивам знаменитой новеллы Про-
спера Мериме на музыку Жоржа Бизе известному 
режиссеру Максиму Диденко предложил вопло-
тить на сцене художник и театральный продюсер 
Павел Каплевич.  Объединив драму, оперу и балет 
в одном спектакле этот творческий тандем заста-
вил знакомый сюжет звучать по-новому. Старик 
Хозе (Михаил Ефремов), совершивший убийство 
юной Кармен (меццо-сопрано Карина Хэрунц и 
солистка балета Музыкального театра им. Станис-
лавского и Немировича-Данченко Ксения Шевцо-
ва), перед лицом смерти предается воспоминани-
ям: всполохи возбужденного сознания, картины 
счастливой любви, страсти и расплаты за яркое 
чувство, и, как финал — расправа с возлюбленной, 
нарушившей клятву — вся история будет передана 
языком пения, танца, стихов.  

«То, что мы сейчас делаем, – это больше, чем опе-
ра. Я придумал для определения жанра, в котором 
мы работаем, новое слово: «полиформ» или «поли-
форма». Это что значит? Полифо – полифония, и 
форма – многообразие форм, звуковых и изобрази-
тельных. Потому что все, что мы делаем, – это не 
только опера. Не «мультижанр» – противное слово, 
как «мультики», – а полиформа…

Что это? Драма, опера, балет – ты не понима-
ешь, что там главное, что производное. Есть про-
изведение Мериме, есть произведение Бизе. Есть 
поэт Михаил Чевега, который написал для нашей 
постановки потрясающие тексты. Есть компози-
тор Алексей Сюмак, который внедряется в Бизе, но 
не просто как аранжировщик, а, так скажем, как 
превращатель. Не формальный, когда берется ин-
струмент, на котором он это перераскладывает, 
а больше: он придумывает инструменты, пересо-
чиняет звучание. Хозе играет блестящий артист 
театра и кино — Михаил Ефремов».

Павел Каплевич 

Pavel Kaplevich, prominent designer and theatre 
producer, suggested that Maxim Didenko, the well-
known director and choreographer, should develop 
a unique multi-genre show based on  motifs found 
in Prosper Mérimée’s famous Carmen novella and, of 
course, using Georges Bizet’s music. Bringing together 
drama, opera, and ballet in the same production, this 
creative duo have found ways to give the familiar story 
a new turn: now facing death, Old Don José (Mikhail 
Efremov), who years ago killed young Carmen (Karina 
Kherunts, mezzo-soprano; and Ksenia Shevtsova, 
principal dancer of the Stanislavsky and Nemirovich-
Danchenko Music Theatre in Moscow),  journeys down 
the winding corridors of his past to relive, in flashes of 
restless consciousness, images of love and moments of 
happiness and passion – seeking, in the end, to atone 
for the overwhelming feelings which drove him to his 
punishment of the lover who had broken her oath. The 
entire story of Don José and Carmen will be retold 
using the combined languages of singing, dancing, and 
poetry.   

“What we are doing now is larger than opera. In order to 
define the genre, which we have chosen, I came up with a 
new word: “polyform” or “polyforma”. What does it mean? 
Polyfo is polyphony, and form is the diversity of forms, 
both audio and visual. As a matter of fact, everything we 
are doing is not just opera. Not “multigenre” – what an 
obnoxious word, like “multik” [“cartoon” in Russian] – but 
polyform…

What is this? Drama, opera, ballet – it’s hard to 
determine what the most important thing is and what 
derives from it.  There is Mérimée’s work and there is 
Bizet’s work. There is poet Mikhail Chevega, who wrote 
amazing texts for our production. There is composer Alexei 
Syumak, who enters Bizet’s work not just as an arranger, 
but, so to say, as someone who transforms it.  He is not 
working in a formal way, when he just uses an instrument 
to arrange Bizet’s work, but he is doing much more than 
that: he adds new instruments, he re-composes the 
sound. Our great film and theatre actor Mikhail Efremov 
plays Jose”.

Pavel Kaplevich  

 «Это в первую очередь музыкальный спектакль 
с некоторыми элементами драмы. Все участники 
действа — и танцоры, и певцы — в меру своих уме-
ний присоединяются к этой музыке и высекают из 
нее искры. А музыкальные инструменты в нашей 
постановке самое примечательное. У нас есть ан-
самбль древних аутентичных инструментов, в 
основном арабских: например, сантур — средневеко-
вый арабский струнный ударный инструмент, лют-
ня, древние флейты. Композитор Алексей Сюмак 
переоркестровал музыку Жоржа Бизе и сочинил для 
нашей «Кармен» собственные произведения. Всё это 
объединилось в некую музыкальную вязь — я называю 
это так».

Максим Диденко

“In the first place, this is a music production with some 
elements of drama. The participants of the show – both 
dancers and singers – contribute to this music and create 
sparks to the best of their abilities. Musical instruments 
are the most notable part of our production. We have an 
ensemble of early authentic instruments, mostly Arabic: 
for instance, the santoor – an Arabic string dulcimer, 
dating back to the Middle Ages, the lute, the old flutes. 
Composer Alexei Syumak re-orchestrated the music 
by Georges Bizet and composed his own pieces for our 
Carmen. All of those have been interwoven into some kind 
of a musical ligature — that’s what I call it”.

Maxim Didenko©
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Павел Каплевич – заслуженный деятель 
искусств РФ. Автор экстраординарных художе-
ственных решений для спецпроектов, спектаклей, 
шоу, архитектурных объектов, артпространств. 
Художник и продюсер более 300 спектаклей и 
шоу. Лауреат российских Национальных премий 
«Золотая маска», «Хрустальная Турандот», «Чайка», 
«Браво» и других.

Максим Диденко – постановщик самых 
громких премьер последних лет: «Чёрный рус-
ский», «Цирк», «Лёнька Пантелеев», «Конармия», 
«Хармс. Мыр», «Земля», «Идиот», «Чапаев и пусто-
та», «Беги, Алиса, беги». Работает в разных жанрах 
искусства (от перформансов до масштабных цере-
моний).

Pavel Kaplevich – Honored Artist of Russia. 
Author of extraordinary artistic concepts for special 
projects, plays, shows, architectural objects, art spaces. 
Artist and producer of more than 300 productions and 
shows. Winner of the Russian National Awards The 
Golden Mask, Crystal Turandot, The Seagull, Bravo, 
and others.

Maxim Didenko – director of some of the most 
acclaimed productions of the recent years: The Black 
Russian, The Circus, Lyonka Panteleyev, Red Cavalry, 
Kharms. Myr, The Earth, Idiot, Chapaev and Void, and 
Run, Alice, Run. He works in various genres of art (from 
performances to large-scale ceremonies).

Айдан Салахова – академик Российской 
Академии Художеств, действительный член-
корреспондент. Живописец, скульптор, галерист 
и общественный деятель, педагог, профессор. 
Участник ключевых международных ярмарок 
и биеннале, в том числе и Венецианской (1991, 
2011). Входит в список «ТОП-50» самых влиятель-
ных лиц в Российском искусстве по версии жур-
нала «Артхроника». Спектакль «Кармен» — дебют 
Айдан Салаховой на театральной сцене.

Aidan Salakhova – Academician of the Russian 
Academy of Arts, acting corresponding member.  
Painter, sculptor, gallery owner and public figure, 
teacher, professor. Participant of key international fairs 
and biennales, including the Venice Biennale (1991, 
2011). Member of the TOP-50 most influential people 
in Russian art according to Artchronica magazine. 
Carmen is the debut of Aidan Salakhova on stage.  

Владимир Варнава – лауреат националь-
ной театральной премии России «Золотая маска» 
(2011-2014). Победитель конкурса молодых хоре-
ографов международного фестиваля современной 
хореографии «Context. Диана Вишнёва». Лауреат 
национальной премии «Арлекин». Автор и участ-
ник самых знаменитых проектов и перформансов 
в области хореографии в России и за рубежом. 
Балеты, созданные Варнавой, идут в Мариинском 
театре, Пермском театре оперы и балеты и во 
многих драматических театрах.

Vladimir Varnava – winner of the National 
Theatre Award The Golden Mask (2011-2014). Winner 
of the competition of young choreographers at the 
International Festival of Contemporary Choreography 
Context. Diana Vishneva. Winner of the National 
Award Harlequin. Author and participant of the most 
notable projects and performances in the field of 
choreography in Russia and abroad. Ballets, created by 
Varnava, are in the repertoire of the Mariinsky Theatre, 
Perm Theatre of Opera and Ballet, and many drama 
theatres. 
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Филипп Чижевский – лауреат националь-
ной театральной премии России «Золотая маска» 
2018. Лауреат международной музыкальной 
премии “Bravo”. Лауреат всероссийского конкур-
са дирижёров 2008. С 2014 года приглашённый 
дирижёр Большого театра. Художественный ру-
ководитель и дирижёр ансамбля “Questa Musica”. 
Сотрудничает с ведущими российскими и зару-
бежными оркестрами. Большое внимание уделяет 
исполнению произведению современных компо-
зиторов.

Михаил Чевега – автор нескольких поэтиче-
ских сборников, в том числе «Жизнь замечатель-
ных». Автор драматических произведений «Птица 
Феликс», «Кармен», «Колхозница и Рабочий».

Алексей Сюмак – лауреат национальной 
театральной премии «Золотая маска» 2018. Лау-
реат международного конкурса молодых компо-
зиторов 2001, 2003, конкурса «Пифийские игры» 
2006. Сочинения Сюмака исполняются на ведущих 
фестивалях современной музыки как в России, так 
и за рубежом.

Philipp Chizhevsky – winner of the National 
Theatre Award The Golden Mask (2018). Winner 
of the International Music Award Bravo. Winner of 
the All-Russian Competition of Conductors (2008). 
Since  2014 he has been the guest conductor at the 
Bolshoi Theatre. Artistic Director and Conductor of 
Questa Musica ensemble. Philipp cooperates with 
leading orchestras in Russia and abroad. He pays 
great attention to performing works by contemporary 
composers. 

Mikhail Chevega – author of several collections 
of poetry, including The Life of the Remarkable. Author 
of dramatic works Felix Bird, Carmen, The Kolkhoz 
Woman and the Worker. Alexei Syumak – winner of the National 

Theatre Award The Golden Mask (2018). Winner of 
the International Competition of Young Composers 
2001, 2003, competition The Pythian Games 2006. 
Syumak’s works are performed at leading festivals of 
contemporary music both in Russia and abroad. 
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Михаил Ефремов 
Исполнитель роли Хозе

Актер театра и кино, театральный режиссер, 
телеведущий. Заслуженный артист России. Лау-
реат Государственной премии Российской Феде-
рации, премий «Ника» и «Золотой орел».

Mikhail Efremov 
Performer of a part of José

Film and drama actor, director and television 
presenter. Honored Artist of Russia. Laureatу of the 
Russian Federation National Award and winner of the 
national film awards «Nika» and «Golden Eagle».
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МАТС ЭК И АНА ЛАГУНА
MEMORY

Балеты «Топор» и «Память»
фильм «Старуха и дверь»

Продолжительность: 1 ч. 20 мин. с антрактом

1 декабря | 20.00 | Детский театр танца Бориса Эйфмана

1 December  | 20.00 | Boris Eifman Dance Theatre

MATS EK AND ANA LAGUNA
MEMORY

Triple bill program:
“Axe”, “Memory”, film “Old and Door”

Duration: 1.20h with intermission 
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В январе 2016 года Матс Эк объявил о завер-
шении своей карьеры. Весь балетный мир с гру-
стью принял эту новость. Вечер в рамках Фестива-
ля «Дягилев. P.S.» — настоящий эксклюзив и одно 
из последних выступлений Матcа Эка и его супру-
ги, выдающейся балерины Аны Лагуны. 

Будет представлено два хореографических 
опуса «Топор» и «Память», а также видео-фильм 
«Старуха и дверь» о легендарной танцовщице и 
хореографе, основательнице Кульберг-балета и 
матери Матса Эка — Биргит Кульберг. 

Кроме того, специально для Фестиваля будет 
подготовлен видео-фильм из самых ярких фраг-
ментов балетов Матса Эка в исполнении Аны 
Лагуны — своего рода ретроспектива великого 
творческого дуэта Эк-Лагуна, которая станет лако-
ничным дополнением программы.

ТОПОР 
2015

Хореография: Матс Эк
Музыка: Томазо Альбинони, Адажио соль минор
Интерпретация и исполнение: Fleshquartet
Декорации и костюмы: Катрин Бреннстрём
Освещение: Йорген Янссон
Исполнители: Ана Лагуна, Иван Аузели
Продолжительность: 15 мин.

Колоть дрова: для него это вопрос практиче-
ского значения, для неё — тревожный символ на-
силия.

Их противоположные взгляды рождают про-
тивостояние. Итогом становится воссоединение. 
Топор по-прежнему остро заточен.

In January 2016 Mats Ek announced that he was 
leaving the stage. All the ballet world met this news 
with a sad heart. This evening in the frame of Festival 
‘Diaghilev. P.S.’ is an exclusive opportunity to witness 
one of the last performances of Mats Ek and his muse, 
an outstanding ballet dancer Ana Laguna. 

Two choreographic pieces – Axe and Memory – 
are to be presented, along with video-film Old and 
Door telling the story of a legendary dancer and 
choreographer, founder of the Cullberg Ballet and 
Mats Ek’s mother — Birgit Cullberg. 

In addition a video-film of fragments of the most 
celebrated ballets by Mats Ek performed by Ana 
Laguna will be especially compiled for the Festival. 
This retrospective of the great artistic duet Ek-Laguna 
will be a neat supplement to the programme.

AXE  
2015

Choreography: Mats Ek
Musik: Tomaso Albinoni, Adagio in G Minor
Interpreted and played by Fleshquartet
Set and costume: Katrin Brännström
Light: Jörgen Jansson
Dancers: Ana Laguna, Yvan Auzely
Duration: 15 min. 

Chopping firewood; for him a matter of practical 
importance, for her a worrying act of violence.

Theirs contrasting views provokes a confrontation.
The outcome is a new togetherness. The axe has still 
its edge.
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ПАМЯТЬ
2004

Хореография: Матс Эк
Музыка: Нико Рёльке «Память»
Освещение: Йорген Янссон
Исполнители: Ана Лагуна, Матс Эк
Продолжительность: 15 мин.

Мужчина погружается в воспоминания, и сцена 
превращается в пространство, которое прежде он 
делил со своей женщиной.

Прошлое становится настоящим, а то, что было 
утрачено — сплетается в новую реальность.

СТАРУХА И ДВЕРЬ
Хореография: Матс Эк
Музыка: Фридерик Шопен
Исполнители: Биргит Кульберг, Ана Лагуна, 
Иван Аузели
Продолжительность: 22 мин.

«Однажды Матс Эк приготовил блюдо из сво-
ей собственной матери, всемирно известного 
хореографа-экспериментатора Биргит Кульберг. 
Кульберг было 83, когда Эк создал эротический 
и остроумный танцевальный фильм «Старуха и 
дверь», в котором продемонстрировал неувядаю-
щий танцевальный потенциал матери. В какой-то 
момент в фильме, увлеченная мечтами, Кульберг 
падает на пол. После этого к ней подходит моло-
дой мужчина с ножом и вилкой и вытаскивает из 
ее тела реальный на вид кусок мяса, который тут 
же кладет себе в рот.

Созданный в 1991 году фильм предназначался 
для телевидения. Но даже в Швеции его сочли 
слишком провокационным».

MEMORY 
2004

Choreography: Mats Ek
Musik: Niko Röhlcke ”Memory”
Light: Jörgen Jansson
Dancers: Ana Laguna, Mats Ek
Duration: 15 min. 

As a man remembers, the stage turns into the space 
he shared with his woman.

The past becomes the present, what was lost 
moulds into a new reality.

OLD and DOOR
 
Choreography: Mats Ek
Music: F. Chopin
Dancers: Birgit Cullberg, Ana Laguna, Yvan Auzely
Duration: 22 min.

“Once, Ek made a meal out of his own mother, the 
world-renowned experimental choreographer Birgit 
Cullberg.

Cullberg was 83 when Ek created a witty and erotic 
dance film, titled “Old and Door,” to showcase her 
undimmed expressive skills. At one point in the film, 
after Cullberg sinks to the floor in a reverie, a young 
man appears, digs a fork and knife into a soft curve of 
her body and hacks out real-looking flesh, which he 
stuffs into his mouth.

The film, created in 1991, was meant for television. 
But it was deemed too provocative, even for Sweden”.
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«Матс Эк — хореограф-бунтарь из Швеции,  
у которого аллергия на красоту» 

Сара Л. Кауфман

“Mats Ek — the Swedish rebel choreographer who’s 
‘allergic to pretty“

Sarah L. Kaufman
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