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Danae Festival 2015 si svolgerà a Milano dal 27 ottobre al 14 novembre in 11 spazi teatrali e non; presenterà 51 artisti, 17 compagnie, 17 spettacoli e 23 repliche, di cui 5 prime nazionali e 1 anteprima; coproduce e mette in scena 6 spettacoli di cui 4 italiani e 2 stranieri; realizzerà 3 residenze artistiche; organizzerà 2 masterclass, 1 workshop e 1 lectio rivolti a studenti di danza, ma anche a persone interessate e curiose di teatro contemporaneo e di arti performative.

Andando contro ogni auspicio negativo a cui il numero dell’età raggiunta potrebbe far pensare, la diciassettesima edizione di Danae Festival, innovativa manifestazione dedicata alla scena contemporanea, è nata e si è formata nel segno della crescita e della scoperta, del cambiamento e delle novità.

Innanzitutto il periodo: da sempre collocato in primavera, tra marzo e aprile, il festival quest’anno si trasferisce in autunno, a cavallo tra ottobre e novembre, parallelamente all’apertura delle stagioni teatrali, occupando molteplici spazi della città.

Nonostante lo slittamento verso la fine dell’anno, non siamo stati fermi nei mesi precedenti. Attraverso un’impegnativa campagna di crowdfunding che si è conclusa a luglio, Danae ha raccolto non solo nuove risorse, ma ha potuto testare la stima e la fiducia che la comunità che segue tale progetto gli ha tributato, attraverso una risposta ed una partecipazione a volte commoventi, permettendoci di realizzare questa edizione con maggiori forze e consapevolezza del ruolo del nostro operare. Come abbiamo sempre detto, continueremo a fare questo festival fintanto che riusciremo a trovare stimoli e motivazioni, e fintanto che potremo innamorarci delle nostre visioni. Così abbiamo deciso di fare ancora uno sforzo e di affrontare una nuova sfida che ci consentisse di crescere, di ampliare i nostri orizzonti e quelli della nostra proposta: Danae da quest’anno diventa festival multidisciplinare, unico in Lombardia riconosciuto dal Ministero e dalla Regione.

Danae Festival quindi si afferma sempre di più come un progetto internazionale, animato dalla presenza di discipline dai confini indefiniti e a volte indefinibili, e curato dal Teatro delle Moire che sostiene e promuove esperienze artistiche nuove della scena contemporanea. Dal 1999, anno della sua nascita a Milano, Danae propone, spesso in prima nazionale, artisti che frequentano e attraversano differenti codici tra teatro, danza e performing arts e da quest’anno presenterà anche una sezione dedicata alla musica sperimentale. 

Possiamo dunque dire che Danae Festival in questi diciassette anni di vita, abbia a tutti gli effetti contribuito alla conoscenza di un panorama artistico poco noto e che trova scarsa accoglienza nei teatri tradizionali. 

Danae Festival è inoltre partner della rete europea Open Latitudes composta da 9 strutture internazionali fra teatri e festival, attraverso cui porta avanti un importante progetto di residenza, coproduzione e codiffusione su scala internazionale rivolto ad alcuni tra i più interessanti artisti della scena delle arti performative. 
La diciassettesima edizione presenta, come anticipato, un’importante novità: la sezione dedicata alla musica con la presentazione di tre progetti musicali innovativi. L’installazione/spettacolo audio-performativa della durata di 5 ore di Alessandro Bosetti, è realizzata con performer non professionisti reperiti in loco e formati attraverso un laboratorio di due giorni, ed è organizzata in collaborazione con O’, vivace realtà del mondo creativo culturale milanese. Camilla Barbarito con il suo nome d’arte Nina Madù e le Reliquie Commestibili, brillante e intelligente progetto cantautoriale, lancerà il suo nuovo album Octopussa negli spazi della discoteca Arizona 2000, in una serata animata dalla presenza delle Nina’s Drag Queens e dal djset notturno di Zingaro. Infine siamo molto felici di presentare al Teatro Out Off il milanesissimo ed internazionale centro di ricerca musicale AGON con un progetto di Giorgio Sancristoforo e Giuseppe Cordaro. 

La sezione internazionale sarà composta da lavori in prima nazionale che si contraddistinguono per l’utilizzo di linguaggi ibridi dove si incrociano e si contaminano diversi codici della scena, rendendo sempre più evidente il movimento estetico che all’estero attraversa il teatro contemporaneo. 

Avremo con noi, per la prima volta in Italia, una grandissima star proveniente dal Belgio, Miet Warlop, artista poliedrica, che presto farà conoscere il suo nome sul nostro territorio. Dal Belgio proviene anche David Weber-Krebs, artista di origine tedesca che presenta uno spettacolo con coinvolgimento performativo del pubblico. Dalla Grecia avremo infine la coreografa Medie Megas che sarà al festival con uno solo di danza improvvisativa e una masterclass. 

Nell’ambito della ricerca coreografica presenteremo una schiera di giovani coreografi dal forte segno autoriale, quali Marco D’Agostin, Francesco Marilungo (coproduzione del festival) e Annamaria Ajmone, e di coreografi di maggiore esperienza quali Marina Giovannini e Luisa Cortesi. Ritornerà a Milano grazie a Danae, con un nuovo progetto coprodotto dal festival stesso, la compagnia che sta spopolando in Italia, CollettivOCineticO guidata da Francesca Pennini (anch’essa coinvolta in una masterclass) e un artista tanto prezioso quanto schivo, come Alessandro Bedosti. 
Ci sarà l’occasione per vedere anche Sante di Scena, l’ultima produzione a cura dei padroni di casa Teatro delle Moire insieme all’artista/coreografa Cinzia Delorenzi, con la consulenza drammaturgica di Luca Scarlini, spettacolo vincitore del bando dei Teatri del Sacro 2015.
Presenteremo un Hamlet per uno spettatore alla volta a cura di Scarlattine Teatro dentro gli spazi del Café Gorille, mentre in collaborazione con l’instancabile Zona K, avremo la possibilità di assistere alla prima tappa del lavoro che Milena Costanzo sta costruendo su un’altra donna eccezionale come Emily Dickinson, coproduzione del festival. Infine, tra le compagnie più interessanti del panorama milanese nell’ambito della ricerca teatrale, Effetto Larsen debutterà in prima assoluta con Functions, sorta di gioco/spettacolo sul tema eterno dell’amore, coproduzione italiana 2015 della rete europea Open Latitudes
Inoltre verranno messe in atto delle “buone pratiche” per avvicinare un pubblico sempre più numeroso e informato attraverso varie attività di studio con gli artisti, una serie di workshop e masteclass ExtraDanae che intrecciano diverse arti, la coreografia e la fotografia di scena nel caso di Francesca Pennini di Collettivo Cinetico, la coreografia e la drammaturgia nel caso di Medie Megas, l’oralità e la performatività nel caso di Alessandro Bosetti.
CALENDARIO

Martedì 27 ottobre ore 21 – TEATRO OUT OFF

MIET WARLOP [BE] 

DRAGGING THE BONE PRIMA NAZIONALE
Mercoledì 28 e giovedì 29 ottobre ore 21 - TEATRO OUT OFF

COLLETTIVO CINETICO [IT-Ferrara] 

10 MINIBALLETTI 

Venerdì 30 ottobre ore 21 - LachesiLAB
ALESSANDRO BEDOSTI [IT-Bologna] 

DAS SPIEL un rito di guarigione
Sabato 31 ottobre e domenica 1 novembre ore 21 - TEATRO OUT OFF 

EFFETTO LARSEN [IT-Milano] 

FUNCTIONS ovvero il gioco dell’amore PRIMA ASSOLUTA
Martedì 3 novembre ore 21 – TEATRO OUT OFF

AGON/Giorgio Sancristoforo/Giuseppe Cordaro [IT-Milano] 

NOTTURNO audio visual performance con le luci e i suoni dell'acciaieria

Giovedì 5 novembre ore 21 – TEATRO OUT OFF

ANNAMARIA AJMONE [IT-Milano] TINY 
+
LUISA CORTESI/CAB 008 [IT-Firenze] ON THE OTHER HAND
Venerdì 6 novembre ore 19.30 – TEATRO LITTA, SALA CAVALLERIZZA

DAVID WEBER-KREBS [BE/D] 

TONIGHT, LIGHTS OUT! PRIMA NAZIONALE
Venerdì 6 novembre ore 21.30 e sabato 7 novembre ore 17 – LachesiLAB
TEATRO DELLE MOIRE e CINZIA DELORENZI [IT-Milano]

SANTE DI SCENA
Sabato 7 novembre ore 21 – TEATRO OUT OFF 

MEDIE MEGAS [GR] 

TRANSFORMING ME a bilingual solo PRIMA NAZIONALE
Domenica 8 novembre ore 15 – PALAZZINA LIBERTY

MARINA GIOVANNINI/CAB 008 [IT-Firenze]

MEDITATION ON BEAUTY
Domenica 8 novembre ore 19.30 – DID Studio

MARCO D’AGOSTIN [IT-Treviso] EVERYTHING IS OK 

+

FRANCESCO MARILUNGO [IT-Milano] PARADISE ANTEPRIMA
Lunedì 9 novembre, dalle ore 17 alle ore 22 – c - r - u - d a place where...
ALESSANDRO BOSETTI [FR/IT]

ACQUA SFOCATA, UTILITÀ DEL FUOCO E ALTRE RISPOSTE CONCENTRICHE
Martedì 10, mercoledì 11, giovedì 12 novembre ore 18, 19, 20, 21 –CAFÉ GORILLE

SCARLATTINE TEATRO [IT-Lecco]

HAMLET PRIVATE
Spettacolo per uno spettatore alla volta - prenotazione obbligatoria
Giovedì 12 e venerdì 13 novembre – ore 21 – ZONA K

MILENA COSTANZO [IT-Milano]

EMILY il buonumore è un dovere etico PRIMA TAPPA PROGETTO DICKINSON
Sabato 14 novembre – dalle ore 22 – ARIZONA 2000
NINA MADÙ E LE RELIQUIE COMMESTIBILI [IT-Milano]
OCTOPUSSA PRIMA ASSOLUTA
Concerto + dj set Zingaro 
EXTRADANAE

Lunedì 26 ottobre ore 18 – NABA

MIET WARLOP [BE]

Incontro con gli studenti
Giovedì 29 ottobre ore 10 - DANCEHAUS

COLLETTIVO CINETICO [IT-Ferrara] + MICHELA DI SAVINO [IT-Milano]
CORPOGRAFIE – Masterclass per danzatori e fotografi di scena
Venerdì 6 novembre ore 10 – DANCEHAUS

Medie Megas [GR] + KATE ADAMS [UK]
TRANSFORMATION – Masterclass per danzatori
Sabato 7 e domenica 8 novembre dalle ore 10 alle ore 18 – O’
ALESSANDRO BOSETTI [FR/IT]
Laboratorio di preparazione della performance Acqua sfocata, utilità del fuoco e altre risposte concentriche
Martedì 27 ottobre ore 21 – TEATRO OUT OFF

MIET WARLOP [BE] 

DRAGGING THE BONE PRIMA NAZIONALE
Concept, regia, sculture e performance: Miet Warlop

Assistenza: Barbara Vackier

Assistenza ai costumi: An Breughelmans & Sofie Durnez

Musica: Stefaan Van Leuven & Stephen de Waele

Tecnica e luci: Babette Poncelet


Tecnica: Jannes Dierynck & Hugh Roche Kelly

Stagisti ai costumi e alle sculture:  Margré Steensma e Elleke Frijters

Costruzioni: Collin Temple & Jeoren Dreezen

Occhio esterno: Danai Anessiadou e Nicolas Provost

Manager: Carl Gydé 

Produzione: Irene Wool vzw

Produzione, distribuzione e tour management: Latitudes Prod (Lille)

Coproduzioni: Beursschouwburg Brussels, Buda Kortrijk/Next Festival International, Les Spectacles Vivants, Centre-Pompidou, Vooruit Ghent, Festival Automne en Normandie, Gessnerallee Zurich, Le Vivat scène conventionnée danse et théâtre d’Armentières, Théâtre Les Ateliers Lyon, TJP Centre Dramatique National d’Alsace Strasbourg, Kaserne Basel, Wp Zimmer Antwerp, H.A.U B., Network Open Latitudes (Latitudes Contemporaines –L’Arsenic – Body/Mind - Teatro delle Moire/Danae Festival – Sin Arts Culture – le phénix -  Materiais Diversos – MIR Festival – Vooruit) Con il supporto di: Festival actoral, CAMPO, les Ballets C de la B, L.O.D, the Flemish Community, programme Culture from European Union

Durata: 50 min

Danae Festival porta per la prima volta in Italia, la poliedrica artista di origine belga Miet Warlop, le cui opere meta-teatrali sono state acclamate nei più importanti teatri europei. I suoi spettacoli sono un caleidoscopio di immagini sospese tra magia, ironia e surrealismo, di grande impatto visivo, dove danza, teatro e arte visuale convivono in una fusione onirica e allucinata. Non è da meno, Dragging The Bone, il suo ultimo lavoro, che mette in scena un giocoso rituale, dove la “sacerdotessa” Miet si interroga sul ruolo della profezione nel nostro tempo, costruendo una scultura gigante, che prende ispirazione da “il fegato di Piacenza” modello bronzeo di fegato di pecora con iscrizioni etrusche a cui i sacerdoti si riferivano per ricavarne auspici. 
MIET WARLOP si è specializzata presso l’Accademia di Belle Arti di Gand dove ha studiato arte tridimensionale. Le viene assegnato nel 2004 il Premio Giovani Teatro KASK per il primo spettacolo Huilend Hert, Aangeschoten Wild. Ha lavorato come scenografa presso diverse produzioni franco/belghe e nel 2005 le viene offerta l’opportunità, attraverso il progetto di produzione Campo, di lavorare su una creazione artistica nell’arco di due anni. Sotto il nome Grote Hoop /Berg, la Warlop dà così vita ad una serie di spettacoli ad alto impatto visivo fino a giungere alle sue opere più acclamate Springville (2009) e Mystery Magnet (2012), quest’ultimo andato in scena al Kunstenfestivaldesarts. A Danae Festival Miet Warlop presenterà il suo ultimo lavoro Dragging The Bone, coprodotto dal Festival in collaborazione con la rete Open Latitudes. 

Mercoledì 28 e giovedì 29 ottobre ore 21 - TEATRO OUT OFF

COLLETTIVO CINETICO [IT-Ferrara] 

10 MINIBALLETTI 

Regia, coreografia, danza: Francesca Pennini
Drammaturgia e disegno luci: Angelo Pedroni, Francesca Pennini

Assistenza organizzativa: Carmine Parise

Musiche: J.S. Bach, B. Britten, Cher, G. Frescobaldi, G. Ligeti, H. Purcell, F. Romitelli, J. Strauss

Co-produzione: Le Vie dei Festival, CollettivO CineticO, Danae Festival
Residenza stabile: Teatro Comunale di Ferrara

Durata: 45 min

Dopo il successo dell’emozionante progetto <age>, presentato a Danae Festival lo scorso anno, torna il folgorante e sorprendente CollettivO CineticO guidato da Francesca Pennini e Angelo Pedroni. 10 Miniballetti, la loro ultima creazione, è un’antologia di danze in bilico tra geometria e turbinio dove l’elemento aereo è paradigma di riflessione sui confini del controllo. Correnti e bufere, ventilatori e droni, uccelli e grand-jeté diventano allegorie sul legame tra coreografia e danza in un’indagine che rimbalza tra la ripetibilità del gesto e l’improvvisazione, tra la scrittura e l’interpretazione. A fare da spartito un quaderno delle scuole elementari di Francesca Pennini con decine di coreografie inventate e mai eseguite. Una macchina del tempo per un’impossibile archeologia che si declina sulla scena in una serie di possibilità strampalate. Il corpo viene messo alla prova prendendo in prestito i principi della termodinamica passando dalla plasticità ginnica alla dinamica più vaporosa ed effimera. Tra contorsioni e sforzi asfittici si innesca uno scambio respiratorio che mescola i volumi tra corpo e spazio, tra scena e pubblico in una geografia mobile, sospesa e decisa, fluttuante e depositata.

COLLETTIVO CINETICO nasce nel 2007 come fucina di sperimentazione performativa negli interstizi tra teatro e arte visiva. Nella forma di rete flessibile di artisti e ricercatori il collettivo indaga lo statuto ontologico dell’evento performativo discutendone meccanismi e regole. Attorno alla direzione artistica e alla regia di Francesca Pennini viene di volta in volta riformulato il rapporto di ruoli, relazioni e presenze in una continua riconfigurazione del tessuto umano dei lavori rendendo cinetica la struttura stessa della compagnia. Uno dei caratteri salienti del lavoro coreografico è l’ideazione di metodologie di composizione e organizzazione del movimento che permettano di creare danze complesse ed articolate con corpi estremamente differenziati Ha vinto il Premio Giovani Danz'Autori E-R 2008. Nel 2010 il progetto di ricerca The Uncertain Scene è stato prodotto dal bando europeo Focus on Art and Science in the Performing Arts. Nel 2011 il collettivo è presentato come compagnia italiana del network europeo IYME - International Young Makers Exchange. Dal 2013 CollettivO CineticO è una compagnia di produzione danza riconosciuta e sostenuta dal MiBAC - Ministero per i Beni e le Attività Culturali, Dipartimento Spettacolo dal Vivo. 
Venerdì 30 ottobre ore 21 - LachesiLAB
ALESSANDRO BEDOSTI [IT-Bologna] 

DAS SPIEL un rito di guarigione

Con: Antonella Oggiano e Alessandro Bedosti
e la cura di: Annalisa Zoffoli

Con il sostegno di: Città di Ebla

Durata: 50 min

Tra i più interessanti ricercatori della scena nazionale, Alessandro Bedosti ha collaborato negli anni con molti dei protagonisti della ricerca teatrale (Abbondanza - Bertoni, Monica Francia, Socìetas Raffaello Sanzio). A Danae Festival porterà Das Spiel, l’ultimo dei suoi ritratti danzati in qualità di autore e danzatore, accompagnato da Antonella Oggiano, da lui definita “una danzatrice misteriosa, segreta ed infallibile”. Da questo incontro è nata quest’ultima impresa, creata attraverso un lungo processo fatto di giornate di attesa e di ascolto, seduti su di un vecchio tappeto. Poi all’improvviso l’irrompere della quotidianità, un precipitare degli eventi, ha dato vita alla scena, animandola di figure, ricordi e rimandi che coinvolgono lo spettatore fino alla commozione.
ALESSANDRO BEDOSTI è attore, danzatore e performer. Il suo percorso artistico, iniziato nei primi anni ’90, l’ha portato a collaborare con molti dei protagonisti della ricerca teatrale italiana ed europea. Negli ultimi anni, grazie all’intensa esperienza di studio con il danzatore butoh Masaki Iwana, si è dedicato alla creazione di brevi ritratti danzati in qualità di autore e danzatore (Senza titolo, 2010 – Per favore aprite le tende, 2012 – Das Spiel, 2014).
ANTONELLA OGGIANO classe 1971, inizia nel 2001 un percorsso formativo espressivo partecipando a laboratori di teatro, clownerie e danza contact. Contemporaneamente si esibisce come attrice in spettacoli prodotti dal Gruppo San Vitale di Bologna e per la Compagnia Vi-Kap di Anna Albertelli e Roberto Penzo.
Sabato 31 ottobre e domenica 1 novembre ore 21 - TEATRO OUT OFF 

EFFETTO LARSEN [IT-Milano] 

FUNCTIONS ovvero il gioco dell’amore PRIMA ASSOLUTA
Di: Matteo Lanfranchi

Sound design: Roberto Rettura

Con: Matteo Lanfranchi e Roberto Rettura

Materiali grafici: Tepée Laura Triscritti
Produzione: Effetto Larsen

Co-produzione: Network Open Latitudes (Latitudes Contemporaines –L’Arsenic – Body/Mind - Teatro delle Moire/Danae Festival – Sin Arts Culture – le phénix - Materiais Diversos – MIR Festival - Vooruit ) con il sostegno di: Programme Culture from European Union

Durata: 55’
Torna a Danae Festival Effetto Larsen, una delle realtà più interessanti e versatili della scena nazionale emergente, fondata dall’attore/performer Matteo Lanfranchi e dal sound producer Roberto Rettura. Functions, la loro ultima produzione coprodotta dal Festival e presentata in prima assoluta, è un progetto basato sulle spiegazioni scientifiche dell’amore, il sentimento più misterioso al mondo. Attraverso il meccanismo del gioco, gli spettatori, come giocatori di un quiz, saranno coinvolti in tempo reale per scegliere come far procedere una relazione d’amore. 

Sarà la persona giusta? Come la devo corteggiare? Che musica sceglierò per il primo appuntamento? Qualsiasi dubbio o domanda sull’amore sarà risolto dopo aver giocato a Functions.
MATTEO LANFRANCHI, attore diplomato alla Scuola d’Arte Drammatica “Paolo Grassi” di Milano. Lavora per anni come attore per diversi importanti registi italiani, facendo spettacoli in diversi Paesi europei, vincendo premi e raccogliendo esperienze che lo porteranno nel 2007 a fondare la sua compagnia: Effetto Larsen. Il suo lavoro è basato sul corpo e sull'azione più che sulle parole, alla ricerca di una comunicazione universale. Ha ricevuto premi e riconoscimenti sia a livello nazionale che internazionale: realizza spettacoli da palco, performance urbane e site-specific (STORMO)per festival, università e strutture private. Nel 2013 è protagonista di Yuri Esposito, lungometraggio diretto da Alessio Fava e vincitore del bando Biennale College della Biennale di Venezia. Il film è stato presentato alla 70ma mostra del Cinema di Venezia con eccellenti riscontri di pubblico e critica. 

ROBERTO RETTURA sound producer, musicista fino alla fine del secolo scorso, partecipa con il gruppo Frida Frenner alla colonna sonora di Jack Frusciante è uscito dal gruppo e lavora nel film come consulente musicale. Laureato al DAMS-Musica con una tesi sul sonoro cinematografico multicanale, collabora dal 2000 con studi di produzione audiovisivi e sonori, compagnie di danza e teatro, etichette musicali, artisti visivi, offrendo servizi e consulenze sul suono in tutte le sue forme. Negli ultimi anni ha focalizzato la sua attività esclusivamente nelle arti performative/installative e nella musica. Nel 2010 ha creato Lo Studio Spaziale, studio di registrazione sonora.
Martedì 3 novembre ore 21 – TEATRO OUT OFF
AGON/Giorgio Sancristoforo/Giuseppe Cordaro [IT-Milano] 

NOTTURNO audio visual performance con le luci e i suoni dell'acciaieria

Ideazione e visuals: Giorgio Sancristoforo


Musica e live electronics: Giuseppe Cordaro, Giorgio Sancristoforo 

Regia del suono: Massimo Marchi
Produzione: AGON 2010
Commissione: I Teatri di Reggio Emilia

Durata:50 min

A partire da quest’anno Danae Festival dà corpo ad una sezione sperimentale dedicata alla musica, dalla forte impronta multidisciplinare, esplorata in alcuni appuntamenti già nelle precedenti edizioni. Ad inaugurarla è il centro di produzione e creazione AGON, storico punto di riferimento milanese per l’utilizzo delle tecnologie, con la performance audio visual Notturno di Giorgio Sancristoforo. Partendo dalla tecnica della “mappatura sonora”, il progetto audioscan torna a raccontare gli spazi dell’uomo, questa volta non più le strade, luoghi di passaggio e di vita quotidiana come nel progetto audioscanMILANO ma il turno di notte in acciaieria: luogo di lavoro di immensa durezza, fra i più antichi e ancestrali. Nei fiumi di acciaio liquefatto, audioscan trova la metafora dell’iniziato intento a plasmare le forze della natura; ma soprattutto il coraggio e la determinazione di uomini e donne in luoghi di straordinaria complessità. Mentre ogni suono viene pazientemente raccolto, l’occhio di una piccola cinepresa cattura su pellicola visioni dantesche e apparizioni oniriche, squarci di luce sull’anima nascosta dell’acciaio. Insieme si uniscono in un film musicato dal vivo e in un’installazione multimediale.
AGON è un centro di produzione musicale/multidisciplinare fondato a Milano nel 1990, attivo nel campo della sperimentazione artistica che utilizza le tecnologie e investe nei nuovi linguaggi creativi. Opera principalmente nello spettacolo dal vivo, sperimentando nuovi linguaggi e proponendo forme innovative di rappresentazione attraverso la multidisciplinarietà, l’interattività, le performing arts.
Giovedì 5 novembre ore 21 – TEATRO OUT OFF

ANNAMARIA AJMONE [IT-Milano]

TINY 
Di e con: Annamaria Ajmone

Musiche: Marcello Gori

Disegno luci: Giulia Pastore 

consulenza artistica: Giovanna Cicciari

Organizzazione e cura: Giulia Basaglia

Con il sostegno di Promozione Danza della Fondazione Romaeuropa, CSC Centro per la scena contemporanea Bassano del Grappa, l’Arboreto - Teatro Dimora Mondaino 
In collaborazione con InsideOFF/Mosaico Danza, I macelli di Certaldo, Valdapozzo, PIMOFF, GoteborgsOperans Danskompani, DIDstudio / Ariella Vidach AiEP, Kollatino Underground

Durata: 25’
Tiny porta avanti la ricerca iniziata con il precedente lavoro [In]Quiete. Se quest’ultimo era incentrato sull’analisi delle tensioni fisiche e psichiche indotte dall’esterno, Tiny è un lavoro più raccolto, più intimo, un viaggio tra la pelle e le ossa in una metamorfosi continua. La ricerca coreografica indaga il termine "abbandono" inteso come "affidarsi a se stessi", perdersi nel proprio spazio interiore. In Tiny l’Ajmone esplora il suo corpo come un archivio popolato da memorie personali e culturali, fantasie, forze invisibili, echi lontani, suoni, odori, immagini. Individua e seleziona tracce di sé, costruendo un percorso da attraversare. Il processo di metamorfosi interiore si confonde con quello esteriore, contamina lo spazio in un gioco di risonanza.  Nel trascendere del qui e ora, quello che era dentro ora è fuori.
ANNAMARIA AJMONE nata a Lodi nel 1981, si diploma come danzatrice presso la “Scuola di Arte Drammatica Paolo Grassi”. Approfondisce i suoi studi seguendo diversi seminari ma fondamentale è l’incontro con Erna Omarsdottir, Emio Greco, Yuval Pick, Simona Bertozzi. Nel 2008  con Ilaria Tanini e Marcello Gori  fonda Collettivo CleanCorner, da cui nasce  Addictions. Spettacolo di danza in Forma di concerto, prodotto dal Teatro Crt di Milano, da cui il disco  “Addictions”, e lo spettacolo INBETWEEN, finalista a  Nuove Sensibilità. Nel 2013 con Chiara Ameglio e Marcello Gori realizza [In]Quiete, finalista premio Equilibrio 2014. Nel 2014 inizia a lavorare su Tiny vincitore di ‘Dnappunti coreografici 2014. Dal 2008 al 2009 ha lavorato come danzatrice per Guilherme Bothelo, compagnia Alias (CH). Dal 2009 ad oggi partecipa a tutte le produzioni della compagnia Ariella Vidach-Aiep (IT/CH). Performer con Daniele Ninarello (IT),  Elisabetta Consonni (IT), Santasangre (IT), Cristina Rizzo (IT).
Biglietto unico con
LUISA CORTESI/CAB 008 [IT-Firenze] 

ON THE OTHER HAND
Giovedì 5 novembre ore 21 – TEATRO OUT OFF

LUISA CORTESI/CAB 008 [IT-Firenze] 

ON THE OTHER HAND
Coreografia e interpretazione: Luisa Cortesi

Disegno luci: Mario Mambro

Produzione: Cab 008, Anghiari Dance Hub

Con il sostegno di Kilowatt Festival

Durata: 30’
Danzatrice di grande talento e di lunga esperienza, sia come interprete (danza per alcuni anni con Virgilio Sieni) sia come coreografa (comincia il proprio percorso autoriale nei primi anni 2000), la Cortesi porta avanti un discorso di sperimentazione in ambito performativo, collaborando con artisti visivi, scrittori e musicisti. Con On the other hand la Cortesi porta in scena una donna e tutte le donne del mondo. La danza pone l’accento sulla ripetizione gestuale, istintiva e potente, come un meccanismo incantato, un marchingegno magico. Chi la guarda non può distrarsi, coglie la regolarità, il ritmo, la scansione del movimento nelle sue parti più minuscole, quelle dimenticate negli angoli. Volenti o nolenti si è in suo dominio, schiavi felici nel piacere della visione. 

LUISA CORTESI dopo aver studiato danza contemporanea in Italia, Europa e Stati Uniti, inaugura nel 1999 un percorso di sperimentazione in ambito performativo che alterna progetti personali a collaborazioni con artisti di varie discipline. Dal 2000 al 2003 partecipa a diverse produzioni della Compagnia Virgilio Sieni Danza. Nello stesso periodo si rafforza il suo sodalizio con l’artista visivo Massimo Barzagli, con la realizzazione di performances, spettacoli e video presentati, tra gli altri, a Fabbrica Europa, a Santarcangelo dei Teatri, a Short Formats di Milano, ai Rencontres Chorégraphiques Internationales de Seine-Saint-Denis, a Muzeum di Ljubljana, al Centro per l’arte contemporanea Luigi Pecci di Prato, alla Galleria L’Attico di Roma e allo SPAF, Seoul Performing Art Festival. Luisa Cortesi è stata presenta alla Biennale Danza di Venezia 2014 con la perfomance in prima assoluta L’appuntamento e con La Trappola – fasi di creazione e performance – prima assoluta.

Biglietto unico con
ANNAMARIA AJMONE [IT-Milano]

TINY 
Venerdì 6 novembre ore 19.30 – TEATRO LITTA SALA CAVALLERIZZA

DAVID WEBER-KREBS [BE/D] 

TONIGHT, LIGHTS OUT! PRIMA NAZIONALE
Concept, testo, performance: David Weber-Krebs

Suono: Coordt Linke

Tecnica: Hans Westendorp

Tour manager: Martin Kaffarnik

Produzione e assistenza: Marie Urban

Management e organizzazione: Elisabeth Hirner

Produzione Stichting Infinite Endings 

Co-produzione Frascati, STUK, Zeitraumexit e Theater Zeebelt.

Durata 60’ variabile
Per la prima volta in Italia l’artista David Weber-Krebs, che si muove tra teatro e performance, attraverso dei meccanismi di coinvolgimento giocoso del pubblico, presenterà Tonight Lights Out!, una delle sue creazioni di maggior successo. Weber-Krebs trae spunto dall’iniziativa nel 2007 del giornale tedesco Bild Zeitung di invitare i suoi lettori a spegnere le luci dalle 20 alle 20:05. Questo piccolo gesto simbolico faceva sì che, per il tempo di cinque minuti, le persone entrassero a far parte della grande comunità di chi si occupa di cambiamenti climatici. Trasponendo questa azione in teatro, Weber-Krebs lavora sulla convinzione da parte di chi partecipa che quello che è da fare sia semplice, basta farlo tutti insieme, scoprendo invece che così semplice non è.
DAVID WEBER-KREBS è un artista e ricercatore con base a Bruxelles. Ha studiato all’Università di Friburgo e alla Scuola di Arti di Amsterdam. Esplora vari contesti come base per un processo sperimentale, che interroga il tradizionale rapporto tra l'opera d'arte e il suo pubblico. Opere recenti sono le prestazioni Tonight, lights out! (2011/2013), Balthazar (2013) con Maximilian Haas, Into the big world (2014)e l'installazione di Immersion (2014) presso il Museo Weltkulturen di Francoforte. David collabora regolarmente con diversi artisti e teorici e insegna presso diverse arti visive e performance accademie.

Venerdì 6 novembre ore 21.30 e sabato 7 novembre ore 17 – LachesiLAB
TEATRO DELLE MOIRE E CINZIA DELORENZI [IT-Milano]

SANTE DI SCENA

Di e con: Alessandra De Santis, Cinzia Delorenzi, Attilio Nicoli Cristiani 
Da un’idea e con la collaborazione di: Luca Scarlini 
Luci: Adriana Renna

Costumi: Elena Rossi

Assistenza al progetto: Filippo M. Ceredi 
Residenza artistica: LachesiLAB, Olinda 
Produzione: Teatro delle Moire 
Con il contributo di: Next/Regione Lombardia, Fondazione Cariplo
Coproduzione: I Teatri del Sacro
Durata: 60’
Sante di Scena è un viaggio dentro la vita di alcune sante e/o suore, signore di fede che hanno saputo essere nella realtà e allo stesso tempo fuori dalla realtà, allestendo rappresentazioni per vivere la propria differenza di sguardo. Uno spazio di rappresentazione, un convento, un oratorio, un teatro o un giardino diventa luogo di trasfigurazione in cui tre consorelle rivivono la loro quotidianità tra realtà e raffigurazione di mistiche e sante reali o immaginate di ogni tempo, tra estasi, possessioni e deliri musicali.

Ci siamo immersi in una materia vasta e prodigiosa, abbiamo avvicinato tante vite, biografie, parole scritte dalle sante, parole trascritte durante le estasi, lettere, pensieri e vere e proprie drammaturgie. Ci siamo innamorati di alcune pellicole che hanno composto la nostra filmografia di base. Siamo stati folgorati da alcune pitture ma soprattutto da alcune figure scultoree che sono entrate prepotentemente nel lavoro. Ma sono state fonte di ispirazione anche alcune copertine dei dischi delle Supremes di Diana Ross, in questo nostro continuo viaggiare nel tempo e mettere a contrasto il passato con il presente, il che avviene anche attraverso un complesso e attento lavoro sul sonoro. Tutte queste vite si sono depositate nel lavoro in modo differente. Alcune Sante hanno preso più spazio e parola (Maria Maddalena de’Pazzi), altre emergono per qualche istante solo in immagini fuggenti (Gemma Galgani) per poi trasformarsi in qualcos’altro con una parrucca e un paio di occhiali. Altre ancora sono trasfigurate in una danza, come accade ad esempio per Suor Blandina, la suora del West che incontrò Billy the Kid. Tutte comunque hanno contribuito a creare un humus, un ambiente, un legame tra noi fatto di piccoli gesti, silenzi, gran divertimento, cercando di scoprire, di ritrovare spazi in cui il sacro si manifesta, convinti che si possa creare solo dalla contaminazione dei contrari.

TEATRO DELLE MOIRE interessato ad indagare nuove forme di linguaggio, il Teatro delle Moire ha frequentato molti ambiti ed esperienze di creazione e di rappresentazione, così che le sue produzioni non si possano ascrivere a nessuna categoria specifica, se non inserirle in una dimensione di ricerca. Gli spettacoli della compagnia sono caratterizzati da una dimensione non narrativa, che ha il suo punto di forza nella creazione di immagini e di figure, presenze che appaiono in modo sorprendente e che si affrancano dal concetto di interpretazione. Altra cifra che connota il lavoro della compagnia è il gusto per il paradosso e una dimensione surreale. Dal 1999 Teatro delle Moire cura a Milano Danae Festival.
CINZIA DELORENZI danzatrice, coreografa, formatrice. Da tempo sui passi di una ricerca che incrocia corpo, tocco, gesto danzato e creazione artistica. Integra lo studio delle discipline somatiche ad una riflessione sulla trasmissione intesa come creazione di uno spazio di rigenerazione per l’individuo ed il gruppo orientati all’espressione artistica. Collabora come docente al corso biennale di scritture per la danza contemporanea di Raffaella Giordano e nella formazione triennale in Danza Sensibile di Claude Coldy.
Sabato 7 novembre ore 21 – TEATRO OUT OFF 

MEDIE MEGAS [GR] 

TRANSFORMING ME a bilingual solo PRIMA NAZIONALE
Coreografia: Medie Megas
Drammaturgia: Kate Adams
Suono originale eseguito dal vivo: Chrysanthos Christodoulou
Luci: Tassos Paleoroutas

Produzione: Medie Megas con il supporto di MIR Festival
Co-produzione: Network Open Latitudes (Latitudes Contemporaines –L’Arsenic – Body/Mind - Teatro delle Moire/Danae Festival – Sin Arts Culture – le phénix - Materiais Diversos – MIR Festival - Vooruit )

Con il sostegno di: Programme Culture from European Union

Durata: 60’
La sezione internazionale di Danae Festival si arricchisce di una nuova proposta: Tranforming Me -a bilingual solo della coreografa e danzatrice greco/inglese Medie Megas, coprodotta dal progetto europeo Open Latitudes, di cui il festival è partner. 
A chi è cresciuto nella Grecia del dopoguerra le frasi “le persone non cambiano mai” e “questo Paese non cambierà mai” suonano certamente famigliari. Eppure, potrebbe forse essere che il linguaggio abbia il potere di solidificare questi concetti? Come si può immaginare e creare un’altra realtà? Questo è ciò che Medie Megas cerca di fare in Transforming Me, un assolo poetico e profondo, sincero e vivace in cui si alternano affermazioni e confessioni. Per trasformazione la coreografa intende un processo lento e graduale che permette al corpo di sentire ed assimilare il cambiamento. Attraverso il continuo movimento dal noto all’ignoto, dalla paura alla speranza, la mappatura delle aperture, gli stalli e i punti di svolta, Medie Megas si domanda come una trasformazione personale si relazioni a quella sociale e come il cambiamento rapido e dilagante del mondo attorno a noi ci condizioni.

MEDIE MEGAS è nata nel 1978 in Gran Bretagna. Si è laureata alla Greek National School of Dance (1998), e ha conseguito gli studi post laurea presso la LCDS/Kent University in Gran Bretagna. Nel 2008 ha fondato la compagnia di danza Φora, per la quale ha realizzato la coreografia di quattro pezzi. È uno dei membri fondatori della comunità di danza Dance Association. Dal 2008 insegna storia della danza alla scuola professionale di danza Rallou Manou. Medie Megas cerca di incorporare le sue riflessioni politiche e filosofiche nel suo lavoro di coreografa con l’intento di trasformare la danza in un mezzo di riflessione per se stessa per il pubblico. 
Domenica 8 novembre ore 15 – PALAZZINA LIBERTY

MARINA GIOVANNINI/CAB 008 [IT-Firenze]

MEDITATION ON BEAUTY

Coreografia: Marina Giovannini 
Con: Marta Capaccioli, Veronica Cornacchini, Marina Giovannini, Lucrezia Palandri 
Musica: Nina Simone 
Produzione: CAB 008
Residenze artistiche: Cango_Cantieri Goldonetta Firenze e Spazio K_Prato
Con il sostegno di: Regione Toscana e MiBACT
Durata: 45’
Un gradito ritorno quello di Marina Giovannini, coreografa e danzatrice indipendente, interessata all’interazione con i diversi linguaggi dell’arte, che presenta a Danae Festival, in forma completa, la sua ultima creazione, Meditation on beauty. Composto di frammenti complementari di una medesima riflessione, è un lavoro che nasce a partire dalla fascinazione per le geometrie, come forma di misurazione dello spazio e base del rigore per ardui esercizi di equilibrio, movimenti tesi e pose che impongono la fiducia assoluta nel corpo, nella stabilità dell’altro. Il femminile, tratteggiato dai gesti e dalla grazia, è il fulcro dell’intero lavoro: le figure di riferimento sono donne e in particolare lo sono le differenti arti di Nina Simone e Maya Deren. Spazio e tempo sono assi cartesiani della danza, scanditi dal corpo, considerati in una visione femminile di costante e rotondo mutamento, di fragilità e fermezza, di posizioni prese e lasciate scorrere. Meditation on beauty è una metafora del mondo alla ricerca continua di un equilibrio precario eppure solido, di un mutamento necessario e scandito dalla costante messa in discussione della propria posizione, che diventa così il luogo dell’ indagine e di una meditazione, appunto, sull’esistenza e sull’identità di donna, di danzatrice, di persona, sull’idea stessa del femminile, fragile e potente, sulla relazione con ciò che è bello, sulla necessità della grazia, sulla ricerca dell’equilibrio.
MARINA GIOVANNINI è danzatrice e performer indipendente. Interessata alle potenzialità espressive del corpo, si dedica ad un personale percorso di ricerca verso un linguaggio che privilegia la naturalezza del gesto. Sottraendo dalla tecnica stratificata sul corpo o attraverso il rallentamento estremo e la ripetizione di un movimento, ne indaga la struttura, tenendo conto delle possibili interazioni con i diversi linguaggi dell’arte e collaborando con danzatori, coreografi, artisti. Di formazione classica si è perfezionata con borsa di studio al Teatro Romolo Valli di Reggio Emilia/ATER. E’ stata danzatrice solista nella compagnia del Balletto di Toscana dove ha interpretato neoclassici e contemporanei della danza europea (Mauro Bigonzetti, Hans Van Manen, Fabrizio Monteverde, Robert North, Angelin Preljocaji, Ed Wubbe). In seguito ha lavorato lungamente nella compagnia Virgilio Sieni dove è stata protagonista dal ’93 al 2006 di tutte le produzioni e di numerose collaborazioni (tra le quali Empty Space, Requiem, Premio Ubu 2004, in cui crea e interpreta la propria coreografia). Inoltre ha lavorato con Fabrizio Favale, con Samuele Cardini e con Letizia Renzini.
Domenica 8 novembre ore 19.30 – DID Studio
MARCO D’AGOSTIN [IT-Treviso] 
EVERYTHING IS OK 

Di e con Marco D'Agostin
Suono LSKA
Disegno luci: Rocco Giansante
Movement coach: Marta Ciappina
Consulenza drammaturgica: Kristin De Groot
Direzione tecnica: Paolo Tizianel
Foto e video: Alice Brazzit
Una coproduzione VAN, CSC/Operaestate Festival Veneto & Dansateliers
Con il supporto di inTeatro, Kilowatt Festival, D.ID Dance Identity, C.L.A.P.Spettacolo dal vivo, Teatro Fondamenta Nuove

durata: 32’

Marco D’Agostin è un “danzautore” dell’ultima generazione, dalla formazione articolata ed anarchica e interprete per coreografi come Alessandro Sciarroni e Claudia Castellucci. Dal 2010 intraprende un proprio percorso autoriale riconosciuto da numerosi premi nazionali. Danae Festival porta a Milano la sua ultima creazione Everything is ok, un lavoro che si pone come un esperimento sulla stanchezza del guardare. Da una parte il performer, che incarna forsennatamente una catena ininterrotta di movimenti, depositando segni, posture e dinamiche che richiamano a sé il vasto territorio dell’intrattenimento, attraversato anarchicamente dalle sue origini ad oggi. Dall’altra parte il pubblico, sottoposto a un bombardamento d’immagini che ne vuole testare il limite di sazietà, il personale ma inevitabile tracollo, il momento in cui si rende inevitabile la resa, in cui lo sguardo, appunto, si stancherà di guardare. È su questo fragile terreno di abbandono che si innesta la possibilità di un’apertura del paesaggio, di una lenta espansione dello sguardo, pronto forse ad accogliere quello che finora è stato invisibile: le genti, gli animali, i pianeti, le storie; fossili millenari, restituiti nella loro immobilità, che lasciano in consegna un ultimo compito a questo gruppo di occhi: cosa ci resta da guardare, ora, tutti assieme?
MARCO D'AGOSTIN si forma come danzatore studiando con, tra gli altri, Yasmeen Godder, Nigel Charnock, Emio Greco/Accademia Mobile, Simona Bertozzi, Sharon Friedman, Jorge Crecis, Rachel Krische, Guillermo Weickert. Negli anni ha danzato per, tra gli altri, Claudia Castellucci/Socìetas Raffaello Sanzio, Alessandro Sciarroni (in Folk-s e Joseph), William Collins, Sharon Friedman, Tabea Martin, Ullallà Teatro (compagnia di Teato Ragazzi per la quale cura la ricerca coreografica). Dal 2010 sviluppa il proprio personale percorso di ricerca coreografica, anche grazie ai progetti internazionali ChoreoRoam Europe (mentoring di Rosemary Butcher), Act Your Age (mentoring di Wendy Houstoun), CD16/partnering con SNDO School in Amsterdam (mentoring di Katarina Bakatsaki), Triptych/partnering con Circuit-Est di Montréal e The Dance Centre di Vancouver (mentoring di Ginelle Chagnon). Tra i suoi lavori come autore, viola (vincitore Premio Gd’A Veneto 2010, selezione Aerowaves 2011 e Anticorpi XL 2011), Spic & Span (vincitore Segnalazione Speciale Premio Scenario 2011), per non svegliare i draghi addormentati (vincitore Premio Prospettiva Danza 2012). Ha conseguito una laurea in Storia della danza e del mimo con una tesi sulla giovane danza d'autore. Per il cinema è stato il protagonista del pluripremiato film I giorni della vendemmia.

Biglietto unico con
FRANCESCO MARILUNGO [IT-Milano]

PARADISE ANTEPRIMA
Domenica 8 novembre ore 19.30 – DID Studio
FRANCESCO MARILUNGO [IT-Milano]

PARADISE ANTEPRIMA
Scritto, diretto e coreografato da: Francesco Marilungo

Con: Francesco Marilungo, Francesco Napoli

Videomaker: Chiara Caterina

Disegno luci e disegno sonoro: Francesco Marilungo

In collaborazione con: Compagnia di danza Enzo Cosimi, Mosaico Danza, CSC Bassano del Grappa, ACS Abruzzo Circuito Spettacolo
Co-produzione Danae Festival 
Con il contributo di Next 2015 Regione Lombardia e C.L.A.P.Spettacolo dal vivo

durata: 40 min

Aperto a recepire gli stimoli che arrivano dalle nuove leve nazionali delle performing arts, Danae Festival presenta Francesco Marilungo, giovane e promettente autore della danza italiana, prima ricercatore a Bruxelles con una laurea in ingegneria termo-meccanica e poi danzatore diplomato presso la Civica Scuola di Teatro Paolo Grassi. Paradise, la sua ultima creazione, coprodotta dal Festival, ha come centro il masochismo, visto come strumento per raggiungere il proprio eden. “Si tratta di munirsi di ali e fuggire questo mondo nel sogno” scrive Masoch, e Marilungo traduce questo invito creando un personale “paradiso terrestre” attraverso feticci fatti di parti del corpo, oggetti di vita quotidiana, amuleti religiosi e materiali come il lattice e dove la sua formazione da ingegnere gioca sicuramente un suo ruolo.
FRANCESCO MARILUNGO, dopo gli studi in Ingegneria termo-meccanica, frequenta il corso di Teatrodanza della Civica Scuola di Teatro Paolo Grassi di Milano. Dal 2010 viene a contatto con danzatori e coreografi come Lisa Kraus, Elena Demyanenko, Julie Anne Stanzak, Juliana Neves, Quan Bui Ngoc, Gabriela Carrizo, Masaki Iwana, Geraldine Pilgrim e Claudia Dias. Dal 2012 è interprete stabile della Compagnia Enzo Cosimi. Parallelamente all’attività di danzatore intraprende un proprio percorso autoriale alla ricerca di un codice personale che metta in relazione la performing art, la danza e le arti visive.
Biglietto unico con
MARCO D’AGOSTIN [IT-Treviso] 
EVERYTHING IS OK 

Lunedì 9 novembre, dalle ore 17 alle ore 22– c - r - u - d  a place where...
ALESSANDRO BOSETTI [FR/IT]

ACQUA SFOCATA, UTILITÀ DEL FUOCO E ALTRE RISPOSTE CONCENTRICHE

Di: Alessandro Bosetti

Per: 12 performer non professionisti

Con: Matilde Amatucci, Alice Bescapé, Emanuele Lombardini, Gilda Manfring, Patrizia Oliva, Andrea Primignani, Martina Scienza, Marco Secondin, Stefania Visentin, e gli altri partecipanti al laboratorio del 7 e 8 novembre
Video: Fatima Bianchi

In collaborazione con: O' 

durata: 5 ore (performance con orario di entrata e uscita libero)
Secondo appuntamento della nuova sezione musicale, e frutto della collaborazione artistica tra Danae Festival e O’. Acqua sfocata, utilità del fuoco ed altre risposte concentriche a cura dell’artista italiano Alessandro Bosetti, residente attualmente a Marsiglia, è una conversazione-performance che esplora il confine tra musica e linguaggio parlato, dove una semplice conversazione viene modulata da parametri musicali, sonori e geometrici, e di cui il pubblico è invitato a fare esperienza come una installazione vivente ed un tour de force performativo di 5 ore. 

A partire dalle sue ossessioni circa l'atto del parlare, Alessandro Bosetti ha concepito una performance di gruppo basata si di una serie di regole e di spunti che organizzano, modulano, e indirizzano musicalmente una conversazione apparentemente casuale. .

Il lavoro coinvolge un gruppo vocale di 12 persone e si svolge su una durata di 5 ore senza interruzione, durante le quali il pubblico può entrare ed uscire liberamente osservando il trasformarsi di una semplice conversazione in una vera e propria maratone performativa e sonora di grande intensità. Originariamente commissionato dall’ensemble Die Maulwerker di Berlino con il titolo the The Pool and the Soup il lavoro è stato eseguito in varie incarnazioni in vari paesi europei, negli Stati Uniti, e anche in Corea e Giappone, dove si è svolto nella totale cecità semantica da parte del suo suggeritore-compositore, che non poteva comprendere le lingue degli esecutori.

In questo nuovo progetto Bosetti sceglie di tornare alla propria lingua madre e di affrontare e decostruire la sua sensazione che la lingua italiana abbia perso la capacità di "dire qualcosa", perduta nell’effetto salone-barocco-degli-specchi indotto dalla televisione e dai new media.

Il primo tentativo italiano è stato realizzato in una estenuante ed entusiasmante versione dal vivo di fronte a un pubblico milanese nel mese di luglio 2013. La seconda versione ha avuto una vita e una forma propria come film, incorporando nel processo la videocamera della regista Fatima Bianchi e dando luogo ad un mediometraggio. Acqua sfocata, utilità del fuoco ed altre risposte concentriche parla del parlare e del modo in cui l'atto del parlare parla di noi. Mentre due o più persone stanno parlando tra di loro, la conversazione stessa ci dice qualcosa di loro, e per tutto il tempo si produce una musica sottile e ambigua.

ALESSANDRO BOSETTI, classe 1973, è compositore, performer e artista del suono attualmente con sede a Marsiglia, apprezzato internazionalmente anche oltreoceano. Vincitore di prestigiosi premi (Phonurgia Nova prize, IDAF prize 2013), le sue opere indagano la musicalità della lingua parlata e gli aspetti sonori della comunicazione verbale. La sua presenza a Danae Festival è frutto di una virtuosa collaborazione artistica con O’.

Martedì 10, mercoledì 11, giovedì 12 novembre ore 18, 19,, 20, 21 – CAFÉ GORILLE

SCARLATTINE TEATRO [IT-Lecco]

HAMLET PRIVATE

Script e direzione: Martina Marti

Consulenza artistica: Michele Losi

Attori: Giulietta Debernardi, Marco Mazza

Visual design: Erno Raitanen

Fotografia: Erno Raitanen

Produzione: Scarlattine Teatro_Campsirago Residenza, Gnab Collective

assistenza alla produzione: Angelica Maran
Con il sostegno di: MiBACT, Regione Lombardia, Fondazione Cariplo, Kone Foundation, Arts Council of Finland, Performance Center Eskus, City of Helsinki Cultural Office.

© original version 2012 Martina Marti, Marion Maisano & Cécile Orblin

Durata: 40 min

Spettacolo per uno spettatore alla volta – Prenotazione obbligatoria
Nel solco delle esperienze teatrali fuori dal teatro che da sempre hanno accompagnato il programma delle precedenti edizioni di Danae Festival, si pone Hamlet Private di Scarlattine Teatro, realtà lombarda artefice di molteplici progetti non solo nazionali. 
Le domande di Amleto sono anche le nostre domande. Il suo esitare è anche il nostro esitare. L’Amleto di Shakespeare e la sua incapacità di agire danno vita a Hamlet private: un Amleto confidenziale, vicino, che abbandona il contesto teatrale tradizionale e accoglie un singolo spettatore nell’intimità di un caffè. Un’esperienza privata ed esclusiva in cui lo spettatore ha la possibilità di esplorare e indagare la propria situazione di vita concreta, con l’aiuto del sistema di carte Talmeh e l’interpretazione del performer delle stesse, ispirati alle vicende di Amleto, uomo contemporaneo e abisso di interrogativi.
SCARLATTINE TEATRO nasce nel 1998, dopo un periodo di formazione a Pontedera Teatro da un’idea di Anna Fascendini e Giulietta De Bernardi. I primi anni sono di vagabondaggio nomade tra Torino e Milano. Nel 2000 ScarlattineTeatro si ritrova a lavorare in Kossovo, devastato dalla guerra appena conclusa. È qui l’incontro e l’inizio del percorso con Michele Losi. Insieme si definiscono le prime scelte del gruppo, le prime sfide, le conquiste e le sconfitte. Dal 2004 ScarlattineTeatro trova casa a Campsirago, una casa di cui apre le porte ad altre compagnie dando vita a Campsirago Residenza.
Giovedì 12 e venerdì 13 novembre – ore 21 – ZONA K

MILENA COSTANZO [IT-Milano]

EMILY il buonumore è un dovere etico 
Prima tappa del percorso liberamente tratto dalla vita e dalle opere di Emily Dickinson

Di Milena Costanzo

Con: Milena Costanzo, Alessandra De Santis, Rossana Gay e Alessandro Mor

Assistente alla regia: Chiara Senesi

Costumi: Elena Rossi
Camicia da notte per Emily: Niccolò Emiliano Umattino
Oggetti di scena: OkkO Parma

Foto: Paola Codeluppi

Produzione: Fattore K

Coproduzione: Danae Festival in collaborazione con Olinda 
Grazie a: Irina Lorandi e Riccardo Calabrò
Durata:45’

“Provo estasi nel vivere, il semplice fatto di essere viva è gioia bastante” E.D.
“I poeti sono semplicemente coloro che hanno scelto come professione

e stile di vita l'essere in contatto con la propria felicità”

Joseph Campbell

Quando ero piccola pensavo che una volta morta mi sarei trovata in un aula magna dove finalmente mi avrebbero rivelato tutti i misteri dell'universo, ad esempio gli ufo e il triangolo delle Bermuda. Adesso che ho perso un po' delle persone che amavo e che la maggior parte dei soldi l'ho spesa in dentisti, commercialisti e avvocati capisco che alcune cose “sono indicibili, come la melodia o la magia”. Quando si è bambini si sa che, qualunque cosa bella o brutta possa accadere, poi si torna a casa dalla mamma e dal papà. Veramente, non solo quando si è bambini. Ma poi, per eliminare qualsiasi disagevole distanza perché non rimanere per sempre a casa, con la mamma, il papà e la sorella. La famiglia; che lentamente perde i suoi pezzi. Tutti, prima o poi, muoiono o ci lasciano e allora qual è il senso? Tra ispirazioni di Bergman e meccanismi comici, ci muoviamo per cercare una tensione poetica che appartiene all'inesprimibile: le sensazioni dell'infanzia, il sentimento della passione platonica, la mancanza e tutto quello che fa parte dell'invisibile che ci tocca. Questo lavoro fa parte di una trilogia: Sexton-Dickinson-Weil, che affronta tre donne eccezionali che hanno in comune vari punti, tra i quali una tensione al sacro assolutamente fuori da qualsiasi schema. Rispetto al precedente lavoro Cleaning the house, dove un uomo e una donna davano vita allo spirito di una Sexton che non si riconosceva in nessun genere definito, qui siamo in quattro attori, perché ci serve la famiglia. Abbiamo assolutamente bisogno di bere il the, tacere, parlare, uccidere le mosche o giocarci, perderci in chiacchiere leziose, raccontarsi chi è il morto della settimana e partecipare, con amore, al sempiterno copione dell'orrida e meravigliosa commedia umana.

Il percorso su Emily Dickinson ha avuto inizio nel dicembre 2014 con un primo esito pubblico presso la Casa Manzoni di Milano all’interno della rassegna ‘Stanze’.

MILENA COSTANZO ha lavorato molti anni come attrice per Giorgio Barberio Corsetti, Claudio Morganti, Alfonso Santagata, Stephan Braunshweig, Roberto Bacci, Anton Milienin. Contemporaneamente ha messo in scena spettacoli che hanno partecipato a diverse rassegne, festival e concorsi. Nel 2011 ha vinto il Premio Ubu con lo spettacolo Lucido come miglior novità straniera firmato con Roberto Rustioni. Si occupa di insegnamento per allievi attori. Come ricerca ed insegnamento ha collaborato, tra le altre attività, con il centro internazionale di Pontedera e lʼUniversità Bicocca per il progetto Demetra sullʼidentità di genere e lavoro tuttora con gruppi di donne non attrici su tecniche e consapevolezze. 
Sabato 14 novembre – dalle ore 22 – ARIZONA 2000
NINA MADÙ E LE RELIQUIE COMMESTIBILI [IT-Milano]

OCTOPUSSA PRIMA ASSOLUTA
Concerto + dj set di Zingaro
Con: Nina Madù, Il Bullo Psicologico, L'Abietto Infame 

Incursioni di Nina’s Drag Queen

Dj set Zingaro - New Wave, Dark Wave, post punk (Marlon Brandon)
Nina Madù e le Reliquie Commestibili presentano Octopussa, il secondo tentacolare album della band, indispensabile per escursioni nei bassi fondali cittadini. Sul viscido dorso di Octopussa insieme a Nina Madù, troviamo il Bullo Psicologico e l'Abietto Infame, ed altri spettralmente sorridenti ospiti. Con questo secondo capitolo, la rock band continua il racconto del precedente disco Hirundo. Il sound di Octopussa è un Frankenstein musicale fatto di elettronica, surf rock, balera, doowop, ed altra materia sonora non identificata. Protagonisti e luoghi di questa nuova saga, l'algida hostess di un volo di linea, un ristorante All you can eat, dadi di peluche appesi a uno specchietto retrovisore, una coppia ètero sulla Ripa ed altro ancora.

La serata vedrà la partecipazione straordinaria delle Nina’s Drag Queens.
NINA MADÙ E LE RELIQUIE COMMESTIBILI una rock band specializzata in canzoni surreal-demenziali. Nina Madu’ semina nuova inquietudine grazie alle sue canzoni, con l’aiuto del Bullo Psicologico e dell’Abietto Infame.

EXTRADANAE
Lunedì 26 ottobre ore 18 – NABA

MIET WARLOP [BE]

Un incontro informale tra l’artista e gli studenti del corso di Performig Arts della Nuova Accademia di Belle Arti, per parlare del lavoro e del processo creativo che ha portato alla nascita dello spettacolo Dragging the bone.
Giovedì 29 ottobre ore 10 - DANCEHAUS

COLLETTIVO CINETICO [IT-Ferrara] + MICHELA DI SAVINO [IT-Milano]

Corpografie – Masterclass rivolta a danzatori e fotografi di scena

A partire dal lavoro sul corpo tramite processi percettivi e cinetici, il laboratorio si apre alla fotografia nel suo legame creativo col tempo. I materiali prodotti saranno condivisi discussi e spellati. Intanto i fotografi, sciolti dalle abituali limitazioni di tempo e spazio, saranno liberi di muoversi, allenando occhi e gambe.

Venerdì 6 novembre ore 10 – DANCEHAUS

MEDIE MEGAS [GR] + KATE ADAMS [UK]
TRANSFORMATION – Masterclass per danzatori
Un’introduzione alla forma di danza improvvisativa su cui si basa lo spettacolo Transforming Me, a bilingual solo, creato in collaborazione con la drammaturga Kate Adams. Il workshop prevede una combinazione di esercizi di movimento, voce e scrittura, e terminerà con una discussione sulle implicazioni dell’idea di trasformazione a livello personale e socio-politico.
Sabato 7 e domenica 8 novembre dalle ore 10 alle 18 – O’

ALESSANDRO BOSETTI

Laboratorio di preparazione della performance Acqua Sfocata, rivolto a persone di ogni genere, età e presenza, timide o estroverse, giovani o meno, disposte a mettere in gioco se stesse e la propria voce di fronte a un pubblico e a partecipare ad una esperienza performativa intensa e di lunga durata.

Non è richiesta alcuna preparazione attoriale o vocale.
LUOGHI

▪TEATRO OUT OFF 

Via Mac Mahon 16 [MM5 Cenisio, tram 12, 14 – bus 163, 164, 78]

▪LachesiLAB

Via Porpora 43/47 [MM1-2 Loreto]

▪TEATRO LITTA – SALA CAVALLERIZZA

Corso Magenta 24 [MM1-2 Cadorna - tram 16, 27 – bus 50, 58, 94]

▪PALAZZINA LIBERTY

Largo Marinai d’Italia [tram 12, 27 – bus 45, 60, 62, 66]

▪DID STUDIO
c/o Fabbrica del Vapore - Via Procaccini 4 [MM5 Monumentale, tram 7, 12, 14, bus 37]

▪c - r - u - d a place where...

Via Cola Montano 13 [MM2-5 Garibaldi – tram 33]

▪CAFÉ GORILLE

Via De Castilla 20 [MM5 Isola – tram 7, 31, 33 – bus 60]

▪ZONA K

Via Spalato 11 [MM5 Isola – tram 7, 31, 33 – bus 60]
▪ARIZONA 2000

Via Natale Battaglia 12 [MM1-2 Loreto – tram 1]

▪DANCEHAUS

Via Tertulliano 70 [MM3 Lodi, bus 90, 91, tram 16]

▪O’

Via Pastrengo 12 [MM2-5 Garibaldi – tram 33]

PRENOTAZIONI
+39 338 8139995 /// +39 02 39820636 

info@teatrodellemoire.it 

facebook, twitter: danae festival
Prenotazione consigliata

BIGLIETTI 
intero 10€ - ridotto 8€

riduzioni per under 26/over 65

OCTOPUSSA > 10€ con consumazione

ACQUA SFOCATA, UTILITÀ DEL FUOCO E ALTRE RISPOSTE CONCENTRICHE > 5€

ABBONAMENTI
Danae Card (tutto il festival) > 80€ - 65€

Danae Card6X (6 spettacoli) > 40€ - 30€

Danae Card3X (3 spettacoli) > 25€ - 20€

MASTERCLASS > 30€
Face book | twitter DANAE FESTIVAL 

DIREZIONE ARTISTICA 

Teatro delle Moire – Alessandra De Santis e Attilio Nicoli Cristiani

direzione organizzativa e consulenza artistica Barbara Rivoltella

produzione e comunicazione Anna Bollini 

collaborazione all’organizzazione Alessia Ponturo

collaborazione alla comunicazione Lucia Piemontesi

accoglienza operatori: Beatrice Sarosiek
assistenza compagnie straniere Mariagiovanna Frigerio
direzione tecnica Mario Loprevite

staff tecnico: Elena Beccaro, Giuliano Bottacin, Denise Carnini, Giacomo Delfanti, Vincenzo Pugliese, Adriana Renna, Arnaldo Ruota
foto Michela Di Savino, Cristina Crippi
video del festival Filippo Ceredi
videointervista per webTV Open Latitudes Valentina Bianchi
traduzione testi Corrado Piazzetta

distribuzione Antonio Belloni

assistente di sala Ramon Ditano

ufficio stampa 

Renata Viola: +39 348 5532502; violarenata67@gmail.com

immagine di copertina e progetto grafico Marco Smacchia -  

marco_smacchia@libero.it – marco smacchia.tumblr.com

un ringraziamento a gli Assessori e i Presidenti degli Enti e degli Istituti sostenitori di Danae Festival, Marina Messina e lo staff dell’Ufficio Teatro e Danza del Comune di Milano, Donatella Ferrante e gli uffici di riferimento del MiBACT, Graziella Gattulli, Giuliana Marangon e gli uffici di riferimento della Regione Lombardia, Alessandra Valerio e lo staff di Fondazione Cariplo, Maria Carmela Mini e Mélanie Derekeneire della rete Open Latitudes (3), Mino Bertoldo e lo staff del Teatro Out Off, Gaetano Callegaro, Antonio Sixty e lo staff di Manifatture Teatrali Milanesi, Sara Serighelli di O’, Ariella Vidach e Claudio Prati del DID Studio, Daniela Rossi di c - r - u - d a place where..., Emanuele e Paola di Café Gorille, lo staff di Zona K, lo staff di Arizona 2000, Susanna Beltrami e Lorenzo Conti di DanceHaus, Antonella Cirigliano e lo staff di NABA Nuova Accademia di Belle Arti, Luca Monti e il MEC Master Eventi Culturali dell’Università Cattolica di Milano, Luisa Cuttini di CLAPS Circuito Lombardia Arti Pluridisciplinari Spettacolo dal vivo, Gerarda Ventura, Maurizia Settembri e Luca Ricci di Anghiari Dance Hub, Rosita Volani di Olinda Onlus, i nostri media partner.

E grazie ai collaboratori, agli amici, ai donatori della campagna di crowdfunding e agli artisti del festival.
Danae Festival è partner del network Open Latitudes (3), progetto europeo per la produzione, la circuitazione e la conoscenza delle arti performative ibride e transdisciplinari, teso a favorire nuove modalità di diffusione e di riflessione, con l’intento di rafforzare e aumentare il pubblico di queste forme espressive. 

Con Danae Festival (IT) fanno parte della rete Latitudes Contemporaines (FR), Vooruit Kunstencentrum (BE), Cialo Umysl Foundation (PL), Sin Arts and Culture (HU), Le Phénix, scène nationale di Valenciennes (FR), Materiais Diversos (PT), L’ Arsenic (CH), MIR Festival (GR).
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