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Institut international du Théâtre/UNESCO 2005 - Accord-cadre  -  Activité 1 

Les Ateliers Internationaux des Ecoles Supérieures de Théâtre 2005

de la Chaire IIT/UNESCO « Théâtre et Culture des civilisations » 

Thèmes : « Le Tartuffe » Molière, « La Leçon » Ionesco 

organisés avec le soutien de l’UNESCO, Division des arts et de l’entreprise culturelle 
à SINAIA (Roumanie) du 7 au 18 juillet 2005
a) Les Objectifs des Ateliers
Les Ateliers internationaux des écoles supérieures de théâtre de la Chaire IIT/UNESCO sont un activité essentielle de la mise en œuvre de la mission de l’Institut international du Théâtre (IIT), et de son mandat au titre de l’Accord-cadre entre l’UNESCO et l’IIT . 

Parmi les objectifs principaux des ateliers:

1/ Contribuer à « l’échange d’informations dans le domaine de l’art dramatique, a l’échange d’idées et de méthodes pédagogiques 

2/ Contribuer à « l’amélioration de la formation des acteurs » en facilitant la rencontre entre jeunes artistes de la scène (et entre leurs professeurs)  leur permettant de montrer leurs travaux sur un thème commun, d’en débattre ensemble et d’apprendre les uns des autres.

3/ Réunir au sein d’un atelier international autour d’un thème commun de jeunes artistes au seuil  de leur vie professionnelle, afin de les aider à comprendre, apprécier  et dialoguer avec l’Autre.   

4/ Permettre aux  participants d’expérimenter les liens qui rapprochent les artistes au-delà de leurs différences, et sur cette base d’une identité artistique et professionnelle partagée, de construire des relations amicales profondes et durables entre artistes de différents pays. 

5/ Faire travailler les écoles de différents pays sur les grandes formes de théâtre (tragédie, comédie) et sur les œuvres de grands dramaturges universels de différentes langues et de diverses cultures.  – ex Shakespeare, Molière, Chekhov, Lope de Vega.

6/ Aborder ensemble la dramaturgie française à travers un travail sur  « Le Tartuffe » de Molière et sur « La Leçon » d’ Ionesco. 

7/ Commencer la préparations pour le Festival des écoles de théâtre qui se tiendra à  Manille, Philippines dans le cadre du 31e Congrès de l’IIT en mai-juin 2006.

b)
Contexte historique et géographique 

La formation théâtrale est, depuis des décennies, une priorité de l’IT. L’IIT a une longue tradition d’ateliers de formation, notamment d’ateliers internationaux qui confrontent  de jeunes professionnels de la scène de différents pays sur un projet ou sur un thème commun.  

Suite à une résolution adoptée par le 26ème Congrès de l’IIT, la Chaire UNESCO/IIT « Théâtre et Culture des Civilisations » a été établi en 1998 par l’UNESCO et l’Institut international du Théâtre (IIT)  dans le cadre du programme UNITWIN de l’UNESCO.

Sous la direction du Professeur Corneliu Dumitriu - nommé par le Conseil Exécutif de l’IIT – et son Conseil exécutif, présidé par André-Louis Périnetti, la Chaire est guidée par les décisions de  la Conférence mondiale des Directeurs d’établissements supérieurs de théâtre convoquée tous les 2 ans, et travaille aussi en étroite collaboration avec le Comité pour la Formation Théâtrale et le Secrétariat général de l’IIT, ainsi qu’avec l’ensemble du réseau de Centres nationaux et de Membres coopérants de l’IIT.  Le siège de la Chaire, qui reçoit un soutien des autorités gouvernementales roumaines, se trouve à Bucarest  (Roumanie) à l’Université Nationale de Théâtre et Cinéma, Il Caragiale.  

Les objectifs de la Chaire sont d’offrir un moyen de coordonner les activités de recherche, de documentation et de publication en matière de formation théâtrale et cinématographique, en initiant et organisant ateliers, festivals et co-productions internationales, assurés par des écoles et académies de théâtre, de faire fonction de centre de perfectionnement pour la formation post universitaire et de faciliter les échanges des étudiants et des professeurs du théâtre entre les différents pays. 

La formation des artistes de la scène en tant que formateurs est l’une des priorités de la Chaire. 

Depuis la création de la Chaire en 1998  une cinquantaine de pays a participé à ses principales activités organisées dans le cadre du PrumAct  Programme UNESCO de Mobilité Académique en matière de Théâtre : 
Ces activités sont les suivantes : 

· Ateliers internationaux pour les Ecoles supérieures de Théâtre (1999, 2000, 2001, 2002, 2003, 2004)
· La Conférence mondiale des Directeurs d’établissements supérieurs de théâtre -1999,  2001, 2003, (la 4ème édition se tiendra aux Philippines dans le cadre du 31 Congrès de l’IIT en 2006) 

· Ateliers de Mise en Scène - 2003

· Festivals internationaux d’Ecoles supérieures de Théâtre - Athènes (Grèce) 2002, Tampico (Mexique) 2004, (le prochain festival aura lieu aux Philippines en 2006)

Les  4 numéros de la revue de la Chaire « Etudes Théâtrales » qui ont été publiés entre 2001 et 2004,  ainsi que les CD Rom présentant les travaux de  différentes éditions des Ateliers internationaux des écoles  de Théâtre constituent une source importante de documentation sur les travaux de la Chaire et de son rôle dans le domaine de l’éducation artistique. 

Ces documents sont mis à la disposition des écoles de théâtre comme outil de formation.  

Si la Chaire est implantée au sein de l’ Europe, elle est en train d’établir actuellement des partenariats et des programmes régionaux de formation en :

· ASIE 
New Delhi (Inde), Téhéran (Iran), 

· AFRIQUE Ouagadougou (Burkina Faso), 

· AMERIQUE LATINE Lima (Pérou). et  en AMERIQUE DU NORD Montréal (Québec-Canada 
Les écoles suivantes se sont inscrites pour participer aux ateliers en 2005 :  

 ASIE
 
– Académie du Théâtre de Shanghaï  Chine  
 ASIE CENTRALE
Faculté des beaux Arts, Université de Téhéran, (Iran)  

AMERIQUE LATINE – Escuela Nacional Superior de Arte Dramatico – Lima (Pérou)

AMERIQUE DU NORD Autopoïesis, Ecole d’Art Feldenkreis Montréal (Canada – Québec)




CEGEP St Hyacinthe, 

EUROPE : 
 - Institut des Arts de Diffusion :(Belgique)

Université Nationale de Théâtre Kyiv I.K. Karpenko – Kary : (Ukraine)  
Université du Théâtre et du Cinéma Il Caragiale, Bucarest (Roumanie)

Faculté des Arts dramatiques – Université de Belgrade (Serbie et Montenego)
Faire travailler les écoles de différents pays sur les grandes formes de théâtre et sur les œuvres de grands dramaturges universels de différentes langues et de diverses cultures est un objectif important.  Aussi, une étude de la comédie à travers « Un Songe d’une nuit d’été » de Shakespeare en 2001 a été suivi d’une étude de la tragédie à travers « Antigone » de Sophocle en 2002 . En 2003 les œuvres choisies ont été « La Mouette » de Tchekhov et en 2004 « Fuenteovejuna » de Lope de Vega. 

Le choix précis de grand dramaturge est fait également en fonction du lieu du Festival des Ecoles de Théâtre, organisé tous les 2 ans par la Chaire IIT-UNESCO dans le cadre du biennal Congrès mondial de l’Institut international du Théâtre.   A titre d’exemple, le choix d’Antigone de Sophocle en 2002 et de  « Fuenteovejuna » de Lope de Vega en 2003 a permis  la représentation d’une œuvre grec par les Ecoles sélectionnées pour le Festival des Ecoles à Athènes en 2002 et d’une œuvre espagnole par les Ecoles sélectionnées pour le Festival au Mexique en 2004)

L’édition 2005 des ateliers internationaux des écoles de théâtre qui portera particulièrement sur la dramaturgie française aura pour thèmes  « Le Tartuffe » de Molière et « La Leçon » de Eugène Ionesco.
Un jury international sélectionnera parmi les écoles présentes 8 écoles qui participeront au Festival des Ecoles de Théâtre de la Chaire qui se tiendra aux PHILIPPINES en mai-juin 2006, à l’occasion du 31ème Congrès mondial de l’IIT, ainsi que cela fut fait à ATHENES en 2002 et à TAMPICO en 2004.

Deux écoles des Philippines seront séléctionnées par le Centre philippin de l’IIT et s’ajouteront à celles sélectionnées à SINAIA en juillet 2005. 

Dans la mesure du possible, la répartition géographique des écoles de théâtre retenues, permettra de retenir au moins une école de chaque région, d’Asie pacifique, d’Amérique du Nord,  d’Amérique latine et du Moyen Orient ou d’Afrique.

Déroulement des ateliers – Méthodologie adoptée :

Les ateliers sont composés de 4 étudiants et d’un professeur. 

Plusieurs observateurs officiels– professeurs et étudiants assisteront également aux travaux.

La méthodologie adoptée est la suivante :

Préparation

Avant de venir à Sinaia, chaque école choisit, étudie et met en scène un ou plusieurs fragments d’au moins une des deux œuvres pour présentation aux autres écoles et aux observateurs qui feront partie du public.  (Alternativement, l’école prépare un court spectacle à partir de l’œuvre désignée.)
.
Introduction

a)
En guise d’introduction, le professeur de chaque atelier présente aux autres écoles présentes à Sinaia un synopsis décrivant brièvement l’approche pédagogique et artistique de l’école ainsi que la recherche dramaturgique et esthétique entreprise par le groupe.  

b)
Une description et/ou une démonstration des techniques pédagogiques et/ou des exercices utilisés dans la préparation de la représentation peuvent suivre. 

Représentation

Chaque école bénéficie de 35 minutes pour présenter leur mise en scène   Chaque représentation est filmée  en vue de la préparation d’un CD Rom aux fins pédagogiques.

Débat

Chaque représentation est suivie d’un débat entre les acteurs, le professeur et le public (autres écoles et observateurs), soit sur les méthodes pédagogiques utilisées soit sur les démarches dramaturgiques et esthétiques proposées.

Comme par la passé, des sessions de démonstration ainsi que des séances informelles seront proposées par les écoles afin de partager leurs connaissances de différentes techniques et de  méthodes d’apprentissage.
Cette année, deux cours supplémentaires, destinés à l’ensemble des participants seront  également organisés sur :

 - Le Théâtre grec antique. Yiannis Paraskevopoulos, Bakakou Vassia, Bekri Magdallene (Grèce)

 - La culture japonais, par Sayoko Shirotani  (Japon) 

*****************

Les Ateliers Internationaux des Ecoles Supérieures de Théâtre 2005

de la Chaire IIT/UNESCO « Théâtre et Culture des civilisations » 

Thèmes : « Le Tartuffe » Molière, « La Leçon » Ionesco
c) Méthodologie pédagogique utilisée par chaque école

d) Recherche scénique / dramaturgique / esthétique proposée par chaque école 

BELGIQUE

Institut des Arts de Diffusion (IAD)

 Louvain-La-Neuve, Belgique
 Professeur : Roumen  Tchakarov 

c) Méthodologie  pédagogique 

d) Recherche scénique/dramaturgique/esthétique
Tout comme les groupes québécois, le groupe belge a la possibilité d’aborder les textes dans sa langue maternelle.

Pour ce qui concerne Molière, il faut faire face également à l’alexandrin et une langue d’une autre époque. Le langage et le texte originale joue un rôle particulièrement important dans la recherche esthétique et dramaturgigue de ce groupe. Le professeur indique ci-dessous les lignes principales de la recherche entreprise par son groupe.
« Le Tartuffe »  de  Molière 

Selon le professeur, l’une des lignes principales de l’approche pédagogique au Tartuffe de Molière était de « démontrer l'impuissance du langage face à la puissance des passions. »

« Pas d'hypocrisie consciente ou préméditée, pas de personnages cartésiens qui sont lucides de leurs actes. Au contraire - des êtres humains qui n'arrivent plus à dominer leurs passions. Et tout ceci dans le corset d'une langue très élaborée et dans la structure rythmique très exigeante de l'alexandrin. Pour ainsi dire - mettre en musique des passions violentes et démontrer la nouvelle valeur qu'ils apportent aux mots. »

Pour ce qui concerne  « La leçon » d'Eugène Ionesco 

« Même si cela peut paraître paradoxal, puisque tout sépare Molière de Ionesco, notre démarche pédagogique a été assez proche. Certes, la technique d'écriture de La leçon est très différente, certes, le sujet n'est pas du tout le même, mais ne s'agit-il pas de nouveau de passions démesurées, qui dans ce cas-ci mènent au meurtre ? Ne s'agit-il pas d'un jeu de langage très sophistiqué. »

Apprendre au futur comédien à lire et à traduire sur le plateau, ce qui se cache derrière la parole et donne son vrai sens, me paraît primordial. »  

Lire plus...http://www.iti-worldwide.org/docs/public/05ACSinaiaWorkshop_BELGIQUE.doc
Les résultats du travail du groupe seront  documentées par écrit et en film au cours des Ateliers internationaux de la de la Chaire UNESCO/IIT. Un CD Rom sera consacré aux travaux de chaque groupe et le numéro 5 de la revue de la Chaire « Etudes Théâtrales » publiera des synthèses sur les prestations de chacune des écoles participantes.

CANADA - QUEBEC

École de théâtre du Cégep de Saint-Hyacinthe

3000 avenue Boullé, Saint-Hyacinthe J2S 1H9, Québec, Canada

Professeure :  Diane Ouimet

 c) Méthodologie pédagogique utilisée d) Recherche scénique/dramaturgique/esthétique proposée

Diane Ouimet, professeur de théâtre et metteur en scène,  explique qu’une  longue préparation qui pourrait aller jusqu’aux 60 heures en collectif de création, une vingtaine d’heures individuellement pour les recherches (lectures ressources, mémorisation) est prévue pour ce qui concerne les ateliers. 

La méthodologie adoptée par le professeur, (Etudes Théâtrales N°2) accorde une place importante à une étude approfondie du texte et à une approche créative. Elle privilégierait  le travail en collectivité, et le groupe entreprendra ensemble une exploration de différentes scènes ou de différents fragments et de plusieurs personnages avant la prise de décisions concernant  la distribution des rôles et la forme de la présentation finale.

Le travail collectif et individuel de préparation des ateliers engloberait  les méthodes  pédagogiques et les recherches artistiques suivantes : 

1/ Lecture des textes, ainsi que des ouvrages de références sur l’auteur, ses pièces, sur le contexte historique et politique de l’époque.

Choix des scènes ou des fragments 

2/ Recherche sur la comédie et le rôle clé de Molière dans le développement et la consolidation de cette forme théâtrale dans le théâtre française. 

2. i 
Recherche de sens sur la thématique des pièces   

ii 
Faire un inventaire en collectif sur la signification des thèmes des pièces pour le lecteur contemporain.  Ex. Tartuffe : l’hypocrisie/l’imposture.  

iii.
 Rechercher des souvenirs et des images qui provoquent en chacun les émotions associées aux thèmes dominants des pièces ;  mise en commun des ressources que chacun a envie de partager

iv 
Discuter et échanger à propos des sensations sur les thématiques dégagés.

v 
Discuter et échanger à propos des sensations 

vi 
Choisir des personnages qui touchent chacun des acteurs, qui mettent en valeur ce qui a été identifié comme l’essentiel de la pièce et que l’équipe désire explorer et incarner.

3/ 
Travail exploratoire en lecture et dans l’aire de jeu en vue de la fabrication des extraits du texte en tenant compte  la durée imposée

i. Organiser la distribution des rôles en s’interrogeant et en motivant ses choix (Qui veut jouer quel personnage ? Qui est crédible ? Dans quel extrait ?)

ii. Explorer en mode « convergent » et « divergent » le personnage avec les éléments du langage dramatique.

iii. Rechercher les enjeux dramatiques dans chacun des séquences sans le texte et avec le texte.

4/  Organiser sous forme d’un montage les séquences de jeu en intégrant les éléments de costume, l’objet scénique et  les extraits de la musique  (où approprié)

5/
Jouer les séquences en vue de la représentation publique en intégrant le costume, l’objet scénique, la musique, la coiffure, le maquillage et les effets spéciaux devant un public restreint

Les travaux ont commencé autour les questions suivantes :

Atelier « Tartuffe »

Quelles sont les images qui nous parviennent du XVIIe siècle français et  peuvent-elles nous inspirer aujourd'hui?

Comment exprimer un théâtre où le texte est écrit en alexandrins?

Comment intégrer une action simple qui permet aux acteurs et aux actrices de trouver le plaisir à jouer ces alexandrins?

 Comment la comédie du Tartuffe peut-elle provoquer le rire? 

Que signifie pour nous un Tartuffe, un Orgon, une Elmire et une Dorine issue d'une fiction écrite dans sa dernière version en 1669? 

Lire plus :

http://www.iti-worldwide.org/docs/public/05ACSinaiaWorkshop_ QUEBEC_Moliere_CEGEPStHyacinthe_fr.doc
Atelier « La leçon »

Est-ce qu'un drame peut être comique? 

Que signifie pour nous le fascisme et comment peut-il s'exprimer dans une situation du théâtre de l'absurde?

Comment cela s'exprime-t-il dans la relation entre le professeur et l'élève?

Comment La leçon, représentée en 1951 dans un contexte de l'après Seconde Guerre Mondiale à Paris, peut-elle nous parler aujourd'hui?

Que signifie, pour nous acteurs, la fonction d'un professeur, d'un élève et d'une bonne et  comment pouvons-nous l'explorer, la jouer et la représenter?

Lire plus

http://www.iti-worldwide.org/docs/public/05ACSinaiaWorkshop_QUEBEC_Ionesco_CEGEPStHyacinthe_fr.doc
Les travaux du groupe CEGEP St Hyacinthe seront documentées au cours des Ateliers internationaux de la de la Chaire UNESCO/IIT à travers la vidéo sur CD Rom consacré à chaque atelier et le numéro 5 de la  revue de la Chaire Etudes Théâtrales qui publiera des synthèses sur les prestations de chacune des écoles participantes.

CANADA- QUEBEC

AUTOPOÏÉSIS, école d’art Feldenkrais MD
Professeur:  Odette Guimond

c) Méthodologie  pédagogique 
d) Recherche scénique/dramaturgique/esthétique proposée

AUTOPOÏÉSIS, école d’art Feldenkrais MD est un organisme d’enseignement privé (une corporation à but non-lucratif) dont le siège social est situé à Montréal au Québec.

La particularité de cette école est l’intégration de la pratique de la méthode Feldenkrais d’éducation somatique au travail scénique. 

Une méthode de travail originale pour les acteurs a été élaborée par Odette Guimond au fil des années, fondée sur la pratique et les principes de l’éducation somatique appliqués à la création théâtrale.

Dans le cadre des Ateliers internationaux des Ecoles de Théâtre tenus à Sinaia en Roumanie en juillet 2005, Odette Guimond, professeur et directrice de l’école Autopoïésis, sera accompagnée par 4 jeunes acteurs professionnels qui auront participé à  un stage de perfectionnement de 160 heures dispensé par AUTOPOÏESIS, et incluant un travail portant sur le Tartuffe de Molière et la Leçon de Ionesco. 

Luc Bouffartet, Philippe Cyr de même que Marie Lyse Laberge-Forest détiennent déjà un Baccalauréat de l’Ecole supérieure de théâtre de l’Université du Québec  Montréal, et  Stéphane Julien un diplôme de l’Ecole supérieure de Théâtre musical.

Odette Guimond constate « qu’au premier abord, le contexte d’écriture, la langue de Molière touchent peu la génération québécoise que ces jeunes représentent. Le vers classique rebute. La dénonciation de l’hypocrisie à l’heure actuelle, leur semble bien banale. Comment voir et entendre au-delà des apparences ? Comment aborder les thématiques centrales de l’œuvre, les personnages, la bataille menée par Molière derrière le masque de la comédie ? Quelles valeurs méritent encore d’être défendues ?

Par contre, elle remarque que « l’univers de Ionesco  fascine ces jeunes et leur semble témoigner du monde actuel. Ce drame comique, qui a pourtant l’age de leurs parents, nourrit leur imaginaire et les thématiques abordées les rejoignent profondément. Le traitement du langage les ravit. Comment cette génération rebelle arrive-t-elle à s’identifier aussi facilement aux trois personnages de Ionesco ? Face à un univers totalitaire, la génération qu’ils représentent se situe de quel côté ? »

« La méthode de travail d’AUTOPOÏESIS invite les participants à la pratique de la prise de conscience par le mouvement, et vise à accroître leur sensibilité et leur potentiel créateur. C’est ce processus qui sera mis en lumière au sein des deux ateliers, une rencontre intime avec deux auteurs dont les acteurs tenteront de saisir de l’intérieur la démarche. »

Lire plus en français :

 http://www.iti-worldwide.org/docs/public/05ACSinaiaWorkshop_QUEBEC_Autopoiesis_fr.doc
Read more in English : 

http://www.iti-worldwide.org/docs/public/05ACSinaiaWorkshop_QUEBEC_Autopoiesis_en.doc
Photo “La Leçon” Autopoîésis -générale

http://www.iti-worldwide.org/docs/public/05ACSinaiaWorkshop_la_lecon_autopoiesis.jpg
Les résultats de l’application de cette méthode au travail des acteurs sur « Le Tartuffe » de Molière et « La Leçon » d’Ionesco seront  documentées au cours des Ateliers internationaux de la Chaire UNESCO/IIT en film (un CD Rom est consacré à chaque atelier et dans un article qui paraîtra dans le numéro 5 de la revue de la Chaire IIT-UNESCO, Etudes Théâtrales qui contiendra les synthèses sur les ateliers de chacune des écoles participantes.

CHINA

The Shanghai Theatre Academy

Shanghai

Professeur: QIAN ZHENG
c/ teaching methods used 


d/
dramaturgical/scenic/aesthetic approach

The Shanghai Academy is a centre for both arts education and research and aims to be a multi-disciplinary institution in order to meet the demands of Chinese society today.  At the time of the USSR, China closely followed Soviet practices and institutions. Teaching methods and dramatic productions were anchored in in the accepted Stanislavsky method until the end of the 80s. With the liberalization of the 90s,  Brecht – censored during the Stanislavsky epoch – was introduced as well as other currents, and the productions of foreign directors such as Richard Schechner were performed in Shanghai. While the basic teaching system still used in the Academy is that of Stanislavsky, other methods from the U.S.A., Japan and China have also been introduced. The Shanghai Academy has been open to all sorts of ideas and considers international  exchange a very important activity. Since the 80s exchange programmes have been established with the U.C.L.A., the State University of California, Long Beach in the USA, the Universities of Toronto and York in Canada, University of Leeds in the U.K., NIDA in Australia, the Musashino Art University in Japan, the Moscow Theatre Academy and the St Petersburg Academy in Russia.

In the Acting Department, the first year focuses on exercises, on the introduction to different types of traditional theatre, on dialogue, on stage language etc. The second year concentrates on the monologue, dialogue, sub-titling, body language. The third year of actor training is particularly concerned with the creation of the character. At the Shanghai Academy all acting students also study traditional Chinese Opera in addition to other styles and are expected to be proficient in all.

There is a strong emphasis on training in improvisation in the Shanghai Academy’s approach, and a particular interest in it as a tool for creating character. One question on which the Shanghai Academy places special emphasis is how the transition is made from the exercise of improvisation to the creation of the character. 

Molières “Tarfuffe” being available in translation in Chinese, the group will study the text together to grasp the characters and the interactions between them. 

Molière's comedy “The Tartuffe has often been described as above all a “comedy of character because the author goes beyond the presentation of stereotypes to in depth exploration of character e.g. that of Orgon and  his infatuation with Tartuffe.

In accordance with the school’s practice with regard to the construction of characters, the Chinese group’s creative collective preparation for the workshop would  involve the following 3 phases :

1. Exercises preparing the mind and body’s feeling for each part.

2. The actor enters the character

3.   The performance itself.

Ionesco’ s “The Lesson”, on the other hand has posed a particular problem. No suitable translation being available the school decided to have the play translated. However, since the group was not satisfied with this translation, it was finally agreed that they would propose instead, a demonstrative workshop on Chinese theatre, often known as Chinese or Peking Opera.

Chinese Opera puts the accent on the actor rather than on the text. With relation to the Chinese Opera form, certain stylised movements form the basis of the accepted vocabulary. However,  within these limits, there is also scope for creation by the actor. The notion of “ cadence ” is  said to be vital in the Chinese Opera form, with an appropriate alternation of both slow and fast movements.

This traditional form, popular throughout China, was perfected in the 19th century. Story forms and folk music are mixed with music and performance methods from the older Kun and Qin sixteenth century opera styles.  Although different forms of Chinese Opera (also referred to as Peking or Beijing Opera) exist in different regions, the main characteristics of this style are common to all. It combines recitation, mime, song, dancing, acrobatics and martial arts and usually draws its stories from myths and folktales well-known to its audiences and from historical events. The story or libretto is in fact basically a framework within which highly-trained actors can display their skills. 

Being a very physically demanding form, Chinese Opera requires rigorous training in its unique voice production, speech patterns and acting style.

Intensely stylised, Chinese opera is composed of codified gestures and symbolic significations –     Costume is very important, the style and colour of an actor’s costume and of his or her make-up being used indicate status, profession, age and character (e.g. warrior, courageousness, treacherousness etc),   

In Chinese Opera simple stage props such as chairs, benches and table are used and their symbolic arrangement suffices to set the scene.  Actions, attitudes or objects are often indicated by conventional symbols, (common examples being a whip for a horse, a blue cloth for the sea etc.) and this allows much action to be mimed and scenery to be largely left to the audience’s imagination. 
The traditional Chinese opera, with Peking opera as its representative, is an indispensable part of the world’s cultural heritage and  a source of inspiration for many contemporary theatrical artists. 

Its systematic and delicate artistic forms in terms of singing, recitation, acting and acrobatics (chang, nian, zuo, da), its extreme freedom in terms of time and space and its abundant methods in depicting characters and exposing their inner psychological world were highly appreciated by artistic masters such as Stanislavsky, Brecht, and Grotovsky. 

In the short time allotted the Chinese workshop group, will deal to a greater or lesser degree with  the following: 

1. General introduction to  Peking Opera . 

The origin of Peking Opera 

-Aesthetic characteristics of Peking Opera 

o Conventionality of all acting means 

o Plasticity of the usage of time and space on the stage 

o Sculpturality of the movement 

o Symbolism and expressionism 

- Singing, recitation, dancing and marshal arts, aerobics 

-Types of the different roles 

- Music; Make-up, costumes and props; Superb acting skill 

-Western classics in Peking Opera style 

. 

2.  Peking Opera acting and movement training 

-Peking Opera acting and movement skill: 

-Gestures movement combination; Long sleeve movement combination; Different types of roles movement combination ; Fighting techniques; Feeling and emotion expressing convention 

3. The application of the Peking Opera in the modern spoken drama 

Demonstration of several classic scenes and improvised scenes  in Peking Opera style and a combination of the Western drama and  Peking Opera style. 

The workshop will be documented during the presentation of the workshops in Sinaia both in the ITI UNESCO Chair’s journal “Theatre Studies” N°5, and on film in the CD Roms that regularly bear witness to the ITI UNESCO Chair’s International Schools” Workshops.

IRAN

Department of Theatre Arts , Faculty of Fine Arts 

Tariat Modarres University of Teheran

Teacher: Mohammed Rahmanian

 At present this Faculty offers courses for degree and Master’s degree in arts. The degree course takes 4 years and consists of 4 branches Theatre, Acting, Production, and Puppetry.

After the Islamic revolution it seems that considerable interest was expressed in the Iranian Theatre and especially in Islamic-Iranian theatre and arts. We are told that this kind of theatre can be divided into two streams one based on dialogue and the other on action. For the former stream there is a tendency to narrate using painted screens. As for the latter the tendency is to use silent acting or mime. 

Given the present political situation with impending elections in this country, communications have been slow and the presence and names of group members have only just been confirmed.  

The group from this theatre school which participated in a former edition of the International Theatre School Workshops was also led by Mohammed Rahmanian and presented a workshop production based on Chekhov’s “The Seagull”, one of the themes for that edition.

The pedagogical approach demonstrated by this group was quite original. Instead of choosing to perform one or several scenes this group decided to produce a complete and independent play based on the set work but  from the perspective of one of the characters.

The teaching methods practiced in this theatre school therefore include involving students in the decision making processes and adopting an imaginative approach which may consider  the text as a point of departure. It is likely that again a collective approach will be preferred, with tutor and students deciding together on the form and perspective to be used. 
As in the case of the other groups the workshop will be fully documented during the presentation of the workshops in Sinaia both in the ITI UNESCO Chair’s journal “Theatre Studies” N°5, as well as on film for the CD ROMs that regularly record the ITI UNESCO Chair’s International Schools” Workshops.

PERU

Escuela Nacional Arte Dramatico (ENSAD) , Lima  

Profesor : Carlos Acosta Ahumada:
c/  méthodologie pedagogique utilisée methodology 

d/ recherche scenique/dramaturgique/ /aesthetic proposée
A PROPOS DES OEUVRES 
« La Leçon » est la reproduction d’une classe privée, où un professeur donne des cours d’arithmétique, de linguistique et de philologie à une élève anxieuse et maladroite. Cette œuvre montre que derrière une relation d’autorité aussi innocente que la relation professeur-élève, se cache toute la violence, l’agressivité passive, la cruauté et la convoitise qui sont inhérentes à toute manifestation de pouvoir. 

Cette œuvre décrit la ridicule et futile existence humaine dans un univers imprévisible, où, dû à leurs limites innées, les personnes sont incapables de communiquer les unes avec les autres, et nous révèle aussi une imminente violation des droits humains. 

« Le Tartuffe » 
L’hypocrisie a été choisie comme thème principal du Tartuffe. Les fausses apparences, les pièges et le mensonges traversent toute l’action, qui est menée avec beaucoup d’esprit et d’humour. 

Ce texte est une dénonciation de cette manière d’agir, et il dévoile les personnes et les institutions qui prétendent nous obliger à participer aveuglément à certains évènements, en nous montrant une fausse réalité, et en essayant de nous piéger avec de faux discours. Cette comédie nous illustre les contradictions humaines et leur caractère ridicule ; comment se fait-il qu’un imposteur religieux puisse finir par piéger toute une famille aristocratique au point de convertir le chef de famille en marionnette et de s’accaparer de toute sa fortune. 

A propos du processus pédagogique
Le théâtre est polysémique, par conséquent le texte théâtral l’est également. C’est à partir de cette base que nous avons abordé le processus pédagogique, fouillant dans le texte depuis les multiples possibilités que celui-ci nous propose, en travaillant avec la vérité ; celle des acteurs, afin de donner vie à des personnages qui soient crédibles et authentiques, capables de mobiliser le public, de s’identifier avec ses émotions et s’impliquer dans leurs problèmes. Ainsi l’acteur parvient à comprendre qu’il est l’auteur de son personnage, et surtout qu’on lui donne toute la responsabilité du jeu scénique. 

Le travail a consisté en deux étapes :

La première étape, ou l’on a abordé le texte et les personnages depuis le travail de vérité, pour découvrir ce que cherchait ou désirait chaque personnage, quelles étaient leurs motivations pour accomplir leurs actes tout au long de l’œuvre – tous les acteurs passent par tous les personnages, pour leur apporter quelque chose depuis leurs propres perceptions et leur propre expérience de vie, et trouver leur vérité ; de plus il s’agit d’une manière efficace d’attribuer à chaque acteur le personnage adéquat, en marge du fait qu’à la fin de cette étape tous soient familiarisés avec les personnages. Dans cette étape nous nous nous sommes concentrés sur la découverte de la psychologie du personnage.  

Dans la seconde phase, une fois répartis les rôle , on a réfléchi sur le concept et le style de mise en scène que l’on souhaitait réaliser. 

Dans le cas du Tartuffe, on a commencé par travailler dans le style de la Comedia del’arte, et pour cela il y a eu une préparation physique en parallèle à la première partie, un travail d’observation des « types » de personnages et comment construire ou aborder un personnage depuis l’aspect purement physique ( posture, timbre de voix, rythme, élément, animal, etc.) , en essayant de briser ses inhibitions physiques, et de s’exposer à renoncer à sa quotidienneté. Puis on est passé à travailler les personnages avec des masques, dessinés par les acteurs eux-mêmes, en donnant davantage d’importance à la « forme » (postures, mouvements et déplacements). 

A partir de cette méthodologie de travail nous avons souhaité réaliser des spectacles attrayants et dynamiques, où se conjuguent les masques, les costumes et des éléments scénographiques minimaux qui aident à raconter les histoires, et donnent des spectacles vifs et pleins de vitalité, où les acteurs démontrent leur talent et leur versatilité pour représenter les divers personnages de cette œuvre. 

Professeur Carlos Acosta Ahumada. 

Original in Spanish    http://www.iti-worldwide.org/docs/public/05ACSinaiaWorkshop_PERU.doc
Translation into English  http://www.iti-worldwide.org/docs/public/05ACSinaiaWorkshop_PERU_en.doc
(The workshop will be documented in French and English in the next edition of the Chair’s journal « Theatre Studies » N°5 and on film on the CD Rom to be devoted to the work of this group during the workshops at Sinaia in July 2005). 

ROMANIA

Université d' Arts "George Enescu" 

Professeur : Octavian Jighirgiu

L'atelier « Tartuffe » de Molière: 

Octavian Jighirgiu, professeur de théâtre, considère que « Molière représente une provocation pour tout homme de théâtre parce que le rire issu de sa comédie est habillé des vêtements de la critique. 

Molière "souffre" de l'universalité parce qu'il traite des mœurs éternellement (universellement) valables, mettant le signe de l'égalité entre les personnages de ce monde-là disparu et l'homme d'aujourd'hui.

La comédie des mœurs est transformée aujourd'hui dans un pamphlet social et politique. 

Tout en établissant avec les étudiants cette formule-clé de lecture scénique de l’œuvre de Molière, j’ai réalisé une adaptation moderne de la pièce Tartuffe, tout en laissant aux interprètes la liberté de chercher des repères pour la construction des personnages dans la réalité environnante ».

L'atelier « La leçon »d'Eugène Ionesco: 

« Les violences du langage, l'apparition de la logique dans le sein-même de l'illogique et vice versa, les terribilismes, la grotesque des situations, ce sont des motivations pour les interprètes du texte d'Eugène Ionesco d'être circonspects dans l'élaboration du discours scénique. 

Au - delà de l'apologie du totalitarisme on nous a relevé une véritable symphonie du non-sens existentiel.

 L'atelier de l'école de théâtre de Iassy offre une formule descriptive de la pièce "La Leçon", basée sur une étude approfondie des personnages et des situations dans lesquelles ceux-ci évoluent. 

Dans le laboratoire de création de "La Leçon", on n'a pas cherché de découvrir la forme du spectacle, mais le message profond que Eugène Ionesco nous a transmis. »

Les résultats du travail du groupe seront  documentées par écrit et en film au cours des Ateliers internationaux de la de la Chaire UNESCO/IIT. Un CD Rom sera consacré aux travaux de chaque groupe et le numéro 5 de la  revue de la Chaire « Etudes Théâtrales »  publiera des synthèses sur les prestations de chacune des écoles participantes.

SERBIA AND MONTENEGRO 

Faculty of Dramatic Arts, Belgrade

 Professeurs: Vladimir Jevtovic

Marica Vuletic-Naumovic

c/ pedagogical methodology 


d/dramaturgical/scenic/aesthetic approach

The pedagogical methodology applied to the preparation of the workshop performances of the Serbian groups reflects the general principles used by this theatre school. These are  based on Dr Vladimir Jevtovic’s educational principles and teaching methods throughout the three years the students have worked in the school.

In the first year students are encouraged, through playing children’s games, to concentrate on the target, pay attention to their partners. The aim is to play in their own unique way and stay as themselves without pretending to be someone else. They are encouraged to find their own individual stage being, to forget the audience and to propose and invent free of constraints. They are encouraged to improvise in situations, given circumstances and to explore relationships within the group. In second year they discover individual approaches and do many sketches of children, old people friends and neighbours. They learn to behave, speak, and move and above all feel like someone else: acting, transformation and character building are the key words.

Now in third year they have become responsible for the audience and to a greater degree for the teamwork with other actors. They have learnt to communicate according to the contents of the plays. They are still playing games, says Dr Jevtovic, but very complex organized collective theatre games: the performance.

V. Jevtovic affirms that using “improvisation is the best way to be rapid, to surprise partners, to be prepared for any surprise, to realise the first impulse and to improve concentration. Improvisation is the most important tool at any level of education, Situations, characters genres. It is also the best infusion of fresh blood when a scene is becoming boring. Without improvisation the actors are not players but speakers…” 

V. Jevtovic does not consider that students are learning something they don’t know or don’t have but that it is the task of the teacher is to help them discover what they have, what they can do on stage - to help them develop their talent, temperament, imagination, need for partners, joy of collective playing, to improve self-confidence, to open self-exploring and self-expression. 

The task of the teacher within the group is “to create an atmosphere where there are no fears, no destructive impulses, and where all must have equal chances from the start. Trust is necessary if students are to overcome their frustration or shame.”

He says “Drama education does not train only physical activity, speech, movement, singing, dancing, fighting etc.  All elements are connected in each: individual student character. I try to find an individual approach to each student. I ask my students to avoid comparison with my steps and my treatment of other students and to judge me only when we arrive at the goal, the end of studies….”

“There is no law for everyone in art. We do not have models, theoretical schemata for the theatre. There are some very influential, stimulating, theoretical systems. But they are very singular, very personal: Stanislavsky, Brecht, Copeau, Grotowsky, Brook. You can follow some proposal if you are able, but each teacher always has their own “system”, the mixture of different influences and personal individual experiences.  
The group will work on Tartuffe” - act 1,scene 1,III act,scenes 3,7,IV act,scenes 3,4,5,6,7.
For “The Lesson”- they will present the whole play minus the part concerning the Spanish language. Preparation includes reading of the play with discussion followed by improvisations with changing of different genres:horror, thriller, farce, grotesque,etc.

The text of Molère’s “Tartuffe” used by this group is a  translation into Serbian which is also in verse.  Highest attention is paid to respecting the text, and  to speech in both plays and importance is given to both speech and actions.

The stage action and movement is realistic in The Lesson and stylized in Tartuffe.

The process of creating roles and the construction the characters is based on very extensive and and serious analysis of their characteristics and precise transformations both interior and exterior. Students are expected to think as their characters. 

While all members of the group contribute to the dramaturgical development process, the teacher  retains the right to make final selection and decision.

The performance will be done on a proscenium stage in an almost empty space (”Poor theatre”). There will be one table and two chairs and no sound or lighting effects. Costumes and props will be minimal in accordance with the styles selected : realistic in the Lesson, stylized in Tartuffe. .

Professor Jevtovic comments that the work done on the two plays falls within the framework the school’s regular 3 year programme  illustrating and reinforcing the skills that have been acquired:

 “year I -action,II-realistic characters,III-genres”. Students are expected, during III year, to work in 5 different genres: Greek tragedy,Shakespearean tragedy and comedy, vaudeville, farce, children’s fairytales etc.

The application of the educational principles and methods referred to above in the preparation of the Serbian group’s workshop in the framework of the 2005 ITI-UNESCO Chair’s international theatre school workshops is currently in progress. This process and the results will be documented in the next edition of the Chair’s journal « Theatre Studies » N°5 and in the CD Rom to be devoted to the work of this group during the workshops at Sinaia in July 2005. 
UKRAINE

Université Nationale de Théâtre Kyiv I.K. Karpenko – Kary 
Yuri VYSOTSKYI – professeur 

c)Pedagogical methodology used      d) Scenic/dramaturgical/aesthetic approach

When a text offers a number of approaches and possibilities of interpretation it is necessary to make a decision as to what one wishes to bring out in a staged performance and to whom it is to be addressed.

Molière was addressing the people of his time concerning a political vice in a particular social context. Questions being: considered by the group in preparing their performance include

What is the contemporary context ?  What aspects of Molière’s Tartuffe and Ionesco’s The Lesson are to be communicated and to whom?

As for the majority of groups presenting workshops, the issues and questions are not raised or defined by the teacher alone but also by the students, and these are then dealt with collectively when the group assembles to work on the play and prepare the performance of a scene or fragment.

For example, when the Ukrainian group led by Y. Vysotsky played “Antigone”  they adopted an interpretation of Creon as a man of power, above any individual’s liberty, a head of state who is characterized on the one hand, as a result of his previous fighting and war experiences, by a contempt for human life and on the other hand, by a menacing propensity to  tyranny and dictatorship. Y Vysotski reminds us, however, this was the group’s dramaturgical choice, and represents just one view among many others possible.

Likewise with Molière’s “Tartuffe” and Ionesco’s “The Lesson” it is the group working collectively that decides, with the guidance of the teacher, on the lines to be followed in the construction of characters and on the way in which Molière’s play, or a certain selected aspect of it is adapted to relate to contemporary social and political life.

Although the scenography may be simple, with use of few props, the symbolism of these may often be as significant a feature as the practical utility of the objects themselves. This is likely to be the case also with costume in the group’s performance.

While the text is considered important, there will be more emphasis placed on gestures and action in interpretation. Vysotsky stresses the importance of “the precision of body movements” saying  this is the result of the interpretation techniques adopted which give priority to the physical and body exercises.  The reason for giving priority to gesture and action has been expressed by one of his student actors : “The body thinks faster than the mind” and allows the interpreter to offer through his acting something more than the interpretation of a single idea.

Y. Vysotsky ‘s general aesthetic approach is that the essence of an art work resides in the state of incompleteness which is voluntarily bestowed on it by its creator, thus leaving room for the imagination of the receiver.  “It is the void that makes the art move”. 

The application of the educational principles and aesthetic approach referred to above in the preparation of the Ukrainian group’s workshop in the framework of the 2005 ITI UNESCO Chair’s international theatre school workshops is still in  progress. 

As in the case of the other groups this process and the results obtained will be documented in the next edition of the Chair’s journal « Theatre Studies » N°5 and in the CD Rom to be devoted to the work of this group during the workshops at  Sinaia in July 2005. ####
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