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IL FLAUTO MAGICO
L’opera classica Il Flauto Magico di Mozart è stata trasformata in una spettacolare versione cinematografica ideata e diretta da Kenneth Branagh e con un nuovo adattamento del libretto di Stephen Fry. Il maestro James Conlon dirige la Chamber Orchestra of Europe e il film vanta un cast di giovani star dell’opera, fra cui Joseph Kaiser, Ben Davis e l’esordiente Amy Carson, insieme ai più noti René Pape,Tom Randle, Lyubov Petrova e Silvia Moi. Il film, con un budget di 27 milioni di dollari, è prodotto da Pierre-Olivier Bardetcon la sua Idéale Audience, Stephen Wright è il produttore esecutivo per conto della Peter Moores Foundation, principale finanziatore della produzione. La commercializzazione internazionale è curata dalla Celluloid Dreams. 
Il Flauto Magico è una produzione della Peter Moores Foundation, scritto e diretto da Kenneth Branagh con l’adattamento del libretto di Stephen Fry, prodotto da Pierre-Olivier Bardet, con Jamens Conlon come direttore d’orchestra e Daniel Zalay produttore musicale. Per questa produzione Branagh lavora ancora una volta con lo scenografo Tim Harvey, che ha avuto una nomination all’Oscar, e con il direttore della fotografia Roger Lanser. Il team comprende anche Michael Parker al montaggio, il costumista premio Oliver Christopher Oram e la truccatrice premio Oscar Sarah Monzani.

Sinossi
Ai tempi della Prima Guerra mondiale, Tamino intraprende un avventuroso viaggio alla ricerca dell’amore, della luce e della pace in un mondo devastato dalle tenebre, dalla morte e dalla distruzione. Una misteriosa quiete scende su un paesaggio ancora non colpito dal conflitto, mentre Tamino attende ansiosamente l’ordine di entrare in battaglia. Nel caos che ne segue viene trasportato in un mondo oscuro, fra sogno e incubo, dove viene salvato da morte certa da tre infermiere di campo.
Quando Papageno (il responsabile dei canarini che venivano usati per scoprire la presenza di gas nelle trincee) irrompe in scena e si attribuisce il merito di aver salvato Tamino, le Sorelle incaricano i due soldati di una missione molto pericolosa: devono salvare Pamina, figlia della Regina della Notte, rapita da Sarastro, signore delle tenebre. Quella che ne segue è una spettacolare avventura musicale nella quale il destino dei due giovani amanti potrebbe decidere il destino di intere nazioni e la vita di milioni di persone. 

Il film
E’ stato il desiderio di Sir Peter Moores di “portare l’opera fuori dai teatri” per raggiungere un pubblico sempre più ampio che ha portato alla realizzazione del film “Il flauto magico”, cantato in inglese. Questo capolavoro di Mozart ha avuto un enorme successo popolare e ha affascinato un pubblico molto vario, di giovani e anziani, fin dalla sua prima rappresentazione nel 1791. Infatti racconta una storia fatta di romantica avventura e di fratellanza che l’ha fatta amare da generazioni di appassionati d’opera.

Anche se il finanziatore del film, la Peter Moores Foundation, aveva preso in considerazione vari registi, presto è stato chiaro che esisteva un’unica persona che poteva portare l’opera sul grande schermo. E’ stato il successo artistico e commerciale degli adattamenti shakespeariani di “Enrico V”, “Molto rumore per nulla” e “Hamlet” che ha attirato l’attenzione su Kenneth Branagh, l’unico regista che avrebbe potuto cimentarsi nel compito di trasformare in un film “Il flauto magico”.
“Mi sono rivolto a Kenneth Branagh per l’ovvia ragione che è bravissimo nel trasformare i lavori di Shakespeare in film”, dice il produttore Bardet. “Dovevamo fare la stessa cosa con “Il flauto magico”, passarlo da un medium a un altro, perchè cinema e opera sono molto distanti tra loro”.

L’energia e la passione di Branagh hanno assicurato a questa versione dell’opera il potenziale per diventare una straordinaria esperienza cinematografica; visivamente mozzafiato, mescola dramma e commedia in un intreccio coinvolgente popolato da personaggi straordinari.
Una volta entrato nel progetto, Branagh ha iniziato a scrivere la sceneggiatura di “Il flauto magico” e si è rivolto all’amico e collaboratore Stephen Fry, il cui talento non è limitato alla recitazione, ma spazia nella scrittura e nella regia, per adattare e creare un nuovo libretto in inglese per la produzione. Trovando dei parallelismi tra il passato e il presente, il produttore Bardet afferma: “Quando Mozart ha composto “Il flauto magico” nel XVIII secolo, intendeva fare un’opera veramente popolare, dedicata a un pubblico molto vasto. Per questo il libretto è stato scritto in tedesco e non in italiano, come tutti i libretti dell’epoca. Quindi tradurlo in inglese ha significto seguire la strada intrapresa da Mozart e Schikaneder all’epoca, per renderlo il più fruibile possibile. E oggi l’inglese è la lingua più presente nel cinema”.
Parlando della sua collaborazione con Branagh, Bardet aggiunge: “Ho dato a Stephen le 120 pagine della sceneggiatura, con tutti i dettagli possibili per ogni scena, la descrizione dei personaggi e i diversi modi in cui intendevo rispondere ad alcune delle quetioni poste da Mozart e Schikaneder nel plot. Lui ha poi studiato la traduzione letterale del libretto e abbiamo discusso come riflettere la lingua del periodo che avevamo scelto (1916). Volevamo arguzia ed emozione e Stephen non teme né l’una né l’altra”.

La sfida per Fry è stata di modernizzare il libretto, esplicitando nel contempo lo humour e la comicità, e trovare un linguaggio che si adattasse al metro e al ritmo di un testo scritto originariamente in tedesco.

Joseph Kaiser, che interpreta Tamino, dice: “Stephen Fry ha fatto un lavoro straordinario, conservando la somiglianza tra il cantato originale e quello in inglese e rendendolo facile da interpretare”. Anche Tom Randle, che interpreta Monostatos, ha apprezzato molto il nuovo libretto. “E’ un libretto che ci permette anche di improvvisare a un certo livello”. Mentre Ben Davis, che interpreta Papageno, pensa che il lavoro di Branagh e Fry abbia dato più spessore ai personaggi. “Credo che Kenneth Branagh e Stephen Fry siano riuciti a sviluppare un linguaggio per la piece che ti coinvolge veramente nella vita dei personaggi e te li fa sentire vicini”.
Branagh ha portato al progetto la sua grande esperienza di cinema, televisione e teatro, il che gli ha permesso di lavorare con grande agio con artisti abituati alla disciplina del mondo dell’opera. Come fa notare Lyubov Petrova, che interpreta la Regina della Notte, “Lavorare con Kenneth Branagh è stata un’esperienza unica, straordinaria. Noi cantanti d’opera non possiamo permetterci il lusso di approfondire i personanaggi e lavorare su ogni parola, ogni espressione e discuterne con il regista, e io ho avuto tutte queste opportunità con Kenneth Branagh”.
“Il flauto magico” è sempre stato rappresentato in teatro, usando una serie di attrezzature surreali. Una delle sfide che Branagh ha dovuto affrontare è stata quella di trovare un contesto in cui ambientare il suo adattamento che fosse significativo per il pubblico di oggi.
Dal punto di vista di Branagh, “La sfida era molto simile a quella dei film tratti dai lavori di Shakespeare. Far passare un’opera d‘arte da un medium a un altro, senza perdere la magnificenza che vuoi celebrare. Ma come Shakespeare, Mozart è molto robusto. “Il flauto magico” ha vissuto varie ambientazioni, come “Amleto”: E’ stato sulla luna, al circo, a Stonehenge, in spiaggia e Mozart è sempre sopravvissuto. Una chiave per me è la fedeltà della performance, non importa quanto siano estreme le problematiche tecniche, che si tratti di Shakespeare o di Mozart”.

Scegliendo di confondere i tradizionalisti, Branagh ha ambientato la sua versione dell’opera nei primi anni del XX secolo, durante il primo conflitto globale dell’epoca dell’industrializzazione, che ha dimostrato la forza e la capacità di seminare morte degli stati moderni.
Chiarendo la sua visione, Branagh dice: “Al centro di “Il flauto magico” c’è l’analisi di un conflitto, incarnato dalla musica, e lo sviluppo dell’opera riguarda la determinazione degli antagonisti. La luce opposta alle tenebre, l’amore all’odio e, nel nostro caso, più direttamente, la pace opposta alla guerra. Lo scontro più aperto è tra Sarastro e la Regina della Notte. Ambientandolo visivamente durante la Prima Guerra mondiale e assegnando a ognuno un esercito, si da il senso delle dimensioni delle azioni dei personaggi. La Grande Guerra fornisce un territorio sia letterario che metaforico, emotivo e complesso come è l’opera stessa. E’ anche vero che in questo momento della nostra storia la musica, le canzoni, la poesia sono parte del meccanismo di sopravvivenza. L’ambientazione permette poi romanticismo, umorismo e “l’opera comica” emerge con forza. In termini di plot fornisce anche il set per un’avventura epica e di suspence coerente con la narrazione cinematografica”.
La guerra venne combattuta in un periodo in cui il patriottismo e la fiducia nella gerarchia sociale esistente erano al massimo, concetti che la guerra stessa ha contribuito a distruggere e che il mondo moderno trova difficili da capire. Era un periodo di grandi cambiamenti sociali, politici, economici e di straordinarie trasformazioni culturali. Questo si rispecchia nel mondo del design con l’affermarsi del modernismo di De Stijl e Bauhaus, e nelle arti visive con il fauvismo, l’espressionismo, il cubismo, il futurismo e il surrealismo.

Preceduto da un secolo di trasformazione industriale in gran parte d’Europa, con un forte incremento della popolazione, lo sviluppo dell’urbanizzazione e le nuove scoperte scientifiche, il XX secolo è stato il punto di passaggio tra il vecchio mondo e i suoi valori e il nuovo mondo, con il mito del progresso e del cambiamento.
Commentando la scelta dell’ambientazione, lo scenografo Tim Harvey dice: “Il concetto di fondo su cui si è basato Kenneth Branagh è che la lotta tra le forze delle tenebre e le forze della luce avviene su uno sfondo che ci ricorda la Prima Guerra mondiale. Non stiamo dicendo che è la Prima Guerra mondiale, perchè non lo è”.
La decisione di Branagh di ambientare la storia all’inizio del XX secolo ha dato credibilità ad alcuni degli elementi più conosciuti dell’opera, ad esempio il serpente che quasi uccide Tamino all’inizio qui diventa una scia di iprite che esce dalle trincee; le Tre Dame sono prima suore di un convento, poi infermiere dell’ospedale da campo; l’uccellatore in questa versione si occupa dei canarini usati per rilevare la presenza di gas; la Regina della Notte arriva trionfante a bordo di un carro armato e intanto il palazzo di Sarastro viene trasformato dalla violenza della guerra nelle rovine di un castello francese.
Nel settembre del 2004, lavorando con la direttrice del casting Sarah Playfair, che conosce bene tutti i giovani talenti che cantano in inglese, Branagh e Bardet hanno iniziato a cercare il cast definitivo per l’adattamento di “Il flauto magico”. Dopo una serie di viaggi in tutto il mondo, hanno stilato una lista di 750 nomi, poi ridotti a 60, che sono stati invitati a presentarsi alle audizioni a Londra con Branagh e il direttore musicale James Conlon.

Nel marzo del 2005 il cast era stato completato e comprendeva giovani star emergenti come Joseph Kaiser (Tamino), Ben Davis (Papageno), Silvia Moi (Papagena) e l’esordiente Ami Carson (Pamina), oltre ad altri artisti famosi nel mondo dell’opera, come René Pape (Sarastro), Lyubov Petrova (Regina della Notte) e Tom Randle (Monostatos).

Parlando del cast, Branagh dice: “Anche se, con alcune eccezioni, l’esperienza era limitata, l’entusiasmo e la disponibilità a un nuovo modo di lavorare sono stati enormi. La scelta del cast è stata lunga e complessa. Abbiamo passato molto tempo a parlare del libretto e ad analizzare la psicologia dei personaggi e i rapporti tra loro prima di iniziare a cantare. Abbiamo lavorato sodo in un clima di fiducia. Molti non avevano alcuna esperienza di cinema e io non avevo mai lavorato a un’opera. Eravamo tutti stranieri in terra estranea (straniera?). Questo rende vulnerabili e desiderosi di ascoltare e imparare. E noi lo abbiamo fatto”.
Verso la fine del 2005, negli Shepperton Studios vicino a Londra, Branagh ha messo insieme un team di collaboratori che comprende lo scenografo candidato all’Oscar Tim Harvey; il direttore della fotografia Roger Lanser; il coreografo Stuart Hopps; il consulente per le performances Jimmy Yuill e il supervisore di produzione Simon Moseley. Per un lavoro che si è sempre basato sugli effetti di scena per alcune sequenze, Branagh ha sfruttato tutta la tecnologia a disposizione dei registi moderni, dagli effetti speciali alle riprese CGI per realizzare la sua visione. Girato in quattro teatri all’interno degli Shepperton Studios, “Il flauto magico” è stata una delle più grandi produzioni inglesi del 2006.
Una delle sfide per il cast e i realizzatori nel portare un’opera conosciutissima e amata sul grande schermo è stata che l’interpretazione potesse affascinare sia un pubblico alla sua prima esperienza in questo settore artistico che gli appassionati d’opera. Commentando il potenziale del film, Joseph Kaiser sottolinea: “Tutto è stato predisposto per realizzare la miglior presentazione possibile di “Il flauto magico”. Ci sono grandi interpreti, grandi musicisti, grandi attori e un fantastico regista che ha creduto veramente nella storia. Penso che possa essere apprezzato da un pubblico più vasto, un nuovo pubblico”.

Per Lyubov Petrova, ciò che rende questo possibile è “prima di tutto Mozart. La musica è magnifica e parla a tutti. Penso che sia facile apprezzarla e anche la storia è magica”. Riflettendo su ciò che significa per lui “Il flauto magico”, Tom Randle dice: “E’ una favola, è un’opera morale, è simbolica numericamente, funziona a tanti livelli. La musica è bellissima, è musica affascinante, fanciullesca, credo che sia un lavoro da far vedere ai bambini. Tocca i tasti giusti ed è adatta anche per le persone che temono un po’ la parola “opera””. Ben Davis aggiunge: “Credo che “Il flauto magico” sia un’opera straordinaria, perchè c’è tutto. Dramma, commedia, tragedia, è umana nel senso che tutti vi si possono identificare”.
Branagh conclude: “La musica invita all’immaginazione. La gente prenderà ciò che preferisce da questo flauto. Le reazioni a una grande opera d’arte sono necessariamente soggettive. Il nostro è stato un tentativo di far uscire l’opera, non di confinarla. Offriamo una sorta di mappa con il nostro adattamento dell’intreccio. Abbiamo cercato di usare tutte le risorse creative del cinema, ma vogliamo che il pubblico sia affascinato da Mozart. Come dice Peter Moores, “Noi cerchiamo di aprire la porta, ma non spingiamo la gente dentro”.

L’opera
“Sono appena tornato dall’opera, piena come sempre… Ciò che mi dà più piacere è la silenziosa approvazione. Puoi vedere come quest’opera stia diventando sempre più popolare…”
Mozart scrive alla moglie Costanza, 7-8 ottobre 1791

Quando nel 1791 venne rappresentata per la prima volta, l’opera di Mozart Il Flauto Magico si rivelò musicalmente originale e nuova per il pubblico viennese, che scoprì una nuova forma di teatro musicale tedesco, un ispirato connubio di intrattenimento popolare e di quel teatro drammatico che veniva solitamente considerato adatto solo ai gusti più raffinati della nobiltà e della corte. Il primo pubblico di Mozart rimase affascinato e nello stesso tempo confuso dalla narrazione, dal contrappunto stilistico e dalle contraddizioni nella storia dell’opera. Sono questi, in ogni caso, gli elementi che continuano a sfidare e avvincere il pubblico dopo più di due secoli.
Il Flauto Magico era stato concepito inizialmente come una piece popolare di intrattenimento musicale, scritta per essere eseguita dal Theater auf der Wieden, un teatro itinerante situato nei sobborghi di Vienna. L’attore/manager Emanuel Schikaneder che lo aveva preso in concessione, voleva un’opera popolare adatta alla sua troupe, che potesse sfruttare al massimo gli impianti presenti, botole, cavi per attori acrobati e materiale di scena. E’ molto probabile che Schikaneder, autore del libretto, pensasse a contributi anche della sua compagnia.

Mozart poi trasformò il taglio favolistico del libretto, in particolare scegliendo di scrivere l’opera come un singspiel tedesco, senza le restrizioni di forma e le convenzioni della precedente trilogia dell’italiano Da Ponte (Le Nozze di Figaro, Così fan tutte, Don Giovanni).

L’opera quindi mescola abilmente narrazione e musica in una straordinaria combinazione di rara semplicità e grande complessità, espresse con una esilarante libertà che rende il Il Flauto Magico fresco e innovativo ancora oggi.

Ne Il Flauto Magico non c’è la forte caratterizzazione dei personaggi delle opere di Da Ponte, perchè l’attenzione di Mozart nel raccontare la storia si focalizza su problemi che non necessariamente richiedono personaggi tridimesionali. Per lui aveva maggiore importanza il racconto e il viaggio del suo personaggio. Come uno spettacolo in parte allegorico e in parte farsesco, la storia può essere letta a più livelli; più semplicemente racconta il percorso di un giovane e una giovane (Tamino e Pamina) dall’oscurità dell’ignoranza alla luce dell’intelligenza, attraverso le prove dell’esperieza, in contrasto con il comico fallimento di un altro giovane (Papageno). Inizia nell’oscurità del regno della Regina della Notte e finisce in una gloriosa illuminazione, grazie alla benevolenza di Sarastro e dei suoi seguaci. E’ sullo sfondo della grandezza di questo solenne percorso che viene rappresentato il comico, quasi grossolano, “progresso” di Papageno.
Schikaneder e Mozart indubbiamente volevano che la loro opera attraesse un pubblico popolare che si sarebbe sentito più coinvolto da rappresentazioni comiche e da vistosi effetti teatrali. Il risultato sarebbe stato simile alla tradizione contemporanea della pantomima inglese, ancora oggi popolare.

E’ stato scritto molto sui riferimenti al simbolismo e ai rituali della Massoneria, la confraternita a cui Mozart appartenne negli ultimi anni della sua vita, una società segreta che ha fra i suoi scopi la ricerca della verità e dell’illuminazione attraverso la carità, l’umanità, la tolleranza e l’amore fraterno, tutti temi presenti ne Il Flauto Magico. Ma anche se si raschia la patina massonica, la storia mantiene intatte le sue simmetrie simboliche e i contrasti: luce e oscurità, sole e luna, maschile e femminile, fuoco e acqua, oro e argento, che trovano espressione nella storia e nei personaggi.

I commentatori hanno sottolineato l’apparente inconsistenza del modo in cui la Regina della Notte e Sarastro vengono inizialmente presentati, una simpatica cattiva e un malvagio rapitore, che improvvisamente a metà del primo atto si scambiano i ruoli, diventando, rispettivamente, la personificazione del male e quella della saggezza. Il rapido cambiamento non incide affatto sul godimento della storia da parte del pubblico, interessato soprattutto al destino dei giovani protagonisti, Tamino, Pamina e Papageno i cui riti di formazione oscurano il ruolo di personaggi archetipi come la Regina e Sarastro.
Ma più che l’analisi della storia è la musica che Mozart compose per Il Flauto Magico a rendere “magica” l’opera. Che, pur rompendo le convenzioni adottando lo stile singspiel del teatro popolare tedesco, rende omaggio ad alcuni dei maestri di Mozart: Bach, Hendel e Gluck, di cui il pubblico avrebbe facilmente riconosciuto l’influenza. Un’altra grande innovazione di Mozart è la sua economia di stile, per un’opera in due atti racchiusa in due ore e mezzo di tempo. Consapevole che il turbolento pubblico del teatro popolare non sarebbe stato indulgente con le eccessive arie italiane gradite alla corte viennese, Mozart ha mantenuto la sua musica in una cornice concisa, perchè la sua capacità tecnica e il suo genio gli permettevano di strutturare un dramma elaborato con un ritmo mozzafiato, in cui narrazione e armonia musicale si fondono naturalmente. 
La Fondazione Peter Moores
La Fondazione Peter Moores è la maggiore finanziatrice de Il Flauto Magico. E’ stata fondata nel 1964 da Sir Peter Moores a scopo benefico, per aiutare la musica e soprattutto l’opera e le arti visive, e favorire progetti sociali e ambientali per “fare le cose e aprire le porte al pubblico”. Riconoscendo le opportunità che ha avuto in gioventù per esplorare e godere di questi campi, per tutta la sua vita ha cercato di creare simili opportunità per gli altri, specialmente per i giovani.
Impegnata a sostenere l’opera cantata in inglese, la Fondazione Peter Moores ha lo scopo di raggiungere il più vasto pubblico possibile, e contemporaneamente individuare e sviluppare un nuovo pubblico, in particolare ragazzi e giovani. Ha aiutato finanziariamente oltre 200 giovani cantanti e ha permesso alla Chandos Records di pubblicare il più vasto catalogo al mondo di opere registrate in inglese, finanziando 50 registrazioni. Ha permesso anche a Opera Rara di registrare rari “bel canto” che altrimenti sarebbero rimasti inaccessibili al grande pubblico. La Fondazione Peter Moores ha incoraggiato la creazione di nuove opere per attrarre nuovo pubbico, ha finanziato la pubblicazione di colonne sonore, specialmente di opere moderne, e ha permesso che lavori poco rappresentati venissero messi in scena da compagnie e in festival inglesi.
Il Flauto Magico di Kennet Branagh è il primo intervento della Fondazione in un film, risultato della determinazione di Sir Peter Moores di rendere l’opera più accessibile e più popolare. Parlando recentemente del film e del coinvolgimento di Branagh, ha detto: “Per molto tempo ho pensato di fare un film in inglese de Il Flauto Magico. Pensavo potesse raggiungere un pubblico più ampio, anche al di fuori del mondo dell’opera. E’ stato fantastico quando Branagh ha accettato di dirigere il film. E’ un regista visionario con un nutrito numero di opere teatrali tradotte in film e ha esaminato con i cantanti i minimi dettagli con un entusiasmo contagioso”.

Il cast

Lyubov Petrova – Regina della notte
Nata in Russia, Lyubov Petrova è stata Lindemann Young Artist della Metropolitan Opera e ha esordito con il ruolo di Zerbinetta in Ariadne auf Naxos, un ruolo che ha ripreso alla Los Angeles Opera, all’Opera di Parigi, alla Pittsburgh Opera, alla Dallas Opera e con cui debutterà a Madrid al Teatro Real. 

Tra le sue interpretazioni ricordiamo Elvira in I puritani per la Palm Beach Opera; Oscar in Un ballo in maschera, alla Metropolitan Opera, Sophie in Der Rosenkavalier, Blonde in The Abduction from the Seraglio, e Adele in Die Fledermaus. Ha cantato la Lucia di Lammermoor per la Washington Opera e vi è tornata per Gilda in Rigoletto. E’ stata a Spoleto, all’USA Festival per Lakmé e ha interpretato Despina in Così fan tutte.
E’ tornata al Glyndebourne Festival per Betrothal in a Monastery di Prokofiev e alla Pittsburgh Opera per Roméo et Juliette. Lyubov Petrova si è diplomata al Tchaikovsky Conservatory di Mosca.
René Pape – Sarastro

René Pape, uno dei migliori cantanti del mondo, è nato a Dresda e vive a Berlino, ma considera la Metropolitan Opera di New York la “sua nuova casa”. Appare in tutte le stagioni del Met dal 1995, e si è esibito in quattro ruoli di grande rilievo: è stato Mefistofele in Faust, Gurnemanz in Parsifal, Escamillo in Carmen, e il Vecchio Ebreo in Sansone e Dalila. E’ stato James Levine a dirigere le performance di Parsifal e Sansone.

Pape ha cantato molti dei suoi altri grandi ruoli a Berlino, sotto la direzione di Daniel Barenboim, lo ricordiamo come Boris in Boris Godunov di Mussorgsky nel 2005, Sarastro in Die Zauberflöte, Don Giovanni, Rocco in Fidelio, Fasolt in Das Rheingold e Hunding in Die Walküre; King Henry in Lohengrin, Pogner in Die Meistersinger, e King Mark in Tristan und Isolde.  Inoltre è stato per la prima volta Ramfis in Aida, Oreste in Elektra, Leporello e Figaro.

“René Pape è un artista che emoziona il pubblico con il suo carisma, la sua intelligenza e la sua voce unica: la ricchezza del suo timbro, la sua espressività sono inconfondibili,” ha scritto l’Opera News del suo primo Mefistofele nell’aprile del 2005.  

Pape si è esibito negli Stati Uniti nella stagione 2005-06 con la Boston Symphony Orchestra per Missa Solemnis di Beethoven e con due opere di Wagner al Met: è stato King Henry in Lohengrin e Gurnemanz in Parsifal. In Europa ha cantato Sarastro in una produzione del The Magic Flute a Modena, con Claudio Abbado, che sarà pubblicata su DVD.  Sempre nel 2006 è stato Sarastro nel film The Magic Flute diretto da Kenneth Branagh.  

Mr. Pape ha debuttato a Bayreuth diretto da Levine in 1994 con il ruolo di Fasolt in Das Rheingold; alla Royal Opera di Londra in Lohengrin nel 1997 con Valery Gergiev; alla Opéra National de Paris con James Conlon in Tristan nel 1998; e alla Lyric Opera di Chicago con Meistersinger di Pogner con Christian Thielemann nel 1999. E’ stato uno di quattro cantanti scelti da James Levine per partecipare alla “Schubertiade” alla Carnegie Hall di New York nel febbraio del 2004.  

Pape ha studiato a Dresda, con il famosissimo Kreuzchor, e al Dresden Conservatory. Nel 1995  Sir Georg Solti lo ha invitato a cantare Sarastro in una nuova produzione di The Magic Flute al Salzburg Festival, dove Pape ha conquistato uno status internazionale. Musical America lo ha nominato Singer of the Year nel 2001.

Tom Randle – Monostatos

Tom Randle aveva iniziato a studiare direzione e composizione, ma una borsa di studio per il canto ha cambiato la sua vita. Ha debuttato con la English National Opera on il ruolo di Tamino in The Magic Flute, ruolo che ha ripreso con grande successo alla Deutsche Oper Berlin, alla Glyndebourne Festival Opera, ad Hamburg, in New Zealand e al Covent Garden Festival. Famoso per la sua capacità espressiva e l’ampiezza del repertorio, Tom si è imposto come uno degli artisti più interessanti e versatili della sua generazione.

Tra le sue interpretazioni ricordiamo Tom Rakewell per il Théâtre des Champs-Elysées, la Netherlands Opera, Lausanne e Bordeaux, Bénédict in Béatrice et Bénédict, per WNO,  Ferrando in Così fan tutte per le Opere di Geneva e Brussels, Don Ottavio a Munich e Los Angeles, Pelléas a Parigi e Londra, Idomeneo per la Scottish Opera, Achille in King Priam, di Tippett per ENO e la Reisopera, The Fairy Queen a Aix-en-Provence, Gerald in Lakmé di Delibes in Australia, Joe in Carmen Jones a Washington, Solimano in Solimano di Hasse, all’Innsbruck Festival e alla Staatsoper Berlin.

Recentemente, Tom è apparso in La traviata all’Opera North, Rheingold e Orfeo all’ENO, Kátya Kabanová al WNO, e Death of Klinghoffer a Rotterdam e ha cantato Peter Grimes a Antwerp. Per la De Nederlandse Opera è apparso in una produzione di Peter Stein di Bassarides, di Henze, con grande successo. Tra i suoi impegni futuri Tamerlano per la Scottish Opera, Orfeo per l’Handel and Haydn Festival di Boston, e  Khovanshchina al WNO. Poi tornerà ad Amsterdam per St François d’Asisse.

Tom Randle ha debuttato al Royal Covent Garden come Essex in una produzione di Gloriana, di Phyllida Lloyd, che ha avuto grande successo e che è stata poi trasmessa dalla BBC. Sempre per la Royal Opera è stato Johnny Inkslinger/Paul Bunyan e Fool/Gawain.
Tom Randle è molto attivo nel campo della musica contemporanea e ha molte premiere al suo attivo, alcune delle quali scritte proprio per lui, come il ruolo di Dionysus nell’opera The Bacchae di John Buller per ENO, come l’opera Symposium di Peter Schat per la Netherlands Opera, e l’oratorio di John Taverner The Apocalypse per BBC Proms. Ha anche creato il ruolo di Nunez nell’opera The Country of the Blind, di Mark-Anthony Turnage, scritta per il 50° anniversario dell’Aldeburgh Festival, e ha interpretato e registrato l’oratorio Credo di Penderecki per l’Oregon Bach Festival.

Il suo intenso ritratto di Judas alla prima mondiale di Last Supper di Birtwistle, sotto la direzione di Daniel Barenboim alla Staatsoper Berlin (e di Glyndebourne), gli è valso il plauso della critica.

Tom Randle dedica altrettanto tempo ai concerti, cantando con le migliori orchestre del mondo, come la Boston Symphony Orchestra, la Los Angeles Philharmonic, la Chicago Symphony, la London Symphony, la Philharmonic e la Philharmonia Orchestra, la Israel Philharmonic, l’English Concert con direttori del livello di Daniel Barenboim, Michael Tilson Thomas, Sir Colin Davis, Yan-Pascal Tortelier, Ghennadi Rozhdestvensky, Richard Hickox, Trevor Pinnock, e Ivan Fischer.

Tra le sue incisioni ricordiamo Samson di Handel, con Harry Christophers per Collins Classics, A Cotswold Romance di Vaughan Williams, con la London Symphony Orchestra e Hickox per Chandos, e lavori di Luigi Nono per EMI. Tom è apparso nel ruolo di Molqui nella versione cinematografica di Death of Klinghoffer di John Adams per Channel 4, uscita su DVD.
Joseph Kaiser – Tamino

Joseph Kaiser è conosciuto dal pubblico per la bellezza del tono, l’intelligenza della sua programmazione e per una eleganza e uno stile innati.  Infatti si è imposto rapidamente come uno degli artisti più dotati della sua generazione e miete successi con opere, oratori e concerti negli Stati Uniti e in Europa.  

I suoi impegni per l’attuale e la prossima stagione comprendono Die Fledermaus, Salome, e Dialogues des Carmélites alla Lyric Opera di Chicago, Die Zauberflőte e Salome alla Metropolitan Opera, Béatrice et Bénédict al Chicago Opera Theatre, una nuova produzione di Eugene Onegin al Salzburg Festival diretta da Daniel Barenboim, la premiere statunitense di Adriana Mater di Kaija Saariaho alla Santa Fe Opera, in una produzione di Peter Sellars, il debutto al Covent Garden in Salome, e Jenůfa e Die Zauberflőte alla Los Angeles Opera con James Conlon.  E’ apparso in concerto con Sir Simon Rattle e la Philadelphia Orchestra e con Daniel Barenboim e la Staatskapelle Berlin.

Joseph Kaiser è entrato nella prestigiosa Lyric Opera Center for American Artists nella primavera del 2004 e, durante la sua permanenza con la Lyric Opera di Chicago, ha partecipato a produzioni di The Midsummer Marriage, Fidelio, Aida, e Das Rheingold, cantando sotto la direzione di Sir Andrew Davis e Christoph von Dohnányi. Ha debuttato al Ravinia Festival nell’estate del 2005 con la Chicago Symphony Orchestra nella Symphony No. 9 di Beethoven, con Christoph Eschenbach,  nell’Otello di Verdi con James Conlon e con The Philadelphia Orchestra nella Symphony No. 9 di Beethoven. 

Ricordiamo poi concerti con Sir Simon Rattle e la Berlin Philharmonic, Das Rheingold  all’Aix en Provence Festival in una nuova produzione di Stéphane Braunschweig, diretta da Sir Simon Rattle, la premiere di Volpone di John Musto con la Wolf Trap Opera Company, una produzione di Baz Luhrmann de La bohème a Broadway, produzioni della New York City Opera di Carmen e The Glassblowers, di John Philip Sousa, il debutto al Lincoln Center Festival nell’opera di Bright Sheng Silver River, produzioni della Glimmerglass Opera di The Glassblowers e la premiere di Central Park, e Sweeney Todd alla Calgary Opera.  

 Mr. Kaiser è apparso al Caramoor Festival, in un programma con Lorraine Hunt Lieberson, presentato sotto gli auspici del New York Festival of Song, a Chicago al Chicago Humanities Festival, a Montreal con l’André Turp Society, e al Debut Series of the National Arts Centre a Ottawa, registarto da CBC Radio.  E’ stato nel gruppo di artisti  emergenti in un gala presentato da Renée Fleming e Sherrill Milnes, sotto gli auspici della George London Foundation e, come vincitore del Song Prize della Julian Autrey Foundation, si è esibito a  New York alla Weill Hall.  Un suo recital a Montreal è stato definito dalla CBC-Radio Canada come il miglior recital dell’anno di un giovane vocalist.

Vincitore nel 2005 della Plácido Domingo Operalia Competition, Joseph è stato anche premiato con il Robert Jacobson Memorial Grant dalla George London Foundation, e ha vinto I premi della Elardo Opera Competition e della Orlando Opera Heinz Rehfuss Singing Actor Award, e borse di studio della McGill University.

Amy Carson – Pamina

Con il ruolo di Pamina nella versione filmica di Kenneth Branagh di The Magic Flute di Mozart, Amy Carson esordisce nel cinema. Amy è nata a Bristol, Gran Bretagna, nel 1983. A otto anni ha iniziato la sua carriera di cantante professionista come la più giovane corista del Cathedral Girls Choir della Salisbury Cathedral. 
Durante gli anni della scuola, Amy si è esibita in molti concerti, non solo come cantante classica e musicista suonando quattro strumenti, ma anche come cantante pop e jazz, scrivendo canzoni per voce e piano.  Si è esibita spesso in teatro e si è distinta vincendo il primo e il secondo premio al LAMDA. Ha interpretato Madame de Tourvel in Dangerous Liaisons, Cecily in The Importance of Being Ernest e Farrah Delamitri in Popcorn di Ben Elton.
Prima di andare all’Università, Amy ha passato un anno a insegnare inglese e teatro in una scuola di missionarie in Bangladesh. Recentemente si è laureata in musica al Trinity College, Cambridge. A Cambridge, ha partecipato a numerosi concerti come solista e ha avuto ruoli in opere dirette dagli studenti, è stata Dido in Dido and Aeneas e First Lady in The Magic Flute.

Ben Davis – Papageno

Il giovane baritono Ben Davis esordisce nel cinema con il ruolo di Papageno nella versione di Branagh di The Magic Flute. 

Davis non è nuovo alle scene comunque, avendo già interpretato per Baz Lurhmann La Bohème a New York e Los Angeles. Dimostrando la sua versatilità, ha interpretato il ruolo comico con il premio Tony Sutton Foster in Thoroughly Modern Millie. In precedenza Davis si è esibito a Broadway e in tour in Les Misérables ed è uno dei pochi ad aver interpretato contemporaneamente due ruoli.

E’ apparso in teatro a Los Angeles, con una produzione della Pasadena Playhouse di 110 Degrees in The Shade e all’Hollywood Bowl in Mass e Mame, di Bernstein, ottenendo grande successo.  Ben ha tenuto concerti con la Los Angeles Philharmonic e l’Indianapolis Symphony Orchestra, ed è stato premiato con il Tony Honor of Excellence in Theatre e il LA Ovation Award per la sua interpretazione  in La bohème e ha avuto una candidatura del Drama Critic’s Circle. Ha anche ricevuto il prestigioso Singers’ Development Foundation Award.

E’ apparso in numerosi programmi televisivi, tra cui la serie di grande successo della CBS NUMB3RS.  Attualmente risiede a Los Angeles.

Teuta Koço – Prima Dama
Teuta Koço è nata in Albania, ma a 13 anni si è trasferita in Gran Bretagna, ed è entrata nella Chetham’s School of Music per studiare piano e canto. A 18 anni ha vinto una borsa di studio per studiare canto al Royal Northern College of Music, dove è stata premiata con il Claire Croiza Prize for French Song nel 2000, con il The Frederick Cox Award for Singing nel 2003 e con l’Elizabeth Harwood Memorial Prize nel 2004.

Nel 2004 è passata dal RNCM alla Glyndebourne Opera la stagione del Festival e nel settembre di quell’anno è entrata al CNIPAL Young Artists Programme di Marseille, Francia. Tra i suoi ruoli operistici ricordiamo Eufrosine in Cesti’s Il Pomo d’Oro (Batignano Festival), Cupid in Hippolytus and Aricie di Rameau (Yorke Trust), Asteria in Tamerlano (R.N.C.M), di Handel, Woglinde in Wagner’s Das Rheingold di Wagner (Edinburgh Players), Girl in The Emperor of Atlantis di Victor Ullman (Hallé Orchestra), Elvira in L’italiana in Algeri di Rossini (Mannanan Opera), Despina in Così
 fan tutte di Mozart (Cantiere Internazionale d’Arte di Montepulciano), Lucy in The Telephone di Menotti (Ludlow Arts Festival), Papagena in Die Zauberflöte di Mozart (Glyndebourne Festival Opera) e Franziska in Wiener Blut di Strauss (Clonter Opera).

Tra le esperienze di Teuta ricordiamo Les Noces di Stravinsky con il Leeds University Ensemble, Weimar di Adam Gorb con il RNCM New Ensemble, Bachianas Brasilieras no 5 di Villa-Lobos alla RNCM e, sempre con RNCM il ruolo di Natasha in scene da War and Peace di Prokofiev dirette da Mark Shanahan.  

Il suo repertorio comprende Messiah e Saul di Handel, Magnificat di Bach, Solemn Vespers, Mass in C Minor e Exultate Jubilate, di Mozart, Mass in C di Beethoven, Requiem di Bach, B Minor Mass e Christmas Oratorio di Bach, St Cecilia Mass di Gounod, Seasons di Haydn, Requiem di Duruflé, Gloria di Poulenc e L’enfance du Christ di Berlioz.
Il suo talento e la sua versatilità l’hanno portata anche ad esibirsi in Germania, Francia e nella natia Albania.

Nel novembre del 2004 ha vinto il secondo premio alla Centre for Contemporary Opera International Competition di New York, che l’ha portata a un recital alla Carnegie Hall nella primavera del 2006. Oltre al ruolo di Prima Dama nella versione cinematografica di The Magic Flute per la regia di Kenneth Branagh e la direzione di James Conlon, è stata Papagena per l’Opéra de Reims, l’Opéra d’Avignon e l’Opéra de Vichy, e Lubanara in The Philosopher’s Stone di Mozart per la Garsington Festival Opera.

Louise Callinan – Seconda Dama
Louise Callinan, che è nata a Sydney ma ora vive a Parigi, si è diplomata al Sydney Conservatorium of Music/University of Sydney e ha conseguito un Postgraduate Diploma in Opera Performance al Queensland Conservatorium/Griffith University.  In seguito è entrata nell’ Opera Queensland's Young Artist Program con cui ha esordito come Siébel in Faust.  Si esibisce regolarmente come solista con la Queensland Pops Orchestra e ha cantato con la Queensland Symphony Orchestra e il Queensland Municipal Choir in Elijah di Mendelssohn.
Nel settembre del 1998, Louise Callinan è stata la prima australiana ad essere accettata nel Centre de formation lyric (Young Artists Programme) dell’Opéra National de Paris. Qui si è esibita come Concepción in L'heure espagnole, Hermia in A Midsummer Night's Dream, Meg Page in Falstaff, Dorabella in Così fan tutte, e Rosina in Il Barbiere di Siviglia. E’ stata Concepción a Montpellier diretta da Jesús Lopez-Cóbos, alla Chorégies d'Orange 2000, trasmessa da Radio France.  

Louise Callinan ha debuttato nel 2000 con l’Opéra National de Paris come The Page in Rigoletto e dal 2001 al 2002 ha cantato Zweiter Zofen in Der Zwerg, Un Pâtre, La Chouette e Une Bête in L'enfant et les sortilèges, Pulcinella in Garnier di Stravinsky, Tebaldo in Don Carlos, Flower Maiden in Parsifal, e Chalkiope in Médée di Liebermann all’Opéra Bastille.

Nel 2003, Louise Callinan ha cantato Flower Maiden in Parisfal, Die Frau in K.., di Manoury, Meg Page in Falstaff, Ninetta in Les vêpres siciliennes con l’Opéra National de Paris;  la seconda Elfe in La campana sommersa di Respighi a Montpellier e ha debuttato con l’Opera Australia con  La Cenerentola.

Il repertorio concertistico di Louise Callinan comprende apparizioni con l’Ensemble l'Orchestral de Paris al Théâtre de Champs Elysées, con la Chicago Symphony al Ravinia Festival e con la BBC Symphony Orchestra al Barbican London.

Louise Callinan ha tenuto recital al Ravinia Festival del 2000 e del 2003, sotto gli aupici dello Steans Institute e ha debuttato alla Wigmore Hall di Londra con Graham Johnson. 

Nel 2004, Louise Callinan h intrpretato la Seconda Dama in The Magic Flute, Javotte in Manon, Concepción in L’heure espangnole e Ruggiero in Alcina con l’Opéra National de Paris. In concerto, ha cantato Mass di Bernstein con l’Orchestre National d'Ile de France alla Cité de la Musique.  Recentemente, Louise ha tenuto concerti in Australia ed è stata Rosina per l’Opera Australia a Sydney.

Kim-Marie Woodhouse – Terza Dama
Nata a Melton Mowbray, Kim-Marie Woodhouse ha studiato con Maureen Guy al Welsh College of Music & Drama, dove si è diplomata con il massimo dei voti. Nel 1993 ha vinto il Mary Garden International Singing Competition, è stata seconda alla National Mozart Competition e ha vinto una borsa di studio Sir Geraint Evans. 

Per Opera North, ha interpretato una grande varietà di ruoli, tra cui Mercédès in Carmen, Second Wood Nymph in Rusalka, Carmela in La vida breve, Ernestina in L’occasione fa il ladro, Fortune Teller in Arabella e Annina in La traviata.

 Ottima concertista, ha cantato Gipsy Songs di Dvorak, Diary of a Man who Vanished di Janacek e Lieder eines fahrenden Gesellen di Mahler alla Leeds Art Gallery e Sea Pictures di Elgar nella Llandaff Cathedral e si è esibita con gruppi corali in tutto il Regno Unito. Il suo repertorio comprende B Minor Mass, The Dream of Gerontius, Messiah, Samson, Theodora, Maria-Theresa Mass di Haydn, Requiem di Mozart, Petite Messe Solennelle e Stabat Mater di Rossini, Requiem di Verdi e Gloria di Vivaldi.
Recentemente è stata Zerlina (Don Giovanni) per l’Opera North e Teodata (Flavio) per The Early Opera Company, Dorabella (Così fan tutte) per The Garden Opera Company, Zerlina  (Don Giovanni) per l’Opera North, Odysseus Unwound per Tête à Tête, Schwertleite (Die Walküre) per l’Oxford Philomusica e ha tenuto concerti nel Regno Unito.

Silvia Moi – Papagena (giovane)

Silvia Moi, soprano norvegese, ha studiato all’University College of Opera di Stockholm e alla Norwegian Academy of Music di Oslo. Dall’autunno del 2004 ha iniziato a studiare al Royal College of Music di Londra, dove si è diplomata nella primavera del  2005. E’ apparsa in produzioni della scuola con il ruolo di Lucia in The Rape of Lucretia, Susanna in scene da Le nozze di Figaro e Despina in Così fan tutte.

Silvia Moi è stata Despina in Così fan tutte con il maestro Manfred Honeck, diretta da Jonathan Miller a Bornholm (Danimarca), Vienna e Stoccolma. Durante le estati del 2003 e del 2004 ha cantato Oscar in Un ballo in maschera al Confidence Theatre di Stoccolma. Nella primavera del 2004 ha debuttato con la Stockholm Royal Opera come Katie in Kastrater al Drottningholm Court Theater. E’ stata anche Susanna in Le nozze di Figaro alla Malmö Opera.

I suoi ultimi impegni comprendono Ninetta in La finta semplice al Salzburg Festival (estate 2006), Servilia in La clemenza di Tito alla Norwegian Opera e Nanetta in Falstaff alla Stockholm Royal Opera.

Silvia Moi è stata Susanna in scene da Le nozze di Figaro con la Royal Stockholm Philharmonic Orchestra e Alan Gilbert. Nel suo paese è apparsa con le orchestre sinfoniche di Stavanger, Bergen, Trondheim e Kristiansand, e si è esibita anche in Germania, Repubblica Ceca e Sud Africa. Nel dicembre del 2004 è stata Papagena alla premiazione dei Nobel a Stoccolma.

Silvia Moi ha ottenuto numerose borse di studio come la Joel Berglund Scholarship, la Leverhulme Trust e la Swedish Royal Academy of Music’s Scholarship.

Liz Smith – Papagena (adulta)

Liz Smith ha iniziato la sua carriera nel 1947 al Gateway Theatre di Londra e nei seguenti sette anni ha lavorato in piccoli teatri inglesi con piccole compagnie. Dopo aver lasciato per un periodo il teatro per crescere i due figli, è tornata a recitare con la compagnia di Charles Marowitz, The Stage, con cui è rimasta cinque anni, poi è stata sei anni con la Forbes Russell Company. Tra I suoi lavori teatrali ricordiamo Endgame, Playhouse Creatures, This is a Chair, Just Between Ourselves, Cell Block H, Why Me?, When We Are Married, Once a Catholic e Enjoy.
Nel 1971, Liz Smith ha esordito nel cinema con il ruolo di Mrs. Roberts in Bleak Moment di Mike Leigh, che due anni dopo l’ha voluta come protagonista del telefilm Hard Labour.  Recentemente Smith è tornata a lavorare con Leigh nel film Segreti & bugie.  

Liz Smith ha interpretato il ruolo di Marta Balls in tre film di Blake Edwards sulla Pantera Rosa: Sulle orme della pantera rosa, La pantera rosa-Il mistero Clouseau e Il figlio della pantera rosa.  Tra I suoi film ricordiamo poi Il giardino di mezzanotte, Fantasmi, Dakota Road, Il cuoco, il ladro, sua moglie & l’amante, High Spirits-Fantasmi da legare, La donna del tenente francese e I duellanti. 

Liz Smith ha vinto un BAFTA come miglior attrice non protagonista per la sua performance in Pranzo reale di Malcom Mowbray. Recentemente è apparsa in La fabbrica di cioccolato, di Tim Burton, Oliver Twist, di Roman Polanski e ha prestato la sua voce a Mrs. Mulch in Wallace & Gromit: The Curse of the Were-Rabbit.

In televisione è apparsa in numerose miniserie e telefilm, come A Good Thief, Nicholas Nickleby, A Christmas Carol, Alice in Wonderland, Separate Tables, Spend Spend Spend e David Copperfield.  E’ stata ospite fissa in un decina di serie negli ultimi 30 anni, la ricordiamo in The Royal Family, 2point4 Children, The Vicar of Dibley e The Lives and Loves of a She Devil.
I realizzatori
Kenneth Branagh – regia e sceneggiatura 

In teatro Kenneth ha recitato in Another Country (Queens Theatre, Londra 1982), The Madness (Upstream Theatre, Londra 1983), Francis (Greenwich Theatre, Londra 1983), Henry V, Golden Girls, Hamlet e Love's Labours Lost (Royal Shakespeare Company 1984-1985), Across The Roaring Hill (King's Head Theatre, Londra 1985), The Glass Maze (Almeida Theatre, Londra 1985), Romeo And Juliet (Lyric Studio, Hammersmith 1986) che ha anche diretto, Hamlet (Royal Shakespeare Company 1992-1993) Richard III allo Sheffield Crucible (2002) e Edmond al National Theatre (2003).

Per la Renaissance Theatre Company  ha interpretato Public Enemy (Lyric Theatre, Hammersmith 1987) di cui era autore, As You Like It, Hamlet e Much Ado About Nothing (in tournee, Phoenix Theatre & Elsinore Castle 1988-1989), Look Back In Anger (in tournee, Lyric Theatre e per Thames Television 1989), A Midsummer's Night e King Lear (World Tour 1989-1990) di cui è stato regista, Coriolanus (una coproduzione con il Chichester Festival Theatre 1992). 

Per la televisione Kenneth ha interpretato The Billy Plays (dal 1981 al 1986), To The Lighthouse (1982), Maybury (1982), Derek (1983), The Boy In The Bush (1983), Ghost (1985), Coming Through (1985), Fortunes Of War (1986-1987), Strange Interlude (1987), The Lady's Not For Burning (1987), Shadow Of A Gunman (1995), Conspiracy (2001) Shackleton (2002) e Warm Springs (2005), un film su Franklin D Roosevelt per HBO.

E’ autore dei seguenti lavori teatrali - Tell Me Honestly, che è stato rappresentato a Londra, Newcastle e Oslo, Public Enemy, rappresentato a Londra, New York e Los Angeles.  Ha scritto una autobiografia Beginning, pubblicata da Chatto & Windus.  Ha adattato per il cinema Henry V, Much Ado About Nothing e Hamlet di Shakespeare, e le sceneggiature sono state pubblicate da Chatto & Windus.  Ha scritto la sceneggiatura di  In The Bleak Midwinter, pubblicata da Newmarket Press, e di Love’s Labour’s Lost e As You Like It, non ancora pubblicate.

Kenneth ha diretto The Life Of Napoleon e Napoleon, The American Story (per Renaissance, in tournee e al West End 1987), Twelfth Night (per Renaissance al Riverside Studios, Londra 1987), diretto Uncle Vanya con Peter Egan (Renaissance, in tournee nel Regno Unito 1991), The Play What I Wrote (David Pugh Ltd, Wyndham’s Theatre, 2001, 2002 e a Broadway 2003) e Ducktastic (David Pugh Ltd, Albery Theatre, 2005).

Per Renaissance Films, ha interpretato e diretto Enrico V (1989), Gli amici di Peter (1992), il corto Il canto del cigno (1992), e Molto rumore per nulla (1992).  

Tra i film che ha interpretato ricordiamo Alta stagione (1985), Un mese in campagna (1985), Swing Kids-Giovani ribelli (1992), Othello (1995), La proposta (1998), Conflitto di interessi (1998),  La teoria del volo (1998),  Celebrity (1999), Wild Wild West (1999), Alien Love Triangle (2000), How To Kill Your Neighbour’s Dog (2001), Rabbit Proof Fence-Generazione rubata (2002), Harry Potter e la camera dei segreti (2002) e Five Children & It (2004).

Ha diretto e interpretato L’altro delitto (1990-1991), per Paramount Pictures; Frankenstein di Mary Shelley (1994) per American Zoetrope e TriStar Pictures, la versione completa di  Hamlet (1996) per Castle Rock Entertainment, e Pene d’amore perdute (2000) per la sua compagnia di produzione, Shakespeare Films.  

Kenneth ha scritto e diretto Nel bel mezzo di un gelido inverno (1995) per Castle Rock e  As You Like It (2005).  

Per la radio ha interpretato e diretto con Glyn Dearman Hamlet e Romeo and Juliet,  e con John Gielgud, King Lear. Inoltre ha registrato Diaries of Samuel Pepys, The Laurie Lee Trilogy, Anthem for Doomed Youth, Cousin Phyllis, Last Enemy, Long Shot, Frankenstein, Captain and The Enemy, The Outsider, Mortal Engines, The Magician’s Nephew, Short Stories,  Mendelssohn’s A Midsummer’s Night Dream con la Berlin Philharmonic Orchestra, Richard II, con cui ha vinto un Drama Awards nel 2002 agli Spoken Word Awards, e King Lear. 

Kenneth è stata la voce narrante di Cinema Europe - The Other Hollywood, del doumntario premio Oscar del 1995 Anne Frank Remembered e di The Great Composers, Universal Horror, The Cold War, Galapagos: The Enchanted Voyage, El Dorado e The Periwig Maker, canidato all’Oscar® nel 2001. Ha prestato la sua voce a Walking With Beasts, Walking with Dinosaurs, Walking with Monsters, The Ballad of Big Al, World War 1 in Colour, Cecil B DeMille – American Epic, The Private Life of Giuseppe Verdi, The Tramp and the Dictator, Lon Chaney – A Thousand Faces e Goebbels – Experiment.

Stephen Fry – libretto (adattamento) 
Stephen Fry è nato nel 1957 e ha studiato in molte scuole che si stancavano rapidamente di lui. Alla Cambridge University, comunque, ha conosciuto, tra gli altri, Emma Thompson e Hugh Laurie, con cui ha cominciato a lavorare. Il primo lavoro di Stephen Fry Latin! ha ricevuto uno Scotsman Fringe First Award e poi è stato rappresentato in tutto il Regno Unito. The Footlights che aveva scritto e interpretato con Thompson, Laurie e Tony Slattery venne trasmesso dalla BBC.  
Ha scritto poi Alfresco una serie comica per Granada (con Laurie, Thompson, Ben Elton, e Robbie Coltrane), tre serie di Blackadder con Rowan Atkinson (e Hugh Laurie), quattro serie di A Bit of Fry and Laurie con Hugh Laurie (tutte e due per la BBC) sempre con Hugh, e quattro serie di Jeeves and Wooster per Granada TV e WGBH Boston.

Recentemente ha presentato tre serie del programma della BBC QI e ha completato due serie di Absolute Power con John Bird, per la BBC ed è apparso in numerosi lavori televisivi, tra cui Tom Brown’s Schooldays.
In teatro ha interpretato Forty Years On di Alan Bennett, Look, Look di Michael Frayn e The Common Pursuit di Simon Gray. Ha vinto un Drama Circle Award e ha avuto una candidatura ai Tony per il musical Me and My Girl.

Tra I suoi film ricordiamo Gli amici di Peter, Wilde, e Gosford Park.  Inoltre ha scritto e diretto Bright Young Things nel 2003 e narrato A Hitchhiker’s Guide to the Galaxy nel 2005. 

Stephen Fry ha scritto quattro romanzi, una autobiograia (Moab Is My Washpot) e, più recentemente, una guida alla poesia, The Ode Less Travelled, pubblicata da Random House.  E’ famoso tra i giovanissimi come voce narrante della versione audio dei romanzi di Harry Potter di J. K. Rowling.  

Pierre-Olivier Bardet – produttore
Dopo aver studiato materie scientifiche, Pierre-Olivier Bardet è entrato nell’associazione Vidéo Ciné Troc nel 1977. Nei nove anni seguenti ha conosciuto e ha collaborato come distributore con Johan van der Keuken (1978) e Frederick Wiseman (1981), e nel 1983 è stato uno di primi produttori indipendenti francesi di documentari. Nel 1987 è entrato nella  Erato per creare una divisione di produzione audiovisiva. In quel periodo ha incontrato Bruno Monsaingeon di cui sarebbe poi diventato produttore esecutivo.

Nel 1990 Pierre-Olivier Bardet ha fondato Idéale Audience con Hélène Le Coeur, una compagnia di produzione e distribuzione audiovisiva specializzata in film musicali; e da allora la compagnia si è distinta per le sue produzioni di qualità. Dopo la creazione della divisione di distribuzione nel 1992, che ora si chiama Idéale Audience International, ha messo in piedi una divisione DVD nel 2002 che ha fatto uscire 45 titoli con Classic Archive Collection. Pur conservando il ruolo di produttore, ha distribuito e editato documentari realizzati da Johan van der Keuken, Frederick Wiseman e Alexander Sokurov.

Dal 1983 a oggi, Pierre-Olivier Bardet ha prodotto oltre 80 film; la maggioranza sono documentari che hanno vinto premi e riconoscimenti in numerosi festival internazionali. Il primo tentativo di Bardet di portare l’opera sullo schermo è stata la versione cinematografica di Madame Butterfly diretta da Frédéric Mitterrand, candidata a due César Awards nel 1996. Bardet ha prodotto ed è stato produttore esecutivo di tantissimi documentari come Polígono Sur che ha ricevuto una citazione speciale ai premi CICAE del Festival di Berlino del 2003, progetti artistici come Death In The Seine di Peter Greenaway, The Cowboy And The Frenchman di David Lynch, Elegy Of A Voyage di Alexander Sokurov e The Last Letter di Frederick Wiseman, in concorso al Festival di Cannes nel 2002.
Sir Peter Moores – Peter Moores Foundation

Sir Peter Moores è nato nel Lancashire e ha studiato italiano e tedesco all’Eton College e a Christ Church, Oxford. Quando era studente ha lavorato al Glyndebourne come direttore amministrativo, prima di recarsi a studiare a Vienna, all’Academy of Music, dove ha prodotto la prima di The Rape of Lucretia di Benjamin Britten. Nello stesso periodo era assistente produttore alla Vienna Opera, e lavorava con gli artisti viennesi a Napoli, Genova and Roma. Nel 1957 è tornato in Gran Bretagna per seguire l’impresa del padre, Littlewoods. E’ stato Vice-Chairman di Littlewoods nel 1976, Chairman dal 1977 al 1980 ed è stato direttore fino al 1993.  Tra gli incarichi pubblici che ha ricoperto ricordiamo: dal 1981 al 1983, Governor della BBC, Trustee della Tate Gallery dal 1978 al 1985 e dal 1988 al 1993  direttore di Scottish Opera.
Sir Peter Moores ha fondato Peter Moores Foundation nel 1964 a fini benefici nel campo della musica e delle arti visive. Attraverso la fondazione ha contribuito con oltre 104 milioni di sterline a tanti settori artistici, cause ambientaliste e sociali, “per aprir le porte alla gente.”
L’attività filantropica di Sir Peter è iniziata grazie alla sua passione per l’opera: ha aiutato tantissimi giovani artisti nei momenti più difficili, quelli dell’inizio della carriera, e molti di loro – Dame Joan Sutherland, Sir Colin Davis e lo scomparso Sir Geraint Evans ad esempio – sono diventati famosi in tutto il mondo. Peter Moores Foundation ha fornito sostegno economico e pratico a oltre duecento giovani cantanti, permettendo a molti di loro di diventare cantanti d’opera conosciuti a livello internazionale .

Con la sua fondazione, Sir Peter ha incoraggiato la gente ad avvicinarsi all’opera, spesso per la prima volta:  la serie Opera in English prodotta in associazione con Chandos Records è ora il più vasto catalogo di opere registrate in versione inglese, ma ha anche permesso, con Opera Rara, di registrare un repertorio di bel canto che sarebbe altrimenti rimasto inaccessibile al vasto pubblico.

La Fondazione ha incoraggiato la creazione di nuove opere, la nascita di un nuovo pubblico, ha finanziato la pubblicazione di colonne sonore, soprattutto per le prime di opere moderne, e ha permesso a tanti lavori di essere rappresentati da compagnie inglesi.

I progetti sostenuti dalla Fondazione per aiutare i giovani sono stati tantissimi, da quello mirato a incoraggiare i giovani afro-caraibici a frequentare la scuola alla creazione di una facoltà di direzione alla Oxford University.

Nel 1993 la Fondazione ha acquistato Compton Verney, un edificio georgiano in rovina del Warwickshire, progettato da Robert Adam. Sir Peter lo ha trasformato in una galleria d’arte che fornisce un ambiente accogliente a chi la visita. La galleria, che ospita sei collezioni permanenti, un Learning Centre per tutte le età  e spazio per altre mostre, è stata inaugurata nel marzo del 2004 dal Principe di Galles.

Sir Peter ha ricevuto la medaglia d’oro della Repubblica Italiana nel 1974, una laurea honoris causa da parte della Christ Church, Oxford, nel 1975, ed è stato nominato membro onorario del Royal Northern College of Music nel 1985. Nel 1992 è stato nominato Deputy Lieutenant of Lancashire dalla Regina. E’ stato poi insignito del CBE nel 1991 ed è stato nominato cavaliere nel 2003 per il servizio reso alle arti.

James Conlon – direttore musicale
In oltre 30 anni di direzione, James Conlon si è creato un vasto repertorio sinfonico, operistico e corale, e ha stabilito saldi rapporti con le orchestre sinfoniche e i teatri dell’opera più prestigiosi del mondo. Dal suo debutto con la New York Philharmonic nel 1974, Conlon ha diretto le migliori orchestre statunitensi e europee. E’ stato direttore della Paris National Opera dal 1995 al 2004, e ha diretto oltre 240 performances alla Metropolitan Opera dal 1976 in poi. 

Ha diretto al Teatro alla Scala (Milano), la Royal Opera at Covent Garden (Londra), la Lyric Opera of Chicago e il Maggio Musicale Fiorentino (Firenze). James Conlon è diventato direttore musicale della Los Angeles Opera nella stagione 2006-07, ed è attualmente direttore musicale del Ravinia Festival (la stagione estiva della Chicago Symphony Orchestra), e del Cincinnati May Festival.   Grazie a tournee in Nord e Sud America, Asia e Europe, a una vasta discografia e a frequenti apparizioni televisive in Germania, Francia, Italia e Stati Uniti, Conlon è oggi uno dei direttori d’orchestra più conosciuti e rispettati. Conlon è stato insignito della Legion d'Honneur nel 2001 dal Presidente della Repubblica francese, Jacques Chirac. 

Stephen Wright – produttore esecutivo
Laureato in legge e lingue moderne alla Cambridge University, Stephen Wright ha iniziato a interessarsi di arte quando ha fondato con altri la Oxford and Cambridge Shakespeare Company alla fine degli anni ‘60, portando in tournee un lavoro di Shakespeare e una Cambridge Footlights Review negli Stati Uniti. La compagnia si è poi esibita al West End di Londra per alcuni anni.

Tra il 1971 e il 1975, Stephen Wright ha aperto e diretto la sede europea di una società americana di concerti, Shawconcerts Ltd. Nel 1975 è entrato nella Harold Holt Ltd, di cui in seguito è diventato Managing Director, e si è occupato di un gruppo di oltre 30 artisti, tra cui Mariss Jansons, Sir Neville Marriner e Seiji Ozawa, e delle tournee di orchestre internazionali, com la St. Petersburg Philharmonic Orchestra, la Oslo Philharmonic Orchestra e la Leipzig Gewandhaus Orchestra.

Nel 1991 lui  e la sua divisione hanno lasciato Harold Holt per fondare IMG Artists Europe (parte del gruppo Mark McCormack) di cui è diventato Senior International Vice President e Managing Director. Oltre che degli artisti e delle tournee delle orchestre, Wright era anche responsabile dell’apertura di uffici IMG Artists a Parigi e in Asia. Nel 1995 è diventato Managing Director di IMG Artists Europe, con il compito di sviluppare l’attività del gruppo a livello internazionale.
Stephen Wright ha creato un nuovo settore audiovisivo di IMG Artists – con due produzioni, una concentrata sulla storia dei più grandi direttori d’orchestra del secolo (intitolata The Art of Conducting), e una su quella dei più grandi cantanti del XX secolo (intitolata The Art of Singing). Poi ha prodotto un ritratto di Sviatoslav Richter, oltre a The Art of Piano e The Art of Violin.

Stephen Wright si è dimesso da MD di IMG Artists nel luglio del 2005 e ha fondato una sua compagnia, European Music and Arts Consultants.

Daniel Zalay – music producer

Nato a Parigi, Daniel Zalay ha studiato musica alla Liszt Ferenc Academy di Budapest; matematica, fisica ed elettronica al Conservatoire National des Arts et Métiers e si è diplomato in produzione musicale all’Erich Thienhaus Tonmeisterinstitut di Detmold in Germania.

Daniel Zalay è stato produttore di musica classica a Radio France dal 1987. Dal 1994 è stato direttore del dipartimento sonoro del Conservatoire National Supérieur de Musique et de Danse in Paris, e ha lavorato come produttore freelance e tecnico del suono di musica classica per edizioni come EMI, Sony BMG Classical, Universal Music, Harmonia Mundi, DGG e DECCA.

Daniel Zalay ha prodotto registrazioni con i migliori direttori d’orchestra del mondo, come Pierre Boulez, Marc Minkowski, John Eliot Gardiner, James Conlon, Myung-Whun Chung, Kurt Masur, Daniel Harding, Valery Gergiev, Louis Langrée, Emmanuelle Haïm e Le Concert d’Astrée, William Christie and Les Arts Florissants. Ha lavorato con orchestre del livello della Mahler Chamber Orchestra, dell’Ensemble Intercontemporain, della London Symphony Orchestra, della Bastille Paris Opera e della Chamber Orchestra of Europe. Ha anche prodotto registrazioni per solisti come Roberto Alagna, Rolando Villazón, Natalie Dessay, Sarah Chang e Andrea Bocelli.

Daniel Zalay è stato il music producer della registrazione di film come Madame Butterfly, La bohème e Cyclo. Ha anche prodotto le colonne sonore di produzioni operistiche uscite su DVD tra cui: Les Troyens (Berlioz), La belle Hélène (Offenbach), La Grande Duchesse (Offenbach) e Don Carlo (Verdi).

Nel 2004 Daniel Zalay è stato candidato a due Grammy Awards nelle categorie “Produttore dell’anno, classica” e “Registrazione d’opera” per L'Orfeo di Monteverdi, diretto da Emmanuelle Haim, con Ian Bostridge, Patrizia Ciofi e Natalie Dessay. Nel 2005 ha vinto il Gramophone Award.
Roger Lanser – direttore della fotografia
Roger Lanser ha iniziato a interessarsi di fotografia riprendendo gare di motociclette. Sullo sfondo dell’emergente New Wave australiana, è nata poi in lui una vera passione per le riprese in Super 8 e usava gli amici come cast. Dopo il liceo, Lanser ha iniziato la sua carriera nel cinema come aiuto operatore in una serie di progetti australiani e coproduzioni con BBC e ITV. Ed è stata in una di queste coproduzioni che negli anni ‘80 ha conosciuto Kenneth Branagh.

Lanser ha lavorato ancora con Kenneth Branagh in Gli amici di Peter (1992), che ha segnato il suo esordio come direttore della fotografia, Molto rumore per nulla (1993) e Nel bel mezzo di un gelido inverno (1995). Dopo un intervallo di dieci anni, sono tornati a collaborare per As You Like It (2005) in cui, con coraggio creativo, Ken ha sostituito la Foresta di Arden con la Kyoto del XIX secolo. Roger Lanser ha fotografato molti film, ricordiamo Il principe coraggioso (1997) e Maybe Baby (2000).
Tim Harvey – scenografie
Tim Harvey si è laureato in architettura alla Manchester University nel 1959, poi è entrato nella BBC dove, a parte un breve periodo con la Irish Television a Dublino nel 1964, ha lavorato fino al 1988.
Per la BBC Tim Harvey si è occupato di produzioni come Man of Straw (1971); The Pallisers (1974) con cui ha vinto un EMMY; I, Claudius (1976) che gli ha portato un BAFTA e un EMMY; Pennies From Heaven (1978) con cui ha ricevuto una candidatura ai BAFTA; The Borgias (1981) con cui ha vinto il Royal Television Society Award; Bleak House (1985) e Fortunes of War (1987) con le quali ha vinto due BAFTA.

Anche se si occupa soprattutto di scenografie, Tim Harvey si è anche occupato occasionalmente di architettura e ha vinto il President’s Award of the Manchester Society of Architects nel 1977.

Tim Harvey ha collaborato spesso con Kenneth Branagh, ed ha avuto candidature ai BAFTA per il suo lavoro in Enrico V (1989), Frankenstein di Mary Shelley (1994) e Hamlet (1996) che gli ha portato anche una candidatura all’Oscar®. Ha lavorato con Branagh anche per L’altro delitto (1991), Gli amici di Peter (1992), Molto rumore per nulla (1993), Nel bel mezzo di un gelido inverno (1995), Pene d’amore perdute (2000) e As You Like It (2005).
Christopher Oram – costumi
Christopher Oram è uno dei migliori costumisti del Regno Unito e ha lavorato spesso con il regista Michael Grandage. La loro collaborazione, iniziata con la produzione di The Last Yankee (1996) al Mercury Theatre di Colchester, continua ancora oggi.

Christopher Oram ha disegnato i costumi delle produzioni teatrali più importanti del paese, ricordiamo il lavoro per il Mercury Theatre di Colchester in Deep Blue Sea (1997); per il Bristol Old Vic in Old Wicked Songs (1996), All My Sons (1998); per lo Sheffield Crucible in What The Butler Saw (1997), Edward II (2001), Don Juan (2001), Richard III (2002), The Tempest (2002), A Midsummer’s Night Dream (2003) e Suddenly Last Summer (2004) arrivato poi al West End di Londra, che gli ha portato il Critics Circle Award.

A Londra Christopher Oram ha lavorato spesso per produzioni dell’Almeida Theatre, come The Doctor’s Dilemma (1998), The Jew of Malta (1999) e The Embalmer (2002). Ha lavorato anche per  Donmar Warehouse in The Bullet (1998), Good (1999), Passion Play (2000), Merrily We Roll Along (2001), Privates on Parade (2002), Caligula (2003) con cui ha vinto l’Evening Standard Award, e recentemente World Music (2003) e Henry IV (2004).

Il suo lavoro per il Royal National Theatre comprende una produzione di Lindsay Posner di Power (2003) al Cottesloe, con cui ha vinto l’Olivier Award per i costumi nel 2004. Ha collaborato poi con Trevor Nunn per Summerfolk (1999) , The Marriage Play (2001) e Finding the Sun (2001) tutte e due dirette da Anthony Page e una produzione di Nicholas Hytner di Stuff Happens (2004). 

Recentemente si è occupato per Donmar Warehouse di Grand Hotel (2004), Macbeth (2005) all’Almeida, Oleanna (2004) al Garrick Theatre e Guys and Dolls (2005) attualmente al Piccadilly Theatre al West End di Londra. Christopher Oram ha curato ultimamente Falstaff per Adrian Noble alla Gothenburg Opera in Svezia.

Sarah Monzani – trucco e acconciature
Sarah Monzani ha vinto un Oscar® per il trucco ed è riuscita a invecchiare Kevin Kline in De-Lovely e trasformare Madonna in Eva Peron per Evita. Ha lavorato spesso con Max Factor per condividere con il pubblico accorgimenti e tecniche che sono caratteristiche del suo stile innovativo.

Negli ultimi 20 anni, Sarah Monzani ha conquistato il pubblico con i diversi e memorabili look che ha creato per le star di decine di film di Hollywood, come Fuga di mezzanotte (1978), Alien (1979), Another Country (1984), Intervista col vampiro (1994), Le ceneri di Angela (1999), Sai cosa c’è di nuovo (2000) e La guerra del fuoco (1981) che ha portato a lei e a Michele Burke il loro secondo Oscar® per il trucco.

Sarah Monzani ha iniziato a occuparsi di trucco lavorando per la televisione in Gran Bretagna, dove ha imparato gli aspetti fondamentali del colore e della sua applicazione. In quegli anni di formazione ha imparato a identificare  diversi stili ed è stata responsabile della creazione di alcune delle più stupefacenti immagini della televisione inglese. Poi ha esordito nel cinema con Piccoli gangsters (1976) di Alan Parker, con cui ha collaborato anche per Fuga di mezzanotte (1978), Evita (1996) e, recentemente, per  The Life of David Gale (2003). Tra gli ultimi lavori ricordiamo Nicholas Nickleby (2002), The Dark (2005) e Brothers of the Head (2005).

Michael Parker – montaggio
Michael Parker ha iniziato la sua carriera montando telefilm per la BBC, come Arise and Go Now, One Last Chance, Tell Tale Hearts di Danny Boyle e The Grass Arena (1991) di Gillies MacKinnon. Poi ha montato progetti  independenti come Eskimo Day (1996) per Greenpoint Films e il remake televisivo di Rebecca (1997) con Charles Dance, Amelia Fox e Diana Rigg per Portman Productions.

Tra i suoi lavori ricordiamo East is East (1999) che ha vinto l’Alexander Korda Award come miglior film inglese ai BAFTA e l’Evening Standard British Film Award; The House of Mirth (2000) di Terance Davies, candidato ai BAFTA come miglior film inglese; Calendar Girls (2003) e Ladies in Lavender (2004). Tra i progetti futuri Mischief Night  di Penny Woolcocks per Company Pictures.
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