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1 Úvod
Klasický balet od svých počátků, kdy se etabloval jako umělecký jazyk sui generis, usiloval o samostatnost a prostor. Toho se mu v divadelních domech, kde působil obvykle jako pomocné těleso, nedostávalo. Na osvobození baletu z područí ostatních divadelních forem se podílela řada významných osobností; nejdůležitější z nich patřily do souboru Sergeje Ďagileva; nejdůležitější z nich patřily do souboru Sergeje Ďagileva. Impulz tohoto ansámblu ovlivnil dnešní podobu baletních těles na celém světě a ta z dopadu této „baletní exploze“ čerpají dodnes.   

Nejinak tomu bylo v baletním souboru olomouckého divadla, který se osamostatnil roku 1945. Během téměř sedmdesátiletého působení se na procesu vybudovat plnohodnotné umělecké těleso podílely významné osobnosti českého baletu, jako byl Miroslav Lipinský či Rudolf Macharovský; pak také Josef Škoda a Jiřina Šlezingerová jako žáci Ivo Váni Psoty, bývalého člena skupiny Ballet Russes de Monte Carlo, kteří soubor mimořádně pozvedli. Dále to byli Emil Smetana, Petr Veleta, Kateřina Pelzerová a nemalým dílem přispěl Jiří Sekanina, dlouholetý sólista a poté vynikající šéf. Během jeho vedení se, mimo jiné díky intenzivní spolupráci s ruskými umělci, stal z olomouckého baletního souboru ansámbl na nejvyšší profesionální úrovni s progresivním repertoárem a prestižními osobnostmi.  

Na svém úplném počátku stálo umění diskreditované, které jen v dalekém Rusku vedlo exulantský život a jinde bylo provozováno toliko jako zábavný prvek.  Do 20. století se balet neobjevoval mimo dvorní operní domy,
 pouze ojediněle se konala pohostinská vystoupení individuálních skupin pořádajících umělecké zájezdy, ovšem tyto produkce měly zanedbatelný umělecký význam. 

O obrovský rozkvět baletu se zasloužily dva rozdílné soubory - Ďagilevův soubor a společnost kolem Anny Pavlové. Ďagilevova společnost hlásala nutnou reformaci baletu, vstoupila na scénu jako vyslanec ruského umění a jako tvůrce souborného divadelního uměleckého díla; výsledkem jejich práce se stalo baletní divadlo. Kdežto Anna Pavlová přišla jako typická představitelka ruské baletní školy; nikoli jako novátorka v oblasti baletního umění, nýbrž coby dokončovatelka jeho tradic. Oba soubory jako první podnikly pokus vymanit balet ze svazku dvorních divadel a zcela jej osamostatnit coby individuální jednotku. Oba společně stimulovaly (i když každý jiným způsobem
) neobvykle široký zájem o balet, sahající přes všechny hranice zemí a kontinentů.

Bývalí členové Ďagilevova tělesa se různým způsobem postavili na vlastní nohy a působili jako reformátoři, pedagogové a hledači talentů po celém světě. Stáli v čele baletních souborů, zakládali vlastní baletní školy a své bohaté zkušenosti též přenesli do institucionalizovaných divadel. Kupříkladu Ivo Váňa Psota, jehož angažoval Serge Lifar do věhlasného ansámblu, po svém návratu do Brna pozvedl baletní soubor na nevídanou úroveň, založil baletní školu a jeho žáci, mimo jiné i Škoda a zejména pak Šlezingerová, se stali jeho následovateli. Zahraniční, konkrétně ruský podnět, hrál ve vývoji nejen českého baletu významnou úlohu, což Sekanina bral na zřetel. 

Olomoucký soubor se rovněž zprvu etabloval jako malá, méně významná skupina tanečníků vystupujících převážně v opeře a operetě, výjimečně provozující svá vlastní baletní představení. Vzhledem k náročnosti baletní produkce nebylo jednoduché provádět vlastní inscenace a současně se podílet na představeních opery a operety. Povedlo-li se toto uskutečnit, byla to vždy velká zásluha šéfa souboru. Největší rozkvět spadal do období, kdy stál v čele Josef Škoda (od 1959 do 1977) a poté o téměř čtvrtstoletí později v éře Jiřího Sekaniny spadající do let 1993–2010.         
Tato práce se zabývá Sekaninovým působením v olomouckém divadle s důrazem na období, kdy zastával funkci šéfa baletního souboru. Během jeho vedení soubor zaznamenal mimořádně progresivní období a stal se jedním z nejlepších ansámblů u nás. 

V následujících kapitolách je stručně zobrazen Sekaninův život, dále vývoj baletního souboru od Sekaninova příchodu roku 1973, kdy měl toto těleso „pevně v rukou“ mistr Škoda, přes období osmdesátých let, kdy se ve vedení vystřídalo množství osob a inscenovala zde řada různých choreografů, což však úrovni souboru příliš neprospělo; nicméně některé významné počiny, jako například hostování význačného choreografa z bývalého SSSR, bylo pro soubor obrovským přínosem. Tento moment spolupráce s ruským baletem se stal klíčovou událostí. Jádrem předkládané práce je pak období, kdy Jiří Sekanina stanul v čele baletního souboru. Práce na základě archivních pramenů, literatury a rozhovorů s pamětníky rozebírá jednotlivá baletní představení počínaje sezónou 1993/1994, kdy Sekanina do souboru nastoupil a inscenoval balet Notre Damme de Paris, až po poslední titul sezóny 2009/2010, kterým byl Macbeth. 

Cílem práce je plasticky vypodobnit jednotlivé inscenace, jejich význam a místo v kontextu vývoje olomouckého baletního repertoáru. Práce se snaží skrze zevrubnou ilustraci jednotlivých děl podat ucelený obraz o vývoji olomouckého baletního souboru v tomto období a s tím související spolupráci s významnými osobnostmi, které zasloužily o vysokou kvalitu souboru.

Pro srovnání a dostatečně plastický obraz olomoucké baletní produkce prezentuje tato práce různé verze totožné inscenace a zároveň se snaží postihnout charakter jednotlivých choreografií a z nich vyčíst rukopis autorů, podílejících se na formování tohoto tělesa 
2 Stav bádání
Český balet vůbec je oblast, které se nevěnuje dostatečná pozornost a zatím nebyla důkladně zpracována. Ve své bakalářské práci Baletní soubor olomouckého divadla v letech 1959–1977 jsem se zabývala olomouckým působením Josefa Škody. Působení Jiřího Sekaniny v olomouckém divadle v letech 1973–2010 tedy volně naváže na tuto práci. 

Těžištěm práce byl sběr archivních materiálů v archivu Moravského divadla a ve Vědecké knihovně Olomouc, jako jsou divadelní programy a rešerše dobového tisku. Na základě zpracování těchto materiálů byla zpracována internetová databáze v rámci projektu s názvem Soubor baletu profesionálního českého divadla v Olomouci v letech 1920–2010, který vznikl v rámci studentské grantové soutěže IGA – č. p. 432100691.
 Tato databáze obsahující kompletní obsazení a obsahy jednotlivých inscenací, jakož i informace týkající se baletních šéfů, se stala cenným zdrojem při zpracování daného tématu. Z dobového tisku práce čerpala důležité komentáře provedených baletních představení, zejména pak recenze a rozhovory s umělci; tyto materiály představovaly základní pramen pro rekonstrukci jednotlivých inscenací. Zvláště hodnotné se staly některé články v časopise Taneční listy.  

Baletní literatura, jako Svět tance a baletu Boženy Brodské a Vladimíra Vašuta či knihy Balet a jeho osobnosti a Balet a jeho repertoár Olgy Ambruzové, byla v práci využita pro ilustraci jednotlivých, zvláště těch klasických inscenací. 
Co se internetových zdrojů týče, práce čerpala především z Českého hudebního slovníku osob a institucí, dále z osobních webových stránek některých umělců a také z aktuálních recenzí inscenací zveřejněných na internetu. 

Nejkomplikovanější fází práce se stalo shromažďování materiálu souvisejícího s Jiřím Sekaninou. O mistru Sekaninovi samotném nebyly kromě dvou rozhovorů v tisku a stručném medailonku na internetu téměř žádné informace. Dle slov pamětnic si on sám nepřál se kdekoli prezentovat,
 dokonce ani v divadelních programech, kde bývá zvykem, že se divák něco doví o klíčových osobnostech jednotlivých souborů; jeho jméno figurovalo pouze u funkce asistenta choreografie. Přitom byl podepsán pod množství článků v programech a rozhovorů „Povídání“ s bývalými členy souboru. Jeho činnost tedy byla velmi různorodá, ale vždy se vztahovala k tanci. Mnoho informací, pro tuto práci cenných, poskytla bývalá kolegyně Jiřího Sekaniny Ludmila Machytková
 a baletní mistryně Dana Krajevská, působící v olomouckém divadle od počátku 90. let. Obě znaly Sekaninu jak na osobní, tak na té profesionální rovině a popsaly jeho činnost a snahy jako šéfa souboru, což se výborně doplnilo s údaji v pramenech. 

Další, neméně hodnotné informace spolu s fotografiemi umožnila zveřejnit manželka Jiřího Sekaniny, Anna Franková. 
Vzhledem k omezené produkci baletní literatury se stala mimořádně hodnotnou dizertační práce Roberta Balogha, choreografa a nyní šéfa baletního souboru olomouckého divadla, s názvem Symfonický balet jako jeden z druhů baletního divadla. Zde popsal vznik svých tří baletních inscenací, jež vytvořil na symfonickou hudbu původně nevěnovanou baletu; Requiem Gabriela Faurého, Orffova Carmina burana a Novosvětská symfonie Antonína Dvořáka. V textu byly využity nejen údaje vážící se k Novosvětské, ale také informace obecně baletního charakteru, které popisovaly Baloghův inscenační styl. Díky tomuto prameni byla v této práci činnost Roberta Balogha představena detailněji, ve srovnání s ostatními uvedenými choreografy.   
3 Jiří Sekanina
Jiří Sekanina se narodil 16. ledna v roce 1944 v Oslavanech u Brna, kde také navštěvoval základní školu a taneční kroužek, a zde se také poprvé projevilo jeho nadání.
 Po maturitě na gymnáziu v Ivančicích byl přihlášen na vysokou školu elektrotechnickou, kam však nenastoupil. Tehdy se již vážně zaobíral myšlenkou na taneční kariéru, v čemž ho ale rodiče odmítli podporovat, tajně
 se tedy zúčastnil konkurzu do baletního souboru Slezského divadla v Opavě a byl ihned přijat. Pod vedením choreografky Hany Machové
 Sekanina umělecky zrál a velmi brzy začal dostávat významnější role a stal se výrazným členem baletního souboru.
 Na jeho uměleckém růstu měl rovněž velký podíl choreograf a šéf baletu v Opavě František Vychodil
, kterého si Sekanina nesmírně vážil nejen jako profesionála, ale i jako člověka. Po dvouletém působení u divadla se oženil s Annou Frankovou, herečkou tamního divadla.
 
Po několikaleté kariéře sólového tanečníka si ho všiml šéf olomouckého baletního souboru Josef Škoda
 a přesvědčil ho, aby i s manželkou nastoupili do nového angažmá, kde se stal pilířem baletního souboru.
 „Škodovy vysoké požadavky a angažování vynikajících sólistů umožnilo provádět zcela nové tituly, které obohatily dramaturgii Divadla Oldřicha Stibora. Jeho zkušenosti, nejen jako vynikajícího šéfa souboru, ale také jako choreografa a tanečníka, zanechaly na olomoucké scéně markantní stopu. Moderní pojetí a snaha o maximální využití všech dostupných prostředků přispívajících k neotřelosti představení přinesly souboru příznivou odezvu i mnohá ocenění.“

Jiří Sekanina debutoval v Olomouci 29. dubna 1973 jako Danilla v Prokofjevově Kamenném kvítku po boku vynikající tanečnice Jiřiny Šlezingerové. Kritika jeho vstup na olomoucké jeviště komentovala: „Milenecký pár Kateřiny a Danilly tvořily vynikající Jiřina Šlezingrová
, jejíž umělecký standard byl stále velmi vysoko, a Jiří Sekanina, nový sólista souboru. Zaujal mužným, vyváženým hereckým projevem a jako vynikající tanečník se vypořádal i s nejtěžšími baletními prvky. Jako partner vystupoval s lehkostí až udivující.“
 Tisk jeho nástup do baletního souboru ocenil, zvlášť proto, že v té době byl velký nedostatek mužských tanečníků. Byl označen jako „sólista, jakého olomoucký balet již dlouho postrádal!“
 Sekanina se ocitl v souboru, který se v průběhu vedení Josefa Škody pozvedl na těleso neskutečně vysoké úrovně. Tisk v době Škodova působení nešetřil chválou na adresu baletního souboru, ale vyzdvihoval všechny složky představení s poznámkami, že. „lze litovat, že baletní premiéra je pouze jedenkrát za rok.“
 Škodova progresivní dramaturgie zaměřující se na československé světové premiéry a angažmá vynikajících sólistů učinilo z baletního souboru vyspělý a plnohodnotný článek divadla.

Jedna z vůbec nejvýznamnějších Sekaninových rolí pocházela z baletu Pierot skladatele Zdeňka Pololánika, světová premiéra se konala 6. dubna 1976. „Postava Jana Kašpara Debureaua,
 mima z konce 19. století, byla inspirativní látkou pro mnoho uměleckých ztvárnění,
proto není překvapením, že po ní sáhl také libretista Václav Kokšál.
 Jedná se o vůbec první převedení tohoto námětu do baletní podoby.“
 Úzká spolupráce všech osobností podílejících se na premiéře se podepsala na všestranně vyváženém ztvárnění inscenace.
 Josef Škoda zde bohatě uplatnil své schopnosti z výrazového tanečního divadla, to bylo vlastně hlavní metou jeho uměleckých snah. Role Pierota patřila k Sekaninovým nejoblíbenějším.

Sekaninovo působení vedle osobnosti formátu Josefa Škody pro něj bylo v mnohém inspirací a posunulo jej v umělecké kariéře. Krom této poměrně krátké, byť významné spolupráce, jsou v jejich umělecké dráze některé až podivuhodně shodné momenty. Oba působili v olomouckém baletním souboru přesně sedmnáct let, oba odešli náhle – Škoda z politických, Sekanina ze zdravotních důvodů, a pro oba toto angažmá představovalo tečku za pestrou taneční kariérou. Oba baletní soubor neuvěřitelně pozvedli, každý jinak – Škoda jako vynikající choreograf, Sekanina si zval naprostou elitu v oboru, proto oba vytáhli soubor ve své době až na úplnou špičku. Šéfování obou z nich předcházela poměrně dlouhé „hluché období“, ale těsně před jejich nástupem se v souboru objevila výrazná osobnost – v padesátých letech Rudolf Macharovský a v letech devadesátých Kateřina Pelzerová. Pestrá dramaturgie, rozmanitost a bohatost jednotlivých představení byly výsledkem nejen perfektní práce baletního souboru, ale úzké spolupráce mnoha komponentů – dirigenta, scénografa, choreografa a všech tanečníků. Jak Škoda, tak Sekanina pracovali na osamostatnění baletu a jeho vymanění z područí opery a operety a usilovali o jeho zařazení na čestné místo vedle divadelních forem činohry a opery; proto vznikaly inscenace jak lyrické tak dramatické, klasické i moderní a vždy na té nejvyšší úrovni. „Škoda svými dramaturgickými zásahy vytěsnil z inscenací všechna „hluchá a nic neříkající“ místa. Dokazoval tak, že balet je schopen vyjádřit realistické postavy stejně plasticky jako opera či drama. Baletní drama bylo to, oč po celé své působení u divadla usiloval. Škodovo chápání baletu bylo velmi komplexní; snažil se o propojení divadla, pantomimy, baletu klasického i výrazového, což se mu např. v inscenaci Pierota zdařilo.“
 Sekaninovy snahy byly vlastně totožné. Vybudovat pro balet výjimečné místo v olomouckém divadle bylo jeho cílem, což se mu během sedmnáctiletého působení povedlo. 

I jejich styl práce byl v mnohém podobný, patrně proto, že od mládí s tancem vyrůstali a oba se díky své obrovské píli vypracovali na vysoké posty. Škoda byl dlouhá léta vynikající tanečník, zejména charakterních a komediálních rolí, Sekanina vynikal jako partner a díky své postavě a vzhledu byl předurčen pro role princů. Oba se také neúnavně věnovali pedagogické činnosti. 
Sekanina kromě dráhy aktivního tanečníka v divadle působil od roku 1982 jako baletní mistr a asistent choreografií.
 Tato pozice vyžadovala především dohled nad vedením zkoušek souboru. I přesto, že během svého dlouholetého působení nebyl autorem ani jedné z choreografií, veškeré inscenované balety znal naprosto dokonale, stejně jako dispozice svých tanečníků. Během zkoušek byl precizní a i přes řadu konfliktů naprosto nekompromisní a nesmlouvavý. Často soubor trénoval dlouho do noci a sám Sekanina přicházel do divadla jako první a odcházel poslední. „Jeho práce byla neúnavná, jako šéf byl na členy souboru nesmírně náročný a přísný. Na druhou stranu byl neskonale obětavý a za baletní soubor „by dýchal.“
 Divadlem žil, „soubor bral jako svoji druhou rodinu“
 a současně cítil z pozice své funkci obrovskou zodpovědnost za jeho výsledky. Jeho snaha byla vedena láskou k baletu s jasným cílem vybudování profesionálního tělesa, jež svým uměleckým rozměrem osloví a obohatí publikum; chtěl přivést k baletnímu umění co největší počet lidí.
  

Během své kariéry ztvárnil přes třicet lyrických, charakterních i dramatických rolí v baletech klasických i moderních, za několik rolí byl vyznamenán Cenou Oldřicha Stibora. Ve svém náročném repertoáru uplatňoval nejen technickou vyspělost, ale i hereckou přirozenost a výjimečné osobní charisma. Interpretoval různé postavy, jak noblesní, vášnivé či romantické, prince a později krále. 
Za přínos a zásluhy o rozvoj olomouckého baletu získal v roce 2010. Cenu primátora statutárního města Olomouce. A tentýž rok v říjnu po krátké nemoci zemřel, necelé tři týdny po smrti Josefa Škody.
 V průběhu jednoho měsíce tak Olomouc přišla o dvě osobnosti, jež se nezapomenutelným způsobem zapsaly do historie baletu Moravského divadla.  
	Šéf baletního souboru
	Délka jeho působení

	Josef Škoda
	1959–1977

	Karel Jurčík
	1977–1985

	Emil Smetana
	1985–1987

	Petr Veleta
	1987–1990

	Viktor Malcev
	1990–1991

	Kateřina   Pelzerová
	1991–1993


4 Baletní soubor v letech 1977 - 1993 a osobnost Jiřího Sekaniny
V tomto období, po odchodu Josefa Škody, se v souboru vystřídalo množství baletních šéfů a řada choreografů inscenovala balety různé kvality. Dalo by se hovořit o přechodném období baletního souboru, protože ten během těchto let stagnoval nebo, jak bude dále zřetelné z dobového tisku, jeho úroveň klesala. Ale i přesto, některé události (především přátelství s estonským tartským divadlem) byly významné, ba přímo klíčové, pro budoucí rozvoj baletního souboru. Tato práci nemá za úkol vyčerpávajícím způsobem podat obraz o všech inscenacích, ve kterých Jiří Sekanina vystopoval, zmíní pouze ty nejvýznamnější; avšak pro ilustraci je součástí příloh tabulka, obsahující veškeré role Sekaninovy kariéry v olomouckém divadle.
  
Jiří Sekanina tančil osm let pod vedením Karla Jurčíka, kdy na sebe opět upozornil 6. dubna 1980 v baletní suitě Šeherezáda. Toto byla první část baletního večera, po které následovala Fallova Čarodějná láska; inscenace vznikly v rámci oslav šedesáti let fungování divadla Oldřicha Stibora a také v době oslav Měsíce československo-sovětského přátelství. Jeho strhující výkon v baletu Šeherezáda (role Otroka) byl oceněn Cenou Oldřicha Stibora.
4.1 Inscenace Coppelia s Ullo Vilimaa

Spolupráce se znamenitým estonským choreografem Ullo Vilimaa se stala důležitou událostí ve vývoji ansámblu. To bylo „poprvé v historii olomouckého baletního souboru, kdy byl přizván ke spolupráci tak významný zahraniční umělec, který si svou osobností, vynikající odborností a vztahem k lidem doslova získal srdce všech členů baletního kolektivu. Na výkonech souboru byl patrný technický růst díky tréninkům, které po dobu studia Ullo Vilimaa vedl.“
 Ullo Vilimaa sám dodal, že pedagogická činnost byla stěžejním bodem jeho práce. Poznamenal „…nevěnuji se totiž tanci pro tanec, chci prostřednictvím tance nejlépe poznat člověka. Pro mne pohyb znamená více než slovo.“
 Nutno podotknout, že tento zasloužilý umělec inscenoval doposud na třicet baletů, dramata, opery, muzikály, baletní filmy, množství koncertních čísel a cestoval po celém světě jako choreograf.
 
Olomoucký soubor tedy 12. dubna 1981 provedl ve Vilimaaově choreografii klasický balet Coppelia „na oplátku za olomouckou inscenaci Její pastorkyňa v tartské opeře.“
„Nedělní premiéra právem často provázená častým potleskem na otevřené scéně a zaslouženými ovacemi choreografovi i celému souboru ukázala, že to pro olomoucký balet bylo šťastné pracovní setkání.“
 Nejen co se tance samotného a techniky týče, ale i způsobem tanečního myšlení Ullo Vilimaa soubor obohatil, a to komplexním uchopením baletního umění. Nesoustředil se pouze na techniku, nebo na výrazovou složku izolovaně, nýbrž sloučil oba prvky, což dává inscenaci vícevrstevné pojetí, otevírá nové obzory a automaticky soubor velmi citlivě směřuje k vyšším metám. „Dávno uplynul čas, kdy se do divadla chodilo podívat na technické finesy primabaleríny. Balet dokázal, že může kromě formy sdělovat i obsah, kterým vyjeví nejskrytější místa lidské duše. A stejně tak je tomu i s Coppelií. Doufám, že prostřednictvím tohoto baletu lze přivést myšlenky člověka k věčně živým otázkám. Jednou z nich je a navždy zůstane láska.“
 Okomentoval inscenaci Vilimaa, pro něhož to byla překvapivě první choreografická zkušenost s tímto klasickým titulem.
 Tisk i publikum tuto inscenaci zhodnotily jako mimořádně zdařilý počin. Nejvýraznější výkony patřily hlavní dvojici, Kateřině Pelzerové v roli Svanildy a Jiřímu Sekaninovi v roli Frana, dále trojici Svanildiných družek ztvárněných Janou Hanákovou, Miladou Nedzovou a Františkou Válkovou; také výkon Evy Jahodové coby Starostové a jejího patrnera Zdeňka Ryšlinka jako Starosty a dalších svědčily o tom, že hostující choreograf nakazil všechny účinkující svou vitalitou a bezprostředností.

4.2 Hostování Emericha Gabzdyla

Jiří Sekanina měl v Olomouci možnost spolupracovat na inscenaci Dvořákových Slovanských tanců s legendou českého baletního umění, Emerichem Gabzdylem.
 Tento žák Achilla Viscusiho a oblíbenec Maxe Semmlera byl divadelně všestrannou osobností, „ve své nejslavnější, nejbohatší a nejdelší (32 let) éře tančil, hrál, zpíval i režíroval.“
 Měl velký vliv na řadu našich významných baletních osobností, neboť aktivně vyučoval na ostravské konzervatoři a katedře tance Akademie múzických umění; mezi jeho žáky jmenujme alespoň Martu Drottnerovou (rovněž budoucí host olomouckého divadla), Věru Ždichyncovou, Pavla Ždichynce, Milana Hojdyse a další. Bylo tedy překvapivé, že zavítal do Olomouce, kde úroveň baletního souboru poněkud poklesla. Emerich Gabzdyl, zasloužilý umělec a nadále „inscenátor kultivovaný, pečlivý a důsledný, byl nucen toto provedení podřídit umělecké i technické úrovni souboru, který po řadu let bojuje o svou taneční svébytnost i vlastní umělecký výraz.“
 Gabzdyl prováděl za svou mnohaletou taneční i choreografickou kariéru Slovanské tance několikrát; využil zde těchto bohatých zkušeností a dílo, jehož premiéra proběhla 13. března 1983, bylo na tehdejší poměry olomouckého baletu vcelku úspěšné. Tato inscenace byla zároveň poslední příležitostí souboru spolupracovat s tak výjimečnou osobností, neboť se jednalo o jeho poslední hostování v olomouckém baletním souboru.
4.3 Hostování Ullo Vilimaa a jeho uvedení Tiiny
Mezi další významné počiny olomouckého baletního souboru bezesporu patřilo opětovné hostování estonského choreografa Ullo Vilimaa, jenž zde 9. března 1986 uvedl celovečerní balet Tiina. Toto dílo, inspirované motivy estonské lidové pověsti a knihou Augusta Kitzberba Vlkodlak, napsala estonská skladatelka Lydie Austerová. Její hudba, nezatížená konvencemi klasického baletu, čerpá vydatně z estonského folklóru, jenž působil v našich zeměpisných šířkách exoticky i přitažlivě a její dramatický náboj se stal inspirací jak pro choreografa tak i tanečníky.
  Ullo Vilimaa „ve zjevné shodě s celým baletním souborem a za pomoci citlivě navržených kostýmů Meeri Säre zprostředkoval obecenstvu průhled do mentality estonského lidu, do jeho folklórního a zvykového světa a působivě traktoval baladický příběh až k jeho tragické pointě.”
 
Balet se skládal ze tří jednání o čtyřech obrazech, s prologem odehrávajícím se v zimě. Střídající se roční období výstižně ilustrovaly a podkreslovaly děj tragického příběhu, neboť každý další obraz probíhal v následujícím ročním období, a příběh zimou opět končil. V prologu vesničané ukamenují přímo před zraky její dcerky ženu, kterou obvinili z toho, že je vědma a vlkodlak. Malé osiřelé Tiiny se ujal sedlák. V prvním jednání, odehrávajícím se na jaře, uplynulo již deset let a sedlák se chystal zasnoubit svou dceru Mari s Margusem. Ten se ale více zajímal o Tiinu a oba se do sebe zamilovali. Tiina se zastala pastevce, jenž měl být potrestán za to, že neuhlídal ovci z baronova stáda před vlkem, a proto ji žárlivostí zaslepená Mari označila za vlkodlaka. Druhé jednání se odehrávalo o svatojánské noci, kdy lidé pálí ohně, baví se hrou na vlka a tančí starodávné tance. Tiina se zalíbila i správcovi, kterého ale odmítla. Ten se jí chtěl pomstít, tak na ni hodil vlčí kůži. Ve všeobecném zmatku přišli baron a pastor, kteří Tiinu označili za vlkodlaka a vyhnali ji z vesnice. Předposlední obraz se odehrával na podzim v lese. Osamělá Tiina vzpomínala na své dětství, když vtom se objevil Margus; nemohl uposlechnout Tiininu výzvu, aby společně utekli daleko, kde by je nikdo nenašel. Vrátil se domů a Tiina zůstala sama. Balet skončil aktem odehrávajícím se v zimě, kdy se konala Margusova a Marina svatba, Margus však myslel jen na Tiinu; vtom se na dvoře usedlosti objeví vlci. Margus vzal pušku, vyběhl ven a střelil na vlky, když se náhle rozlehnul výkřik. Margus přinesl do světnice smrtelně raněnou Tiinu.

Kateřina Pelzerová, jíž byla role jako střižena na míru, excelovala v titulní roli Tiiny a také za ni obdržela Cenu Oldřicha Stibora. Jiří Sekanina v baletu zazářil jako mužný Margus a Marta Hradilová v roli Tiininy sokyně. „Všichni ostatní sólisté a členové baletního souboru mohli být plně spokojeni se srdečným ohlasem, s nímž se jejich kolektivní umělecké úsilí setkalo.“
 

Ullo Vilimaa je typem choreografa, jež o baletu přemýšlí do hloubky, a přesně to se promítá do jeho inscenací. Je velmi senzitivní ke každé složce inscenace a důkladně promýšlí každý krok. „Hudba, barva, pohyb. Tyto tři věci vyrůstají z jednoho kořene, musím k nim přistoupit velmi opatrně, jsou totiž velmi „veliké“ a každá z nich může existovat sama o sobě.“
 Jeho práce, ať klasické či moderní, jsou vždy mnohovrstevnaté a rafinovaně uchopené, ale i přesto interpretačně velmi jasně a pevně ukotvené. 
4.4 Baletní večery
Poměrně progresivní dramaturgii sezóny 1988/89 připravil další šéf olomouckého baletu Petr Veleta, jenž setrval v čele souboru tři roky, v letech 1987–1990. Ujal se choreografie tří hudebních kusů, které jsou svým charakterem díla ryze koncertní a jež nebyly pro tanec původně napsány; Händelova Hudba k ohňostroji, Z časů Holbergových Edwarda Griega a VII. symfonie Ludwiga van Beethovena. Premiéra tohoto baletního večera proběhla 30. dubna 1989. Tyto vzájemně kontrastní tituly choreograf sjednotil moderním pojetím tance, scény i kostýmů. Minimalistické, většinou jen náznakové řešení kulis s výraznými barevnými odstíny světel v průběhu inscenace dávaly klasické symfonické hudbě a modernímu pojetí tance velmi působivý náboj.
 

První inscenace baletního večera, Händelova suita věnovaná královskému majestátu, je prototypem barokní hudby; ve své podstatě dynamická, hravá a zároveň důstojná a vznešená, inspirovala choreografa Veletu ke stylizované šachové partii. „Jednotlivé sólistické výstupy nepostrádaly eleganci v gestech, pohybově byly vyvážené. Dvacet šest tanečníků naplnilo scénu obrazem.“
 Výrazně kontrastní bylo Griegovo dílo, jež patřilo k nejefektnější části triptychu. Stará suita, v níž se střídají stylizované barokní a rokokové tance; novější instrumentace pro smyčce původní dílo věnované klavíru výrazně oživila. Komorně laděná scéna, na které tančila milenecká dvojice a tři dívky, působila mezi oběma balety velmi intimně. Poslední částí večera bylo pohybové ztvárnění Beethovenovy VII. symfonie, na což si vůbec poprvé troufla proslulá Isidora Duncan na počátku minulého století v Americe.
 Baletní soubor vytvořil moderní pohybovou kreaci, kde v hlavní roli Muže vystoupil sám choreograf a jeho Múzu tančila brněnská hostující baletka Lucie Horová. „Scéna a kostýmy Jana Toboly, působivé svícení umocnilo příznivý dojem z celého představení.“
 Petr Veleta chtěl tímto triptychem poukázat na různorodost a pestrost baletního umění.

Dalším představením, z jehož přijetí jasně vyplýval stav baletního souboru, byl baletní večer tří autorů pod vedením tří různých choreografů, jenž proběhl 24. června 1990. Svatební košile od Jana Nováka v choreografii šéfa souboru Petra Velety, Janáčkova Suita pro smyčcové nástroje v choreografii hostujícího Ivana Hurycha a Dvojkoncert pro dva smyčcové orchestry, slavné dílo Bohuslava Martinů, jehož ztvárnění se ujal Daniel Wiesner. Pouze tato poslední inscenace se dočkala kladného hodnocení. 

Bohužel situace v baletních souborech českých divadel nebyla ideální. Poměrně vyčerpávající úkoly týkající se jak baletního souboru, tak především opery, operety a činohry, znesnadňuje už jen samotný fakt, že plně způsobilých tanečníků ubývá
 a vhodných šéfů je ještě méně.

“Situace baletních souborů při oblastních divadlech nebyla nikdy jednoduchá a ideální. Nedostatek kvalifikovaných tanečníků, služební postavení s velkým pracovním vytížením v operetě, opeře a činohře a malým prostorem pro vlastní, čistě taneční aktivitu, problém vhodného šéfa, který by pokud možno měl být i schopným choreografem, tlak mnohdy konzervativního publika, jenž znemožňuje pokusy o jakékoliv experimenty a tak podobně. Bohužel v současné době těchto problémů neubylo.”

 „Po zhlédnutí tří kratších choreografií tří autorů zhruba stejné generace – Petra Velety, Ivana Hurycha a Daniela Wiesnera – jsem si uvědomila jasněji než kdykoli dříve další z úskalí, vyplývající z nevyrovnanosti a nedostatku lidského materiálu, se kterým musí obvykle choreograf v podmínkách oblastního divadla pracovat. Musí být mnohem více než při práci s větším baletním souborem citlivý k interpretovi, musí šít taneční party na tělo svých tanečníků a musí to umět, protože má třeba jen jednoho sólistu – jeden určitý lidský i umělecký typ, který, ať je jakkoli tvárný a všestranný (v ideálním případě), vždycky má přece své meze a hranice, které nemůže opustit a kterým se choreograf musí přizpůsobit.“
 

I baletní soubor olomouckého divadla provázela řada problémů, jak choreografických tak interpretačních, jež se promítly do následujících inscenací. Balet Svatební košile Petra Velety vyzněl prázdnotou a nejasností inscenace, z níž byla míněná programovost divákovi velmi nesrozumitelná a nekompaktní. „Režijně choreografická koncepce klouže po vnějšku – příběhu i pohybovém ztvárnění.“
 

Druhým tvůrcem večera byl Ivan Hurych, jehož inscenace byla líbezným sborovým pohráváním si v duchu absolutního tance, ale měla potíž, „z hlediska práce s tanečníkem působila choreografie neobratně,“
 což bylo do jisté míry způsobeno nejasným pojetím, které patrně zůstalo neznámé i interpretům. „Nesděluje-li tanec cosi ,,konkrétního“, existujícího mimo něj – příběh, city, atmosféru atp. – měl by tedy přinášet bohaté, čisté sdělení. To se zde však nestalo a snad zamýšlené předivo jemných citových vztahů zůstalo jen nahozené a nečitelné“
  

Inscenace, která proběhla na závěr večera v tanečním ztvárnění  Daniela Wiesnara překvapila svou samozřejmostí a přesvědčivostí. „Zajímavá a celistvá choreografická partitura našla adekvátní, zaujaté a čisté interpretační přetlumočení. Tak trochu neuvěřitelné, že to byli titíž tanečníci, kteří v první choreografii působili bezradně a v druhém neohrabaně.“
 Soulad Wiesnerovy choreografie s hudební partiturou byl dokonalý, navíc jeho vnímání hudby jako uzavřeného třívětého tvaru, který vložil i do svých tanečních kreací, se mimořádně zdařilo. Navíc umožnil vynikající interpretce Kateřině Pelzerové předvést maximálně soustředěný, výrazově bohatý, profesionálně a technicky bezchybný i jednoduchostí a přirozeností strhující výkon.
  

V souvislosti těmito inscenacemi se přímo narazilo na problémy, za kterými se po několika sezónách zavřela voda. Vše, co bylo zmíněnému večeru vytýkáno, s příchodem Jiřího Sekaniny zmizelo a čistě hypotetické úvahy o tom, jak by mělo v ideálním případě vedení baletu vypadat, se stalo naprostou samozřejmostí.
 To, co způsobilo tak zásadní proměnu v olomouckém baletním souboru, nebyla pouze změna vedení, nýbrž především vydatná taneční pomoc z Ruska. Olomoucký host, choreograf Vasilij Medveděv, totiž s sebou do Olomouce přivezl na počátku devadesátých let čerstvé absolventy státní Leningradské konzervatoře. Medveděv působil nejprve v Leningradském akademickém divadle opery a baletu Musorgského a později se stal choreografem v divadle Vanemuine v estonském Tartu, s nímž pojily olomoucké divadlo dlouholeté přátelské vztahy, které vždy přinesly svěží podněty a inspirativní konfrontaci. Již roku 1989 obdržel v Estonsku titul zasloužilý umělec, kromě toho byl poctěn řadou ocenění a vyznamenání. V osmdesátých letech olomoucký soubor hostil Ullo Vilimaa a od devadesátých let Vasilije Medveděva, který bývá čestným hostem Moravského divadla dodnes. Je dokonce v plánu, že v příští sezóně 2013/14 bude Medveděv v Olomouci opět hostovat a nastuduje se zdejším souborem Pugniho klasický balet Esmeralda, jenž právě uvedl s proslulým moskevským divadlem Bolšoj.
 
Medveděv pokračoval v olomoucké dramaturgii, uvedl také baletní triptych, tentokrát s názvem Imaginace; tři baletní fantazie na hudbu Franze Schuberta, Hectora Berlioze a Jacquese Offenbacha měly premiéru 10. března 1991. Přestože byla třídílná inscenace svěřena do rukou jednoho tvůrce, měly její jednotlivé části stylově zcela odlišný charakter. První inscenace, baletní fantazie s názvem Pokání, byla ztvárněna na hudbu Schubertovy Nedokončené symfonie h moll a vyprávěla příběh o domýšlivé hvězdě proměněné v krásného chlapce, jímž jsou všichni očarováni. Jako trest je proměněn v netvora a kaje se ze své pýchy; nakonec je mu opět navrácena podoba hvězdy. Ve druhé části, Poznání, se rozvíjel složitý příběh pocitů a představ hledajícího mladého člověka v totalitní společnosti, a to na pozadí Berliozovy programní Fantastické symfonie, jež už několikrát inspirovala nejednoho choreografa. Třetí část večera čerpala inspiraci z partitury Jacquese Offenbacha, s příznačným jménem Pobavení a byla ve znamení vtipné, komediálně operetně laděné nálady.
 Olomoucké publikum ocenilo nejen choreografickou práci znamenitého ruského umělce, ale především nové tanečníky, kteří se zde poprvé publiku představili. Z mužských interpretů zaujali Roman Maslakov a Alexej Voronžinskij v rolích Muže a Osudu v Poznání a svěží komediálně laděné výkony Jiřího Sekaniny, Petra Hučíka a Romana Maslakova v Pobavení. Z dámské části souboru vytvořily pěkné studie Elena Šimanová, Viktorie Golubjevová, Kateřina Pelzerová a Dana Krajevská.
 

Po dlouhé řadě moderních baletních kusů na hudbu původně nebaletní, následoval velmi vděčný klasický titul Marná opatrnost, jehož zdařilá premiéra proběhla 8. března 1992 v Moravském divadle pod vedením hosta Jiřího Kyseláka. Tento olomoucký debut brněnského režiséra a choreografa odstartoval celou šňůru další spolupráce a množství inscenací, které nastudoval se zdejším souborem. Hned následující sezonu s úspěchem inscenoval Hanušova Othella, a poté řadu klasických titulů jako Giselle, Kašlíkova Dona Juana, Šeherezádu, netradičně pojaté Svěcení jara, Peera Gynta, Dona Quijota, Maškarádu a po patnácti letech se vrátil opět k Marné opatrnosti.
Kyselákovo pojetí, jak sám uvedl, vycházelo z taneční koncepce Jozefa Zajka, čímž vytvořil kompozici tanečně zajímavou a bohatou, s jasně pohybově charakterizovanými jednotlivými postavami. „Výsledný harmonický dojem se opírá i o jemnou nenásilnou a inteligentní výpravu Josefa Jelínka, adekvátní komické naivitě příběhu. Solidní výkon orchestru s dirigentem Rostislavem Hališkou a sama příjemná hudební partitura jsou další oporou tohoto představení.“

Dominantní úloha samozřejmě ležela na baletním souboru, který „po několika letech hledání a útlumu, posilněný skupinou tanečníků z bývalého Sovětského svazu, se Marnou opatrností znovu dostává mezi pozoruhodné oblastní soubory.“
 V titulních partech se uplatňují především ti noví ruští: Jevgenij Loginov v roli matky Simony okouzlil publikum vtipným sólem v dřevácích; dále zaujali Viktorie Goluběva jako Líza a Roman Maslakov v roli Kolase. Hloupoučkého Alana tančil pohostinsky Boris Hanák, alternoval ho choreograf baletu Jiří Kyselák. „Marná opatrnost v Olomouci je divácky vděčné, profesionálně precizní a spontánní představení, jaké se zas tak často nevidí. Bohužel.“
 

Poslední dvě zmíněné inscenace lze s odstupem let prohlásit za mimořádné události v dějinách olomouckého baletu, které odstartovaly jeho následující dráhu. Zvláště inscenace Marná opatrnost započal velmi plodné a úspěšné období olomouckého baletního souboru, jehož úroveň se znatelně pozvedla zejména po nástupu Jiřího Sekaniny na post šéfa tohoto ansámblu. 
5 Éra Jiřího Sekaniny v letech 1993 - 2010
Jiří Sekanina jako blízký kolega Kateřiny Pelzerové pokračoval v jejích šlépějích. Ta během krátké doby svého šéfování pouze naznačila, jakým směrem by se mělo fungování souboru vydat. Dávala přednost spolupráci s významnými choreografy, v čemž Sekanina po svém nástupu pokračoval. Společně měli dokonce v plánu založit v Olomouci taneční konzervatoř, jež měla zajistit kvalitně vzdělané tanečníky pro baletní soubor divadla.
 Sám se často účastnil řady absolventských představení konzervatoří a divadelních burz, kde se setkával s novou taneční generací a angažoval ty výrazně talentované do svého souboru. Pestrá dramaturgie, které dosáhl i spoluprací s řadou choreografů, výrazně obohatila baletní repertoár; ať už klasické tituly jako Labutí jezero či Romeo a Julie, Kyselákovy Giselle či Marné opatrnosti, „klasicky moderní“ Carmen v ohnivém pojetí Roberta Balogha;  Wiesnerovy symfonické balety nebo světová premiéra baletu Madame Butterfly. Balet se stal významnou složkou moderních forem, například muzikál Edith – vrabčák z předměstí, nebo již šest sezon trvající baletní večer The Beatles a Queen.

Během sedmnáctiletého působení se na postu choreografa vystřídalo množství zvučných jmen, jako Vasilij Medveděv, Robert Balogh, Marta Drottnerová, Jiří Kyselák, Daniel Wiesner či Libor Vaculík. 

5.1 Vasilij Medveděv
Vasilij Medveděv, ruský tanečník, pedagog a choreograf, narozen 18. prosince 1957 v Groznyj (Čečensko) se stal jedním z pilířů, na kterých olomoucký baletní soubor stavěl. Jeho jak moderní, tak klasické tituly byly vždy dokonalou ukázkou baletního umění. Svým představením Imaginace, kterým v Olomouci uvedl mladou generaci ruských tanečníků, okouzlil publikum a inspiroval soubor k vysokým cílům.  
Taneční vzdělání získal ve slavné Akademii ruského baletu AgripinyVaganové v Petrohradě, v instituci, kde studovaly osobnosti jako například Michail Baryšnikov, Olga Preobraženská, Anastasia Voločkova, Diana Višněva, Světlana Zakharova a mnozí další, kteří zářily na světových jevištích. Během svého studia na něj měli vliv pedagogové jako Genadij Seljuckij, Natalita Dudinská nebo Konstantin Sergejev. Vystudoval též Vysokou školu Rimského-Korsakova v Petrohradě, kde ve třídě profesora Nulity Dolgušina studoval choreografii a pedagogiku.

V průběhu své kariéry byl sólistou v Akademickém divadle opery a baletu Musorgského (Malyj těatr) v Petrohradě a od roku 1981 se stal prvním sólistou ve Státním akademickém divadle Vanemuine v Tartu v Estonsku, kde mimo jiné spolupracoval i Olomouci dobře známým Ullo Vilimaaem. V tartském divadle působil také jako pedagog, baletní mistr a choreograf a právě zde vznikaly jeho první choreografie komorních i celovečerních baletů. Jeho interpretační repertoár obsahoval především klasické role, a to jak prvooborové – například Albert v Giselle, Princ v Louskáčkovi a Spící krasavici, James v La Sylphide, Romeo v Romeovi a Julii, Franz v Coppélii, tak i charakterní – například Alan v Marné opatrnosti, nebo Péťa v Péťovi a vlkovi, ale i mnoho rolí v současných baletech postavených na scéně divadla Vanemuine (Orfeus a Eurydika, Marie Stuartovna aj.). S různými soubory se zúčastnil uměleckých turné po USA, Japonsku, Argentině, Brazílii, Jižní Koreji, Jihoafrické republice a mnoha zemích Evropy.

Jako tanečník i choreograf, hostoval od roku 1989 s mnoha divadly a baletními soubory: Mariinským divadlem opery a baletu a Musorgského divadlem v Petrohradě, Moskevským komorním baletem, Ruským baletem a Divadlem klasického tance v Petrohradě, u nás spolupracoval kromě olomoucké scény i s Národním divadlem v Praze, Národním divadlem v Brně, Pražským komorním baletem, v Itálii s Baletto Cagliari a dalšími. Inscenoval řadu baletů jednoaktových i celovečerních na scénách doma a v zahraničí. U nás ze svých krátkometrážních titulů se podepsal pod tituly Dáma s kaméliemi na hudbu Giuseppe Verdiho či Imaginace, baletní večer ztvárněný na Schubertovu Nedokončenou (VIII.) a Berliozovu Fantastickou symfonii; Z celovečerních baletů v Olomouci v roce 2005 nastudoval Čajkovského Oněgina, balet, který v létě roku 2004 uvedl na scéně divadla Santa-Fé Opera v USA se sólisty Royal Ballet Londýn, Kirovova baletu Petrohrad, Stuttgarter Ballet a se souborem ND Brno.  V Národním divadle v Brně provedl téhož roku klasický balet Korzár Charlese Adama.
 
Zúčastnil se mnoha festivalů a galakoncertů: např. Notte di stelle (Cagliari 1996, 1997), Hvězdy světového baletu (Doněck 1998) jako tanečník, ale také jako umělecký ředitel – Mezinárodní operní a baletní festival (Manaus, Brazílie 1998), Hvězdy Sankt-Petěrburgského baletu (USA 2000, 2001), Julia Machalina a Hvězdy Sankt-Petěrburgského baletu (Argentina, Kostarika 2001), World Stars Gala (Spoleto festival 2002, 2003), Gala des Etoiles (Montreal 2003). 

Od roku 2003 je uměleckým ředitelem mezinárodního baletního festivalu v Petrohradě Dance open a od roku 2004 se stal profesorem na katedře choreografie v Akademii ruského baletu v Petrohradě. Počátkem roku 2005 byl uměleckým ředitelem významného galakoncertu Hvězdy světového baletu, který se konal v Petrohradě v rámci mezinárodního festivalu Art Square. Spolupracuje také s televizí, pro estonskou televizi vytvořil díla Osamělí v noci, Tančí V. Medveděv, Život, a pro francouzský kanál La 5 Letní bolero. 

Za rozvoj baletního umění v Estonsku byl již mnohokrát oceněn – Státní cena, Cena ministerstva kultury, Cena svazu divadelních umělců, ale také titulem Zasloužilý umělec. Jako pedagog spolupracuje s baletními školami v Drážďanech, Štrasburku, Forli a Mnichově.
 

5.2 Robert Balogh

Narozen 4. července 1960 v Nových Zámcích na Slovensku, roku 1983 absolvoval Vysokou školu múzických umění v Bratislavě, s obory choreografie a režie baletu. Poté byl angažován do olomouckého divadla jako choreograf, kde provedl zcela mimořádný počin, baletní inscenaci Dům Bernardy Alby. Tento nesmírně invenční titul mladého choreografa, je dodnes velmi oceňovaný a na pódia, nejen olomouckého divadla, se neustále vrací.
 

Od roku 1994 zastával pozici choreografa v Divadle Josefa Kajetána Tyla v Plzni, kde provedl mimo jiné divácky oblíbenou inscenaci Romea a Julie, kterou později nastudoval i v Olomouci. V Plzni se rok nato stal šéfem baletu. Jako choreograf také nějaký čas působil ve slovenském národním divadle v Bratislavě a po tomto angažmá byl ve svobodném povolání. V roce 1998 založil baletní skupinu pod názvem Balogh Ballet Prag, která fungovala deset let a se kterou jezdil na zahraniční turné, především po Německu. Toto těleso mělo v repertoáru zejména tituly klasické baletní literatury, jako Čajkovského Spící krasavici či Louskáčka. Balogh zde působil především jako organizátor a umělecký vedoucí, nikoli jako choreograf souboru. Od roku 1998 je Robert Balogh stálým hostem Moravského divadla.  

V roce 2003 se stal společně s Jitkou Weiermüllerovou zakladatelem Baletního studia při Moravském divadle, které se věnuje zejména dětským tanečníkům. Pro toto těleso Balogh vytvořil celou řadu choreografií, např. Andersen, Broučci, Tarzan, král džungle, Simba a jiné, která se nejen u diváků setkala s obrovským ohlasem, neboť množství jeho práce uspělo na mezinárodních soutěžích. Asi největšího úspěchu dosáhl  roku 2006, kdy získal za své choreografie pro děti zlato a bronz na Mistrovství světa v americkém Hollywoodu; o rok později zde jeho choreografie opět uspěly, získal zlato, stříbro a bronz.
 Žáci tohoto baletního studia mají možnost účinkovat v divadelních baletních inscenacích a mají i svá vlastní představení. 
        Baloghovy inscenace se snaží co nejvíce přiblížit konceptu baletního divadla, proto dává kromě taneční složky velký důraz i na kostýmy, scénu a osvícení. Vnímá divadlo jako celek a důležitá je pro něj také atraktivnost titulu, proto spojuje všechny aspekty v jeden estetický útvar s důrazem na význam díla. Ve své tvorbě se často čerpá z populárních klasických děl, jako například Bizetova Carmen či Pucciniho Madame Butterfly, které „přepisuje“ do svého jazyka. Často bývá inspirován filmem, z čehož vznikly jeho inscenace Amadeus nebo Frida, či významnou uměleckou osobností, kterou se snaží v baletu zobrazit, jako například Freddie Mercury
 a Antonín Dvořák
. Jeho choreografie jsou stavěny na základech klasické techniky a obohacuje je soudobým tancem, množstvím prvků moderního výrazového tance, latinskoamerických tanců, akrobacií, stepem, jazzovým tancem, důraz klade též na herecký výraz a pantomimu. Baloghovy choreografie jsou temperamentní a dynamické a stavba jeho choreografie má eklektický charakter.

Hlavním impulsem k tvorbě samé bývá, jako pro mnohé choreografy, hudba. Vhodně zvolená hudba totiž nepodporuje jen choreografický slovník, ale měla by provokovat emoční linii interpreta, který ji poté přenáší na diváka. Inscenace Roberta Balogha mnohdy užívají hudbu původně neurčenou pro taneční ztvárnění, což je doménou tohoto olomouckého choreografa, sám tuto formu, jejíž problematice věnoval i ve svou dizertační práci nazývá „symfonický balet“.
 Balogh využívá svého citu pro hudbu a velmi často tvoří pro svá díla koláže, například do baletu Dům Bernardy Alby čerpal z tvorby hned několika skladatelů. I přestože se některé jeho práce vždy nesetkaly s příznivou odezvou ze strany recenzentů, jeho baletní inscenace byly vždy divácky mimořádně úspěšné. 
Jeho inscenace v Moravském divadle patřily vždy k tomu nejlepšímu, co v dané sezóně bylo v Olomouci uvedeno. Balogh je vnímán jako hvězda, která z Olomouce, kde choreograf získal své první angažmá, fakticky vzešla.   

5.3 Marta Drottnerová
Narozena 26. srpna 1941 v Gottwaldově (dnešní Zlín) byla žačkou Emericha Gabzdyla a získala své první angažmá už jako čtrnáctiletá sboristka ve Státním divadle v Ostravě, kde na sebe výrazněji upozornila v roce 1958 při československé premiéře Kamenného kvítku. Poté přesídlila do Národního divadla, kde působila od roku 1966 jako vynikající sólistka. Je držitelkou mnoha ocenění a vítězkou četných soutěží (např. první cena v Rio de Janeiru z roku 1961, stříbrná cena v bulharské Varně). Jak v Česku, tak v zahraničí ztvárnila mnoho rolí klasické repertoáru, jako např. Marii z Bachčisarajské fontány, Julii z Prokofjevova baletu, Ptáka Ohniváka ve stejnojmenném Stravinského díle, Coppélii, Giselle, Šípkovou Růženku ve slavném Čajkovského baletu, Odette-Odille v Labutím jezeře a mnoho dalších. Její role byly naprosto strhující a v Národním divadle proslula především jako Giselle po boku hostujícího italského tanečníka Paola Bortoluzza v roli Alberta (1973). Její stoupající umělecká výkonnost se projevila v řadě prestižních pozváních. „V sedmdesátých letech byla často zvána k pohostinským vystoupením a stala se naší nejznámější taneční umělkyní, uznávanou i na Západě. Vystupovala s francouzským souborem Les Grands Ballets classique de France (1970, 1973) ve Francii, Švýcarsku a Španělsku, hostovala v Berlíně, v Bregenzu, Budapesti a na Kubě, kde zejména v roce 1974  její vystoupení s Vlastimilem Harapesem v Giselle
 vzbudilo velké nadšení.“
 Role Giselle patřila k jejím vrcholným kreacím. Postavy Drottnerové byly charakteristické svým emotivním lyrismem a oduševnělou niterností, kterou do nich vkládala, proto bylo překvapivé, že se stejně úspěšně jako v Giselle uplatnila i ve vášnivě nespoutané Carmen, či v roli ďábelské Mefistofely ve Faustovi i v kontroverzní postavě Médey ve stejnojmenném Bendově baletu.

Po své sólové dráze nastoupila do Národního divadla jako baletní mistryně. Jako absolventka taneční pedagogiky, kterou vystudovala v Moskvě, také přednášela na pražské HAMU metodiku klasického tance a od devadesátých let se spolu s Jiřím Blažkem začala věnovat choreografii. 
Taneční umění Marty Drottnerové „zachytil ve svém krátkometrážním filmu Jak se hladí vzduch Maxmilián Petřík.“
 Je držitelkou řady vyznamenání, roku 1975 obdržela titul národní umělkyně a v roce 2000 získala cenu Thálie za celoživotní mistrovství.

5.4 Jiří Kyselák
Narodil se 9. srpna 1952 v Brně, kde od devíti let navštěvoval taneční školu Ivo Váni Psoty. Pokračoval na brněnské konzervatoři a skončil zde absolutoriem v roce 1972. Téhož roku se účastnil stáže na leningradském choreografickém akademickém učilišti A. J. Vaganové a dále vystudoval na Akademii múzických umění taneční pedagogiku a choreografii.
V brněnském angažmá dostal v době šéfování Jiřího Němečka post sólisty a za roli Bora v baletu Zrcadlo o třech světlech obdržel roku 1977 Cenu Literárního fondu. Po Němečkovi do vedení nastoupila věhlasná Olga Skálová a pod jejím vedením dostal Kyselák možnost ztvárnit řadu velkých rolí, a to především klasického repertoáru; sám jako tanečník inklinoval spíše ke klasické technice: Spartakus, Princ i Rudovous v Labutím jezeře, Danilla v Kamenném kvítku, Colin, Alan i Simona v Marné opatrnosti, Mercucio a Tybalt v Romeovi a Julii, Kaščej v Ptákovi Ohnivákovi, Albert i Hilarion v Giselle a mnoho jiných. Patnáct let byl sólistou Národního divadla v Brně a od roku 1990 se stal šéfem tohoto baletu; choreograficky zde působil již od roku 1981. Kyselák vytvořil na sto choreografií, kromě celovečerních baletů to byly též choreografie do oper, operet a činoher. Také několikrát spolupracoval s filmem a od roku 1990 pedagogicky působí na brněnské taneční konzervatoři.

Jeho choreografie vycházely ze spojení klasické techniky s výrazovými prvky, jmenujme alespoň Coppelii pro brněnské divadlo z roku 1986, inscenaci Marná opatrnost, kterou nastudoval několikrát: v Olomouci dvakrát a poté též v Ostravě a Brně, dále Othello, Šeherezáda, Giselle či Hoffmannovy povídky; ze zmíněných titulů většinu tvořil mimo jiné též pro olomoucký ansámbl, kde měla jeho práce vždy velký ohlas. Za choreografii získal několik ocenění, například v Košicích, v Bratislavě, v Tokiu a Osace.

5.5 Daniel Wiesner
Narozen 17. ledna 1947 v Praze byl synem akademického malíře a francouzské houslistky. Pražskou konzervatoř absolvoval ve třídě vynikající expresionistické tanečnice Zory Šemberové, společně s Jiřím Kyliánem. Roku 1977 se účastnil stáže u Maurice Béjarta v Bruselu. 

Jeho jediným angažmá se stalo v pražské Národní divadlo, kde působil v letech 1967 – 90.
 „Jako interpret byl v Národním divadle obsazován převážně do demicharakterních rolí, jako Merkucio v Romeovi a Julii (1971), Šašek v Labutím jezeře (1971), Myší král v Louskáčkovi (1971), hlavní role v Enšpíglových šibalstvích (1972), Mladík v Podivuhodném mandarínovi (1972).“
 Po kariéře sólisty baletu vystudoval choreografii na Akademii múzických umění. Jeho absolventská práce Dialog tvarů se na repertoáru udržel celých jedenáct sezón a filmová verze tohoto baletu získala hlavní cenu televizního festivalu v kanadském Bauffu. 
Od roku 1981 působil jako choreograf v Brně, roku 1984 se stal choreografem Národního divadla v Praze. Zde se věnoval choreografii moderních kusů, kupříkladu byl autorem jak libreta, tak choreografie Riedlbauchova baletu Macbeth, Klusákova baletu Princ Bajaja a dalších; současně zastával post choreografa Národního divadla v Brně, kde studoval balety dějové a dramatické, jako Pták Ohnivák či Pierot. Wiesner byl velmi flexibilním a pohotovým choreografem, neboť kromě baletu, jak abstraktním, tak dějového, se hojně věnoval choreografii oper, operet a muzikálů.
   na své choreografické schopnosti upozornil již během svých studií - získal ocenění za choreografii inscenace Badinerie na hudbu Johanna Sebastiana Bacha. Často tvořil svá díla právě na nebaletní hudbu, z českých skladatelů se nechal inspirovat například Janáčkem – na jeho Žárlivost (předehra původně určená opeře Její pastorkyňa) vytvořil choreografii pro Pražský komorní balet a z díla Bohuslava Martinů zživotníl (v Olomouci uvedeno dvakrát) Dvojkoncert pro smyčcový orchestr.   
Daniel Wiesner roku 1988 založil soubor českých baletních sólistů „Balet Deseti.“ Toto volné sdružení sólistů
 předních českých divadel fungovalo jedenáct let a provádělo zejména kratší moderní balety právě ve Wiesnerově choreografii: Žárlivost na hudbu Leoše Janáčka, také často uváděný Dvojkoncert pro dva smyčcové orchestry, klavír a tympány, uváděný jako Dialog se svědomím minulosti či program kratších čísel nazývaných Synkreze.
     
V Olomouci hostoval v roce 1990 a poté se stal v sezóně 2001 / 2002 ředitelem divadla, kdy uvedl baletní večer na hudbu Vivaldiho a Bohuslava Martinů. 
„Věnuje se libretní tvorbě a jeho ideálem se stává, jak sám říká, ‘vokálně-pohybové divadlo‘ ... divadlo, které osciluje mezi operu a baletem, se vztahem k činohře, inspirované filmem. (Mysterium pražského ghetta, Nero, Labyrint světa a ráj srdce, Franz Kafka, atd…)“
 Posledním Wiesnerovým výrazným počinem bylo uvedení baletní inscenace Chopin na scéně Severočeského divadla v Ústí nad Labem. Vzhledem k výjimečnému obsazení tanečníka Vladimíra Gončarova Wiesnerův Chopin nejen tančil, ale také hrál znamenitě na klavír, což výborně zapadalo do jeho koncepce „vokálně-pohybového divadla“.

5.6 Libor Vaculík
Narodil se 10. března 1957. Absolvoval pražskou konzervatoř a působil na Dance Academy de Marika Bezobrazova Monte Carlo a též vystudoval na bratislavské vysoké škola choreografii a režii baletu. Velmi zřídka se stává, že by choreograf byl zároveň i vynikající interpret a brilantní tanečník; Libor Vaculík je součástí této hrstky vyvolených. Absolvoval pražskou konzervatoř a nepsaným pravidlem bývá, že nejtalentovanější této instituce se po studiích stanou sólisté Národního divadla, ale i zde Vaculík vyčníval, domovskou scénou se mu stalo bratislavské divadlo. Zde ztvárnil hlavních role snad ve všech baletech klasického repertoáru (Labutí jezero, Popelka, Carmen, Coppelia a mnoho dalších). Díky své dokonalé technice a citlivému avšak uměřenému projevu byl vítězem řady soutěží, například vyhrál téměř všechny ročníky Československé interpretační a choreografické soutěže od jejího samého počátku roku 1975. Vedle bratislavské scény pohostinsky vystupoval v Košicích, Brně, Praze, v Nancy, Barceloně a v dalších divadlech.  
V letech 1994 – 99 se stal choreografem Národního divadla v Praze, kde vytvořil odvážné autorské koncepce se závažnou tematikou, bohatou choreografickou a režijní fantazií. V posledních letech se jeho tvorba nese ve znamení režijní soudržnosti několika plánů rozměrných ploch, přerušení linie číslové baletní formy, a současně často odhaluje tajemství lidského myšlení, jednání či intrik. Původním tradičním baletům jako například Coppelia či Romeo a Julie, dokázal dát originální a netradiční pojetí, morálně apelativně se vyjádřil v Hirošimě a umělecké vzkříšení realizoval v Donu Juanovi a Ivanu Hrozném, inspiroval se i historií a inscenoval díla jako Marie Stuartovna, Isidora Duncan a Lucrezia Borgia. 

Na celostátní choreografické soutěži obdržely ceny jeho choreografie Nottre Damme de Paris či Slovanské dvojzpěvy, realizované právě v Olomouci. Za Griegův Koncert a moll mu byla udělena prémie Českého literárního fondu a za inscenaci Čajkovskij byl jmenován čestným členem Ruské akademie umění.
  
6 Baletní inscenace provedené v éře Jiřího Sekaniny

6.1 Notre Dame de Paris 

Notre Dame de Paris, romantický balet Cesara Pugniho, provedený na velikonoční neděli dne 3. dubna 1994, byl významným z několika důvodů: jednak uplynulo přesně 150 let od světové premiéry tohoto díla v Londýně a jednak byl tento balet první inscenací provedenou pod novým vedením souboru. Tragická událost, která ansámbl postihla, vybičovala všechny členy k maximálnímu výkonu a vzniklo tak představení dramatické síly. Na Pugniho díle se pracovalo již za šéfování Kateřiny Pelzerové, která si uvědomovala vysoké kvality souboru a také potenciálu tohoto díla v rukou olomouckého souboru. Mezinárodní obsazení ansámblu umožnilo uvést Notre Dame de Paris, což je kus, ve kterém se snoubí jak nároky na techniku tanečníka, tak na jeho hluboký prožitek. 
Světová premiéra baletu Esmeralda (tak zněl jeho původní název) proběhla 9. března 1844 v Her Majesty´s Theatre v Londýně. Tato inspirace Hugovým velkolepým románem byla původně považována za neuskutečnitelnou, nicméně po několika úpravách vyžadujících zhuštění dějové linky, se Julesovi Perrotovi ve spolupráci s Pugnim balet podařilo vměstnat do třech jednání a pěti obrazů: první obraz nesl název „Dvůr zázraků“ a Clopin, vůdce žebráků a zlodějů, měl být pověšen; milost byla v tomto případě možná jenom v případě, že přímo na náměstí najde dívku, která by si ho vzala. Esmeraldě se ho zželí a byla svatba. Frollo, kněz, se do Esmeraldy ihned zamiloval a za úplatek mu Clopin vyzradil, kde Esmeraldu po setmění najít. Spolu s oddaným Quasimodem na ni číhali, ale přistihla je hlídka, které velil Phoebus, jehož rovněž náhle uhranula Esmeraldina krása. Frollo uprchl a za hrbáče Quasimoda se Esmeralda přimlouvala, byl tedy propuštěn. Od Phoeba na důkaz náklonnosti dostane šerpu. Ve druhém obraze s názvem „Svatební noc“ by se Esmeralda měla setkat se svým novým manželem, avšak ten dostal důrazně na srozuměnou, že si ho vzala jenom z lítosti a dál si myslí na Phoeba. Do jejího domu se vloudil Frollo s Quasimodem, Esmeralda prchá. Druhé dějství se odehrávalo na zahradní slavnosti, kde byl Phoebus se svou snoubenkou Fleur de Lys a dalšími hosty. Poblíž se objevila Esmeralda a začala přítomným hádat z ruky; Phoebe byl jak uhranutý a začal s Esmeraldou tančit, ta si na důkaz své lásky uváže Phoebovu šerpu, načež jeho snoubenka při tomto důkazu nevěry omdlela. Čtvrtý obraz se odehrával u Seiny, kde si Phoebus s Esmeraldou vyznali lásku. Ve tmě se objevil Frollo s dýkou v ruce, zasáhl Phoeba a zmizel ve tmě. Za vražedkyni byla označena Esmeralda a v dalším obraze ji vedli k šibenici. Vtom se přišel uzdravený Phoebus a označil Frolla za vraha; ten se záchvatu vzteku vrhal na Esmeraldu, ale v poslední chvíli mu Quasimodo vytrhnul dýku z ruky a vrazil mu ji do srdce. Balet skončil radostí nad Esmeraldinou svobodou.
   

I přes veškerou snahu libretistů zůstal balet poměrně komplikovaným, proto se pozdějším úpravám nevyhnul. Šťastný konec mohl působit poněkud nepatřičně, avšak například ve viktoriánské době se nebylo možné držet Hugovy tragické verze. Další nutné úpravy proběhly v ruském prostředí, „neboť podle místní cenzury nemohl být vrahem kanovník;“
 proto v Petrohradu dostala postava Claude Frolla civil. 

Olomoucká verze se také od premiérové verze baletu odlišovala. Libretistické úpravy provedené Martou Drottnerovou a Jiřím Blažkem byly ryze choreografického charakteru šité souboru na míru
, s drobnou dějovou odbočkou.
 Příběh začínal nářkem Guduly, které cikáni před patnácti lety odnesli dcerku a od té doby nenáviděla vše cikánské. Lid se bavil jako každoročně volbou papeže bláznů, což tento rok vyhrál Quasimodo, zvoník od Notre Dame, poskok Frolla, který se zamiloval do půvabné Esmeraldy. Quasimodo se ji pokusil pro svého pána unést, byl však lapen Phoebusem a odsouzen k pranýři, kam mu Esmeralda přinesla napít vody. Další obraz se odehrával ve vznešené společnosti, ve které se Fleur přivítala se svým snoubencem Phoebusem. Esmeraldu pozvali, aby jim zatančila ale ta svůj cit k Phoebusovi nijak nezakrývala. Večer, kdy se Phoebus s Esmeraldou potkali, je žárlivě sledoval Frollo a následně srazil kapitána dýkou, z čehož byla ihned obviněna Esmeralda a skončila ve vězení. Tam za ní přišel zpovědník Frollo a za její lásku jí nabídl útěk. Esmeralda naoko souhlasila, ale jakmile opustila vězení, vytrhla se mu a utíkala za Phoebusem. Frollo ji pronásledoval spolu s Gudulou, ale do cesty se mu postavil Quasimodo a ve snaze Esmeraldu zachránit Frolla zabil. Gudula spatřila na Esmeraldině krku medailonek a poznala svou unesenou dceru. Marně se ji snažila zachránit před přicházející stráží. V epilogu Esmeralda zemřela na popravišti a Quasimodo truchlil nad jejím tělem. 

Ráznou změnu libreta a především zrušení vysloveného happyendu Julese Parrota provedli jako první Tichomir a Burmeistěr pro moskevské divadlo roku 1950. Přiblížili se tak více Hugovi právě díky prologu, ve kterém uvedli únos dítěte, později shledání matky s dcerou a ponechávají tragický konec, kdy nakonec Quasimodo shazuje kněze z katedrály. Postava Guduly, pařížské prostitutky, posléze žebračky a kajícnice, které cikáni unesli před lety dcerku, rovněž původně nebyla zařazena mezi postavy baletu. Tichomirov a Burmejstěr ji umístili pouze do prologu a epilogu. V tomto olomouckém nastudování Gudula téměř neslyšně procházela celým baletem a zoufale hledala své dítě. Esmeraldu proklínala a pronásledovala až do okamžiku, kdy si všimla drobného medailonku, na její záchranu však už bylo pozdě. 
Samozřejmě největší podíl na olomoucké inscenaci Notre Dame de Paris patří dvěma významným osobnostem české baletní scény, hostům Martě Drottnerové a Jiřímu Blažkovi, kteří se zhostili režie a choreografie tohoto baletu. Jejich plzeňská zkušenost s Pugniho inscenací byla na provedení znát především v realizaci adekvátní romantické polohy díla, “kterou je možno dosáhnout jen perfektním výkonem, spojeným s hlubokým prožitkem.”
 Kontrastní charakteristiky jednotlivých typicky romantických postav pomocí choreografie se Drottnerové a Blažkovi jednoznačně zdařilo. Tisk velmi ocenil srozumitelnost a jasnost představení, což v případě tak komplikovaného děje plného zvratů nebylo jednoduché přesvědčivě jevištně ztvárnit.
 Sólisté olomouckého baletu, Igor a Irina Ostapenko, Roman Maslakov, Aslanbek Kocojev, Dana Krajevskja a jediná Češka Simona Křenková byla svým východním kolegům rovnocennou partnerkou. Jejich špičkové výkony vyvolaly nadšení publika, a to nejen díky vyspělé technické stránce, ale i díky jejich schopnosti ponořit se do nitra postavy. Nejvíce ohlasu sklidil tanečník “(…) Igor Ostapenko
, jehož Quasimodo promlouval k hledišti mimořádně sugestivně. Obdivuhodný byl rejstřík Quasimodových pohybů a narativní pojetí jeho gestikulace. Zbývající sólisté se jevili jako mistři charakteristik s precizně promyšlenou škálou pohybových nuancí.”
 Kladně hodnocena byla i Esmeralda v podání Simony Křenkové, která dle kritik byla dokonalou představitelkou této romantické role. „Její Esmeralda byla upřímná, křehká a zároveň ztělesněním odvahy. Představitelka dokázala bezchybně ztvárnit citovou stránku postavy, která je u tohoto romantického baletu zvláště důležitá.“
 

Na obrovském úspěchu baletu se kromě taneční složky podílela také scénografie Martina Víška (“neboť se mu podařilo vytvořit iluzi prostoru, v němž si mohla podat ruce poetičnost s tragičností”
), jakož i hudební nastudování Američana Travise Hattona, jehož výkon byl označen za “umělecký projev dokládající niterné prožití a pochopení evropských hudebních tradic.”

Provedení Pugniho baletu Notre Dame de Paris, první inscenace éry Jiřího Sekaniny, byla dokladem vysoké úrovně olomouckého baletního souboru a vynikající spolupráce všech složek, které se na inscenaci podílely.    
6.2 Giselle
Často bývá velkou výzvou provádět díla klasická, v tomto případě až notoricky známá. Adamova Giselle, provedená 5. března 1995, byla další inscenací, kterou se baletní soubor představil v této sezóně, tentokrát v choreografii a režii brněnského hosta Jiřího Kyseláka. Příběh neprovdaných dívek, jež se po smrti změnily ve víly, bylo dílo libretisty Théophila Gautiera, jenž se považuje za prvního tanečního kritika v historii baletu. Ten se inspiroval Heinrichem Heinem (ale i náš F. L. Čelakovský v básni Toman a lesní panna píše o tomtéž) a jeho příběhu o duších podvedených panen, jež o půlnoci vstávaly z hrobů a zjevovaly se ve svatebních šatech na lesních mýtinách.
 Tato role, psaná „na tělo“ Carlottě Grisi Julesem Perrotem, jejím manželem, byla frenetickým úspěchem a stala se hitem čtyřicátých let 19. století.
 Giselle je dodnes jednou ze základních rolí všech velkých tanečnic – od své premiéry 28. června 1841 v pařížské Opeře ji tančily baleríny jako Lucile Grahn, Fanny Elssler nebo během svých slavných turné především Anna Pavlová
.  

Dramatický střet skutečného svět a s nadpřirozeným a náročná proměnlivost titulní role udělaly z Giselle dílo mimořádné kvality. Balet je založen na romantickém kontrastu pozemského a nadpozemského
, což se promítlo do každého dějství; první dramatické narativní „pozemské“ a druhé – lyricky poetické odehrávající se ve světě nehmotných stínů a iluzí.
   

Olomouckému provedení tisk kritizoval právě špatné uchopení pojetí rozdílu mezi „barevným“ prvním a „bílým“ druhým aktem baletu, což mělo být základem inscenace. „(…) Jiří Kyselák jako režisér neviděl Giselle dostatečně barevně a divadelně. Atmosféra představení je trochu matná, což se týká zejména prvního jednání, které jakoby již bylo nahlíženo bílou barvou jednání druhého.“

Technickou úroveň baletního souboru tisk několikrát zmiňuje a velebí, nicméně poněkud nejistou shledal hereckou a pantomimickou stránku představení. „Pantomimické pasáže, místa, ve kterých se posouvá a zauzluje děj a dochází k interakci postav, jsou v Kyselákově Giselle trochu nejisté, zatímco čistě taneční pasáže jsou plynulé, jasné a jisté. Podobně pak vypadají i jeho interpreti – jistí tanečně a méně jistí herecky.“
 To byl bohužel problém, se kterým se tanečníci potýkali poměrně často, jak zmínila i tanečnice a pedagožka Hana Vláčilová (mimochodem choreografka nově nastudovaného Labutího jezera
 na olomoucké scéně).  „S čím měli mladí tanečníci tady v Olomouci docela problém, byly mizanscény.
 Vcelku rychle se naučili jednotlivá čísla choreografie, ale ta „omáčka“ – příchod královny, scéna kdy Princ dostane kuš, kdy ji ukáže, kdy mají přejít jeviště… To jim dalo snad nejvíc práce.“
 Vynikající technická průprava, kterou tanečnice uplatnila především ve druhém aktu, bohužel ještě zviditelnila chybějící průpravu hereckou, nezbytnou pro dokonalé pojetí aktu prvního. „Ostapenko působila v prvním jednání někdy až bezradně, nebyla zcela jistá technicky a nevytěžila mnoho ani ze slavné scény šílenství. Podstatně přesvědčivěji zvládla druhé jednání, které jí je zřejmě i naturelem bližší.“
 Další kritiky byly vesměs pochvalné
 a shrnuly celé představení jako úspěšné. „Pominu-li jisté nepřesnosti a nedotažená místa, zapůsobil na mne výkon olomouckého souboru kompaktně, sympaticky, profesionálně a zaujatě.“

Svár skutečnosti a snu, typický rys období romantismu se v Giselle promítá zvláště výmluvně. V jasném kontrastu usměvavé venkovanky se odrazila její bledá tvář druhého aktu v nehmotné duši Giselle. Nová estetická forma vyjádřena špičkovou technikou ilustrující lehkost, křehkost a vzdušnost balerín se stala typickým rysem romantického baletu. Půvab Adamova díla inspiroval řadu dalších nejen baletních tvůrců, mezi které je možné zařadit Pucciniho s operou Vilisa či Dvořákovu Rusalku. O nadčasovost tohoto titulu se postaral i Ďagilevův soubor s Tamarou Karsavinou a Václavem Nižinským
, ale především později Baletní soubor Anny Pavlové, pro kterou se právě role dívky/víly stala jednou z životních. Inscenování Giselle bylo též dramaturgickým snem bývalé šéfky souboru Kateřiny Pelzerové, proto Jiří Kyselák věnoval tento olomoucké představení právě jí.
 
Tato inscenace byla rovněž uvedena o třináct let později, 14. března 2008. Choreografie se opět ujal Jiří Kyselák, autorem kostýmů a scény byl Josef Jelínek. Pro nápadnou podobnost obou inscenací jí dále v textu nebude věnována další pozornost
.   
6.3 Hoffmanovy povídky 
Dne 12. dubna 1996 byla uvedena na scéně Moravského divadla v Olomouci další premiéra této sezóny, opět v režii brněnského hosta Jiřího Kyseláka. Baletní soubor připravil inscenaci Hoffmannovy povídky Jaquesa Offenbacha, v hudebním zpracování anglického skladatele Johna Lanchberyho. Námětem romantického rozporu snu s reálným světem a tématem nešťastné zhrzené lásky tato inscenace mohla připomínat balet premiérovaný předešlou sezónu. Světová premiéra tohoto roztančeného kusu inspirovaného operou, jejíž inscenace se autor bohužel nedožil, proběhla 6. dubna 1972 v Královském divadle v Edinburghu v nastudování Scottish Theatre Ballet.
 Částí Hoffmannových povídek byly inspirovány další, v baletní literatuře o poznání slavnější tituly, jako Čajkovského Louskáček a Delibesova Coppelia.  
Olomoucká baletní inscenace se stala vrcholem divadelní sezóny, na čemž se mimo jiné výrazně podílel stále se zvyšující se počet ruských tanečníků. V choreografii Jiřího Kyseláka se ansámbl pokusil poeticky znázornit tři lásky – oklamanou, bolestnou a vášnivou. Tento balet, založen na třech smutných příbězích, bylo třeba přesvědčivě vyprávět, proto měly výrazové prostředky především jasnou sdělnou funkci. Baletní představení doprovázelo i mluvené slovo,
 srozumitelnost inscenace tedy stála na prvním místě.

Prolog se odehrával ve společnosti, kde Hoffmann očekával příchod zpěvačky Stelly. Pomalu se opil a na naléhání ostatních začal vyprávět příběhy spojené s třemi předměty ležícími na stole – rozbité brýle, taneční střevíček a kříž. S každým předmětem Hoffmana pojil osobní příběh nešťastné lásky: v prvním se po nasazení kouzelných brýlí zamiloval do loutky Olympie, kterou ihned požádal o ruku; po sejmutí brýlí však zjistil, že byl oklamán podvodným vynálezcem. Ve druhém příběhu byl zamilován do churavé Antonie, která ráda tančila během Hoffmanovy hry na klavír. Doktor Miracle dívce namluvil, že právě tanec ji má z její nemocu vyléčit, proto se bezhlavě vrhla do tance, což se jí stalo osudným. Umírající Antonie upadla Hoffmannovi do náruče. Třetí příběh se odehrával v Benátkách, kde Hoffmann po dřívějších zklamáních nalézal útěchu v náboženství. Na večírku u svého přítele pod vlivem kurtizány Giulietty propadl svým vášním, ale v momentě, kdy si uvědomil zrazení víry, začal se modlit se a prosit za odpuštění. Když Hoffman skončil vyprávění svých příběhů, vyčerpáním usnul na stole a Stellu, na kterou čekal, si odvedl jiný muž. Opět zůstal sám.
 

Samozřejmě největší problém spočíval v obsazení tří Hoffmanových lásek, neboť bylo nutné obsadit baleríny, jejichž výraz mohl optimálně „korespondovat s psychikou, temperamentem a osudem těchto tří grácií.“
 Vzhledem k vyznamenání Hoffmanových povídek čestným uznáním Baletní inscenace roku, byla volba šťastná. Postava loutky Olympie „v podání Anny Ščekaljevové byla sugestivní a přesvědčivá“
, osudově tragická byla Antonie Simony Křenkové, jako třetí se Irina Ostapenko se svým dechberoucím dramatickým ztvárněním ujala Giulietty. Její postavu trošku zradil kostým a potřeba výrazně zviditelnit charakter. Diváci při jejím výkonu zůstali o poznání zdrženlivější. Roli Hoffmanna, které se zhostil Jiří Dizov, kritika chválila, „byla zcela bez výhrad, jak po technické tak po herecké stránce“
.  

Autorem scény, která recenzentovi „připomněla doby špičkových scén Jiřího Procházky a Oldřicha Šimáčka“
, byl Josef Jelínek, scénograf Národního divadla. Kritika také velmi ocenila hudební stránku představení - „na adresu dirigenta Travise Hattona možno říct, že se niterně proměňuje z Američana na Čechoameričana. Aspoň v tom smyslu, že začíná dobře rozumět našemu hudebnímu životu.“
 Celkově byly ohlasy tohoto představení velmi kladné a na premiéře sklidily oprávněně bouřlivý potlesk.

6.4 Spící krasavice
Světová premiéra Spící krasavice, jednoho z nejvýznamnějších romantických baletů, se konala 15. ledna 1890 v Mariinském divadle v Petrohradě. Toto pohádkové téma Šípkové Růženky nebylo jediným baletním zpracováním, i když Čajkovského verze se samozřejmě stala nejznámější a nejoblíbenější.
 Z dalších zpracování zmiňme verzi Jeana Aumera z první poloviny 19. století na hudbu Hérolda nebo práci Rudolfa Labana z roku 1934, ve které použil hudbu Johanna Strausse. Toto dílo je skutečným skvostem nejen díky Čajkovského hudbě, ale také díky Petipově choreografii, „která se z velké části zachovala dodnes a je svědectvím jeho invence a neobyčejné muzikálnosti.“
 Náročnost tohoto titulu způsobila hlavně vysoká úroveň petrohradského baletního souboru 19. století, který disponoval řadou vynikajících sólistů, pro které Petipa stavěl obtížné a žertovné, často pouze ryze efektní, variace.
 Úprava libreta Vsevoložského byla zasazena do stylu Ludvíka XIV. a svým obsahem měla potvrdit tezi, že dvůr Romanovců je stabilní a dědičně neohrožený.
  

Dílo těsně po premiéře nezaznamenalo takový úspěch, jaký se očekával, ale krátce po ní doslova uchvátilo publikum. Obecenstvo nesmírně přitahovala nákladná výprava, mašinerie a nádherné kostýmy, které ovšem stály čtvrtinu ročního rozpočtu divadla. Slavné, i když bohužel neúspěšné, bylo uvedení tohoto díla do světové produkce díky Ďagilevovu tělesu roku 1921 v Londýně. Po fiasku tohoto představení dával poté už pouze závěrečné divertissement pod názvem Aurořina svatba.

Z české produkce stojí za to zmínit premiéru v Národním divadle, která se konala již roku 1908 pod vedením Remislava Remislavského, kde Auroru tančila Jelizaveta Nikolská. Dalším významným provedením Čajkovského Spící krasavice u nás byla inscenace Saši Machova uskutečněná o čtyřicet let později. Machovovy škrty a úpravy směřovaly především k počeštění baletu, „odstranil záplavu francouzských jmen – princ Desiré, Charmant, Carbosse – a místo pompézní choreografie, vyšpěrkované těžkými variacemi, nastoupil příjemný, logický, procítěný pohyb.“
 V té době si Machov ani nemohl dovolit, vzhledem k úrovni souboru, tančit tak náročné kusy a jeho změna Spící krasavice na českou Šípkovou Růženku měla úspěch.

Mnoho diskusí vyvolala hamburská premiéra Spící krasavice z roku 1996 novátorského, někdy poněkud extravagantního choreografa Matse Eka, který libreto přemístil do světa drogových dealerů. Zlá víla Carbosse, představovaná tanečníkem Otou Bubeníčkem, píchla Růžence drogu do žíly; princezna byla poté zachráněna princem, jenž dealera zastřelil. Představení vyvolalo bouři nadšení, ale také pohoršení u toho obecenstva, které si  zakládá si na tradičním pojetí.
     

Původní verze je složena ze tří jednání a čtyř obrazů s prologem, ve kterém se oslavovalo narození princezny Aurory. Scházeli se hosté s dary, mezi nimi také Šeříková víla s doprovodem pěti víl, které pronesly věštby. Do toho náhle vpadla zlá víla Carabosse, kterou král zapomněl pozvat, a tak pronesla věštbu, podle níž se princezna v den své plnoletosti píchne do prstu a usne navždy. Šeříková víla svou věštbu dosud nevyřkla, proto mírní věštbu Carabosse, princezna jen usne a polibkem ji probudí princ, který se poté stane jejím manželem. První jednání se odehrálo o šestnáct let později, když princezna Aurora opět slaví narozeniny. Dvořili se jí princové, ale o žádného neměla zájem, jediný, kdo upoutal její pozornost, byla stařenka se zlatým vřetenem v ruce. Princezna se o vřeteno píchla a upadla do hlubokého spánku. Po sejmutí pláště všichni poznali zlou vílu, která poté uspala celé království, jež začalo zarůstat šípkovými růžemi. Ve druhém jednání po sto letech zjevila Šeříková víla princovi Desiré zakletou Auroru, princ se do ní ihned zamiloval a následoval vílu do uspaného království. Tam přemohl zlou vílu Carabosse, políbil Auroru, čímž vzbudil i celý zámek. Třetí jednání se slavila svatba, na kterou se sjelo množství hostů, mezi nimi víly drahokamů: Briliantová, Zlatá, Stříbrná a Safírová, a také množství pohádkových postav. Poslední částí byla apoteóza, v níž všichni vzdali hold vítězné moci Šeříkové dobré víly.  
Olomoucké pojetí připomnělo svým komornějším a lehce pozměněným rázem pojetí Saši Machova. Prolog a první dějství přibližně odpovídají původní verzi, druhé a třetí dějství Igor Ostapenko, libretista, režisér a choreograf této inscenace, sloučil do jednoho. Autorem scény byl už osvědčený Martin Víšek, kostýmy navrhla Růžena Švecová. Hlavní role byly opět obsazeny ruskými tanečníky - Aurory se zhostila Anna Ščekaljeva, prince Vladislav Nikolenko. Simona Křenková vystupovala v roli Carabos a Irina Ostapenko, Eva Orságová, Irina Trocenko a Dana Krajevská tančily dobré víly. Výrazně komornější ladění inscenace vzhledem k možnostem jak baletního souboru, tak i velikosti olomoucké scény, bylo nevyhnutelné.

6.5 Jen malou vášní plá, kdo vyslovit ji může
Don Juan a Šeherezáda

Balet Moravského divadla Olomouc uvedl v pátek 2. května 1997 premiéru baletního večera, složeného z Kašlíkova Dona Juana a Šeherezády Nikolaje Rimského-Korsakova. Balení soubor, vědom si špičkové úrovně svého baletu, „srovnatelnou nejen s nejlepšími českými tělesy, ale i s balety zahraničními“
, zařadil do repertoáru díla nadmíru dramatická, jejichž literární předlohy patří do zlatého fondu světového písemnictví. 

Premiéra Dona Juana Václava Kašlíka
, skladatele a vynikajícího režiséra, proběhla 23. října 1940 v pražské D 41 za umělecké spolupráce E. F. Buriana. Pozdější provedení tohoto díla prošla několika úpravami. V té první byl původní komorní balet upraven pro velký orchestr a uveden v Divadle 5. května choreografkou Ninou Jirsíkovou
 o šest let později. Druhá verze, výrazně modernizovaná, vyšla z dílny choreografa Vlastimila Jílka
, jenž ji uvedl roku 1959 v Národním divadle pod názvem Juan. Olomoucká inscenace se držela úpravy Niny Jirsíkové a měla nebývalý ohlas. Z prostopášného zvrhlíka se stal mužem hluboce trpícím a osamělým, jehož hříchy měly příčiny v době, v níž žil. Proto se děj odehrává v období španělské inkvizice, v době neustálého boje mezi Bohem a hříchem, láskou a pokáním.
  
Libreto Niny Jirsíkové, čerpající ze světové literatury z donjuanovských motivů a především z Moliérova Dona Juana, mělo osm obrazů: v prvním se Don Juan dvořil ženě Komtura, jenž Juana vyzval na souboj, ve kterém Komtur zemřel. Milenci poté spolu prchli. Ve druhém obraze Juan opustil Komturovu ženu, a ta ze zoufalství spáchala sebevraždu. Ve třetím obraze Don Juan unesl Schovanku kláštera a její bratr se vydal po jejich stopě. Čtvrtý obraz se odehrával v krčmě, kam dorazili Juan se Schovankou. Šašek Juana varoval před rozzuřeným bratrem, jenž ho stále pronásledoval, proto si s ním vyměnil oděv a prchal. V pátém obraze Juana dostihl a v souboji, ve kterém ho chtěl zabít, se do cesty nešťastně vplete jeho sestra a ta, probodnuta umírá. Šestý obraz se odehrával na hřbitově, jemuž vévodila Komturova socha, kterou Juan pozval na hodokvas, který byl obsahem sedmého obrazu. Komtur dorazil a odvedl Juana s sebou na hřbitov. V osmém obraze se na hřbitově vyrojily příšery, mezi nimi i mrtvá Komturová a Schovanka, a Juana společně zahubily. Don Juan skončil pronásledován přeludy, obrazy těch, jež miloval a nenáviděl, a které mu přinesly smrt.   

Hostující režisér a choreograf Jiří Kyselák se původnímu libretu nijak výrazně nevzdálil.
 „S Kašlíkovým moderním hudebním výrazem, jímž je Don Juan vytvořen, korespondovala i Kyselákova choreografie. Sólové party byly skvěle předneseny, a tak ani housle, ani klavír či varhany nebylo možné přeslechnout.“
 Olomoucký sólista Vadim Cepeljev v titulní roli publikum strhl svým výkonem, „roli Juana naplnil obdivuhodnou škálou fines dokreslujících charakter.“
 Také ostatní představitelé - Anna Ščekaljeva coby Dona Anna, Simona Křenková v roli Dony Elvíry i Irina Ostapenko jako Svědomí - Smrt daly do ztvárnění svých postav všechno. „Špičkové výkony a maximální nasazení, jež všechny tři sólistky ve svých baletních rolích na scéně Moravského divadla odvedly, učinily z Kašlíkova díla působivé a nezapomenutelné drama.“
 
Ani Šeherezáda nezůstala úspěšnému večeru nic dlužna. Už sama volba tohoto efektně exoticky laděného díla byla polovičním úspěchem, neboť je jednou z možností totálního syntetického divadla. I přesto, že Korsakovov žádnou baletní kompozici nenapsal, jeho hudba, plná barevnosti a dramatičnosti choreografy a dramaturgy přitahovala vždy. Korsakovova Šeherezáda žije dvěma životy, jednak jako koncertní kus a jednak na prknech baletních scén. Pro balet ji objevil Ďagilev, který ho se svým souborem vyvezl do Evropy (konkrétně do Paříže), kde chtěl provést něco ryze „ruského“. Choreografii svěřil Fokinovi a na Bakstovo libreto inspirované příběhem Tisíce a jedné noci vznikl velmi úspěšný baletní kus. Ve své práci však nepoužil celou suitu, uplatnil pouze tři ze čtyř vět; první fungovala coby předehra, druhá a čtvrtá se spojila a třetí se vynechávala.
 Hlavní role otrokyně Zobejdy velmi proslavila Tamaru Karsavinu, která v tomto kuse tančila po boku nezapomenutelného Václava Nižinského v roli Hlavního otroka. Toto dílo bylo ideálem Ďagilevovských zásad sjednocením tance, hudby, výpravy, kostýmů a stal se “vzpourou” proti přestárlé formě.
 
U nás byla Šeherezáda poprvé uvedena v Praze v roce 1924 Remislavem Remislavským a Jelizavetou Nikolskou. Titul Ďagilevova repertoáru sváděl k napodobení slavného Fokina, výsledek byl ovšem dle slov kritiky „ubohý“. 
 Mnozí choreografové měnili libreto baletu například přidáním postavy Šeherezády, nebo doplněním inscenace o třetí větu a vytvořením velkého pas de deux. Obyčejně bývají inscenace věrné původnímu libretu, stejně jako v Olomouci. Žárlivý sultán Šahriar odmítl svou oblíbenkyni Zobejdu, rozhodl se totiž prověřit její věrnost, proto se naoko vypravil s bratrem na lov. Uražená Zobejda s ostatními odaliskami podplatily eunucha šperky, aby za nimi pustil otroky. Zobeidy se vášnivě zmocnil Hlavní otrok, když se znenadání zjevil Šahriar. Stráže pobili všechny přítomné, i Hlavního otroka, který v křečích zemřel.
 Zobejda šla k Šahriarovi, který byl připraven jí odpustit, ale ona se před ním probodla dýkou.  

Olomoucká inscenace Šeherezády byla vnímána pro svůj orientální základ více pohádkově a díky choreografii Jiřího Kyseláka dosáhlo baletní provedení optimální kvality. Stěžejní figury baletu, Zobejda Simony Křenkové a Hlavní otrok Anatolije Katoulského, postavily své vystoupení na věrohodnosti vášně a dramatické přesvědčivosti, „hlediště díky těmto umělcům žilo hodinu v uměleckém transu.“
 Ani ostatní postavy vystoupení nebyly upozaděny, precizně iluzivní kreace Vadima Cepeljeva v roli Sultána, Jiřího Dizova jako Vezíra, Iriny Ostapenko coby odalisky či eunucha Radana Hlubinky se zdařily do puntíku. „Neopominutelný díl na uhrančivém představení má i početný baletní sbor v rolích harémových dam, otrokyň, otroků a vojáků.“

 „V okamžiku, kdy se přípravy nové inscenace ujme brněnský choreograf Jiří Kyselák, není pochyb, že se na olomoucké scéně rodí strhující baletní show. Takové očekávání bylo do všech podrobností, v pátek naplněno.“
 Baletní večer byl připraven s mimořádnou pečlivostí i ve všech mimojevištních sférách. Divadelní orchestr na inscenaci dokonale připravil brněnský Evžen Holiš. Josef Jelínek, autor scény, která byla navržena s citlivostí jak ke každému baletu, tak i k jevištnímu prostoru. „Olomoucká scéna zažila v pátek jednu z nejkrásnějších a nejúspěšnějších premiér této sezóny. Obecenstvo nadšeně aplaudovalo a opon ,,děkovaček“ se asi nikdo nedopočítal. Upřímné ovace a spousta květinových darů byly vděčnou odměnou divadelním umělcům za nespornou kvalitu, kterou s velkým uměleckým nasazením odvedli.“
 

6.6 Láska a smrt

Amulety smrti, Dáma s kaméliemi 7. 11. 1997
Premiérové představení dvou baletních aktovek pod názvem Láska a smrt uvedl baletní soubor Moravského divadla Olomouc 7. listopadu 1997 ve Velkém divadle. Hudební zpracování baletu mělo kolážovou formu, proto byla využita hudba reprodukovaná.
Jednoaktový balet s hudební koláží z díla Joaquina Rodriga Amulety smrti režijně a choreograficky připravil sólista olomouckého baletu Igor Ostapenko. Joaquin Rodrigo
, slavný španělský autor, proslul zejména pozvednutím do té doby lidové kytary na koncertní pódia kytarovou skladbou Concerto de Aranjuez z roku 1939. Jeho dílo čerpalo inspiraci ze španělských lidových motivů, kterých je tanec jejich neodmyslitelnou součástí. Lyrický příběh Amuletů smrti se odehrával ve španělské vesnici, kterou náhle přepadla Smrt, toužící ukázat svou moc. Nenávist a zlobu zde konfrontovala láska a věrnost dvou lidí, které nakonec pojilo silné pouto i mimo pozemské žití. V rolích dívky a chlapce, jimž Smrt věnovala svůj amulet, kterým je strhla do záhuby, se představili Anna Ščekaljeva a Vladislav Nikolenko. Jejich křehký ale trvalý vztah narušovala v příběhu nelítostná Smrt v podání Vadima Cepeljeva.

Druhá část baletního večera patřila jednoaktové inscenaci Dáma s kaméliemi na hudební koláž z díla Giuseppe Verdiho. Osamělý Arman vzpomíná na svou lásku k okouzlující kurtizáně, jejichž vztah zničila falešná morálka vyšší společnosti. Margaretina nevyléčitelná choroba urychlila svůj průběh po tom, co se musela vzdát své jediné lásky a ve věku dvaceti tří let zemřela na tuberkulózu. Ve smrtelné agónii se jí neustále zjevovaly obrazy milovaného Armana, kdy na smrtelné posteli zůstává osamocena a bez přátel, pouze několik ctitelů jí ve vedlejším pokoji bezostyšně prohledávalo korespondenci ve snaze odstranit kompromitující dopisy. Otřesná tragika této poslední kapitoly jejího života přešla v poetickém ztvárnění do závěrečného obrazu baletu.
  

Tento klasický příběh románu Alexandra Dumase ml. o všemi obdivované ženě pařížské společnosti, který byl nastudován pod režijním a choreografickým vedením Vasilije Medveděva, se rozvinul ve veliké téma lásky jako romantické touhy po nedostižném ideálu. „Láska je věčné téma umění (…). Nesnažil jsem se vytvořit novátorské dílo. Na základě zkušeností mých předchůdců jsem pouze chtěl vytvořit balet podle nejlepších tradic dramatického baletu se scénami dialogů – duetů a monologů – variací protkaných rozmanitými sborovými tanci. Mám pocit, jakoby Verdiho hudba byla psána přímo pro balet a já jsem se snažil dnešní večer odhalit a podtrhnout její expresi, duševní prožitky a pohnutky hlavních hrdinů, jejich citově-emocionální vyjadřování. V příběhu Dámy s kaméliemi je podle mého názoru velká možnost rozvinutí tématu romantické touhy po nedostižném ideálu, tématu, které již dlouho rozpracovávám ve většině svých představení.“
  V hlavní úloze krásné Margarity se představila Anna Ščekaljeva, jejího milence Armana ztvárnil Jiří Dizov.

6.7 Manon
Dne 20. března 1998 uvedlo Moravské divadlo Olomouc jako další premiéru letošní sezóny balet Jindřicha Brabce
 Manon. Toto dílo jedné z nejvýraznějších osobností naší současné moderní hudby vzniklo na libreto Jiřího Blažka v choreografii Zdeňka Prokeše
 a svou premiéru mělo v Ostravě roku 1984.  
Jindřich Brabec se taktikou Manon zabýval již před časem, a to v muzikálové verzi pro Hudební divadlo Karlín. Tento kus prošel řadou divadel a objevil se i v samostatném zpracování pro televizi. Ve svém dalším, tentokrát baletním zpracování částečně využil části muzikálu, ale „především se mu promítali současní mladí lidé, jejich první velké lásky, zklamání i hledání… Tak se do obsazení orchestru a do celkového stylu dostaly i kytary, polysyntetizátory a soudobé rytmy.“
 Proto, ač bylo dílo symfonického charakteru, jeho partitura obsahovala tyto zcela netradiční komponenty, vznikl tak kus pro dnešního diváka neobyčejně živý a přitažlivý, a to i přes to, že námět pochází již z první poloviny 18. století z pera abbé Prévosta. „Kombinací symfonického zvuku a modelu soudobé rytmiky chtěl Brabec naznačit prolínání tradičního námětu – metafory velké lásky – do dnešních dní.“

 První baletní podobu tento příběh dostal v Royal Ballet v Covent Garden v Londýně 7. března 1974. Autorem libreta i choreografie byl proslulý Kenneth MacMillan,  jež se nechal inspirovat operou Julese Masseneta. Aranžéři MacMillanova baletu, Leighton Lucas a Hilda Gauntová, se však hudbě z Massenetovy opery zcela vyhnuli a vytvořili koláž obsahující různá orchestrální díla tohoto autora. Balet, inspirován proslulým příběhem Manon
, má stálé místo v repertoáru anglického Královského baletu.  
Moravské divadlo sáhlo po Brabcově moderním titulu především díky vynikající úrovni svého baletního souboru, která při inscenaci soudobých děl zvláště rezonuje. Balet se souborem  nastudoval šéf baletního brněnského Národního divadla Zděněk Prokeš, který stál se svým scénářem u zrodu tohoto jevištního díla a byl také choreografem jeho prvního ostravského provedení.
 Prokeš v olomouckém Moravském divadle již spolupracoval s operetním souborem (Hello, Dolly – 1980, Dáma s jablky – 1986, Netopýr – 1991), s činohrou (Mušketýři po třiceti letech – 1985) a s operou (Marie Stuartovna – 1986, Evžen Oněgin – 1992, Idomeneo – 1996), ale Manon byla jeho první baletní inscenace v olomouckém souboru.
 

Scénická výprava byla už tradičně svěřena pražskému scénografovi Josefu Jelínkovi a hudebním nastudováním byl pověřen mladý německý dirigent Martin Braun.
 Samozřejmě dominantní úlohu při tvorbě inscenace hrál choreograf Zdeněk Prokeš, jehož snahou se stalo zachytit Manon jako „ženu tisíce podob“, což bylo nedílnou součástí i libreta Josefa Blažka, jež se skládá z celkem devíti obrazů, které vyzdvihují jak dramatičnost, tak milostnou lyričnost nesmrtelného příběhu. V prvním obraze se děj odehrával v hostinci, kde studenti des Grieux a Tiberge oslavovali konec školního roku. Náhle se na scéně objevila Manon, která svou krásou vzbudila všeobecnou pozornost jak obou přátel, tak bohatého pana Duvala. Manon však bylo určeno nastoupit do kláštera, proto ji des Grieux unesl. Ve druhém obraze Manon svého milého, se kterým si slibovali lásku, podvedla s panem Duvalem, jenž ji zahrnul luxusem a dary. Třetí obraz zavedl Des Grieuxe, zcela zdrceného, do teologického semináře, kde chtěl na Manon zapomenout. Po mši se však během jeho rozjímání Manon objevila v kostele a opět spolu prchli. Další obraz byl zasazen do vysoké společnosti u Buloňského lesíka, kde opět nezůstal půvab Manon bez povšimnutí. Dvořil se jí italský kníže a Manon s ním tančila. V pátém obraze se des Grieux setkal s Tibergem, jenž mu vyčetl útěk z kláštera a nectnostný život. Tiberg mu půjčil peníze, ale kladl podmínky, aby se rozešel s Manon a začal nový život. Des Grieux vběhl do herny, kde sázel a vyhrával. Uprostřed hry se zjevila Manon a des Grieux si v zápalu hry ani nevšiml, že se jí dvořil pan Bretigny a odešli spolu. Modesta mu pak předala dopis od nevěrné Manon, po jehož přečtení se společnost bavila jeho zoufalstvím a Modesta se ho snažila utěšit.  Šestý obraz se odehrával v přepychovém bytě pana Bretigny, kde byla Manon obklopena bohatstvím a vším, co jí des Grieux, jehož však stále milovala, nemohl nikdy poskytnout. Ten ji v bytě navštívil a opět společně prchli, s cennostmi pana Bretigny. V sedmém obraze oba milence stíhali policejní úředníci a v osmém se octli u soudu, jehož verdikt byl nelítostný. Otec des Grieuxe vyprosil milost pro svého syna a žádal nejpřísnější potrestání pro Manon, což mu des Grieux neodpustil a uprchl zpět za Manon. Otec vzpouru svého syna nepřežil. V devátém obraze přivedli skupinu odsouzených žen k deportaci do Ameriky. Tiberge se vydal k přístavu, kde podplatil kapitána, aby umožnil des Grieuxovi poslední setkání s Manon. Milenci se k sobě vrhli a opět se dali na útěk, ale Tiberge pevně zachytí Manon a des Grieuxe zatkli. Manon se v mdlobách sesunula na zem, Des Grieux ji držel v náručí a oba vzpomínali na Amiens, kde se poprvé uviděli a vyznali si lásku. Des Grieux si až po chvíli uvědomil, že Manon zemřela.

Prokešova důvěrná znalost Brabcova díla práci na choreografickém ztvárnění baletu v mnohém ulehčilo. „V baletním souboru olomouckého divadla objevil smysl pro dynamiku moderního díla a dovedl ho rozvinout do virtuózní podoby.“
 Titulní roli Manon ztvárnila Simona Křenková, výrazná osobnost olomoucké scény, jenž se právě ocitla na vrcholu své umělecké dráhy, a bylo by dobré, kdyby na něm dlouho setrvala.
 Kultivovaný projev, schopnost psychologické modelace postavy a neokázalá proklamace lidského rozměru Manon, to byly zcela zřejmé atributy výkonu, který si zaslouží velké ocenění. „Olomoucké divadlo vidělo mimořádnou baletní kreaci a s ohledem na živou odezvu v hledišti je možno konstatovat, že si to uvědomovalo.“
 Rytíře des Grieux tančil jako host Jiří Horák, sólista baletu Národního divadla v Brně, jehož angažmá pro tuto roli bylo jasným přínosem. Odvedl precizní výkon, jeho vtělení se do role bylo naprosto obdivuhodné. Vytvořil pro Manon přesvědčivého partnera, schopného široké palety citových hnutí.

Zbývající role vytvořili baletní mistři bývalé sovětské provenience. Jejich talent a velká profesionální kázeň nejen že docílila maximálních výkonů, ale byl zřejmý i respekt k baletu jako kolektivnímu dílu, k němuž každý svébytně přispěl. Nejvýraznějším z nich vystupoval technicky naprosto dokonalý Vadim Cepeljev v roli Tiberge, jenž též zaujal svým herecky přesvědčivým ztvárněním role. Výraznou postavu vytvořil i Vladimír Plachotin jako Manon se dvořící Duval, mnoho prostoru bohužel nevybylo pro Vladislava Nikolenka  v roli italského knížete. Jakkoliv se balet Manon opírá o dějovou osnovu, založenou na osudech několika postav, pro úspěch baletu nejsou zanedbatelné ani ,,hromadné“ scény, tvořící nejen kulisu, ale také živou součást inscenace.
 
To, že olomoucká Manon byla inscenace kvalitní a úspěšná byl výsledek všech komponentů hudebního divadla
, i když v první řadě jistě stál ve své době pobuřující námět, jehož vydání roku 1733 bylo zkonfiskováno, a to proto, že „….neřest a nevázanost jsou zobrazeny způsobem, jaký od nich neodrazuje.“
  
6.8 Carmen
Zcela nové taneční drama z dílny Roberta Balogha podle slavné novely Prospera Mériméea uvedlo olomoucké divadlo 30. dubna 1999. Fatální příběh krásné cikánky a naivního vojáka Josého je motiv, který se na jeviště od jeho prvního vydání v roce 1854 neustále vrací v různých podobách.
 Autorem patrně nejslavnější baletní verze byl Rodion Ščedrin, jenž aranžoval Bizetovu hudbu pro baletní představení, v němž hlavní roli ztvárnila jeho manželka, slavná ruská balerína, Maja Plisetskaya.
 Kromě této verze existuje ještě několik dalších: Carmen choreografa Rolanda Petita z roku 1949 uvedená v londýnském Princes Theatre, Carmen-suita Alberta Alonsa, jíž se nechala inspirovat Plisetskaya či Carmen Johna Cranka z roku 1971. Pro žádný ze zmíněných baletů nevznikla nová hudba, každá z verzí čerpá hudbu z opery Carmen nebo jiných Bizetových orchestrálních skladeb.
 Žádná Bizetova kompozice se výhradně baletu nevěnovala, nicméně mnoho jeho skladeb inspirovalo choreografy k tanečnímu ztvárnění; například Leonid Mjasin roztančil Bizetovy Dětské hry roku 1932 nebo Balanchine v roce 1947 v Paříži Symfonii C dur.

Významným počinem v českých zemích bylo nastudování suity z Carmen v Národním divadle s novým názvem Vášeň, s libretem Petra Weigla a v choreografii Miroslava Kůry v roce 1976.
 Libreto Petra Weigla je výrazně zhuštěné s důrazem na dramatické momenty; také prostředí cirkusu je zcela novým prvkem, který baletu dává rozmanitější pohybové možnosti, ve srovnání s toreadorskuo arénou. 
  

Libreto Roberta Balogha v podstatě shrnulo do dvou dějství libreto operní.  Prolog byl ukázkou jádra španělské kultury – rituál krásy pohybu a vášně, boj v aréně toreadora Escamilla s býkem a tanec nespoutané Carmen plné temperamentu, lásky a krutosti. V prvním dějství měla být Carmen zatčena kvůli hádce v továrně, ale José, okouzlen její krásou, ji nechal utéct. Místo ní byl sám zatčen. José se setkal s Micealou, jež mu nesla dopis od matky, ve kterém ho žádala, aby se vrátil domů a oženil. José však měl v hlavě jen Carmen, která zatím tančila pro důstojníky v krčmě plné pašeráků. Ve druhém dějství Carmen pobláznil toreador Escamillo, na něhož José, právě propuštěný z vězení, velmi žárlil. José poté v amoku žárlivosti napadl svého nadřízeného, musel tedy uprchnout do hor a na popud Carmen se stal pašerákem. Micaela Josého v horách vyhledala ve snaze vyrvat ho ze spárů krásné cikánky, jíž mladý voják už dávno nezajímal. José by chtěl získat Carmen zpět, ale ona se mu přiznala ke své lásce k Escamillovi. José v afektu žárlivosti a neopětované lásky Carmen probodl. 

Robert Balogh ve své olomoucké inscenaci ukázal že „i bez přispění slova dokáže lidské tělo výmluvně tlumočit a přenášet hluboké city a vášně.“
. Drama v nejmenších detailech vykresluje nespoutaný temperament španělského prostředí i kontrast dvou hlavních postav. Tento střet předznamenal prolog, kdy se na scéně bez hudebního doprovodu pouze s rytmickým podupáváním setkal Býk, jehož se snažil skolit Toreador. Velmi efektní byl moment návratu tohoto zobrazení na konci inscenace, za dvojicí milenců - Josého a umírající Carmen, čímž byla inscenace zarámováná. V ohnivé titulní roli vystupovala Monika Globa a partnery jí byli v roli Josého Michal Jurisa a coby Escamillo Vadim Cepelev. Jako Micaela se představila vynikající Simona Křenková a v pozoruhodné roli Býka tančila Dana Johaníková. Mezi sólovými postavami mužské role přehlušují ty ženské, což byl důsledek Baloghových choreografických partů; Balogh se obecně rád vyhýbá konvencím, proto akcentoval právě postavy, jež bývají spíše upozaděny. Svým pojetím se tak choreograf přiblížil Meriméeově předloze, kde postava Josého dominuje a je tak patrný její celkový vývoj. Výstupy Josého a Toreadora „patří k tanečně nejzajímavějším a nejpůsobivějším částem večera.“
 
Inscenaci bylo vytýkáno užití pointe
, jež nepůsobí dostatečně naturalisticky, což se ukázalo v této látce jako poněkud nevhodné,
 a také výrazný pantomimický prvek, který zase rušil poetiku inscenace.
 
Reprodukovaná hudební koláž baletu obsahovala kromě Bizetovy partitury i nahrávky slavného kytaristy Paca de Lucii. V baletu vystupoval velmi početný sbor Toreadorů, Pašeráků a návštěvníků krčmy, čímž se olomoucká verze nápadně přiblížila opernímu pojetí, jehož neodmyslitelnou součástí jsou mimo jiné i skupinová tableaux a výrazné sborové scény. Tato inscenace byla svým dynamickým nábojem a temperamentem typickou ukázkou rukopisu choreografa Roberta Balogha. Carmen je také jedním z jeho nejoblíbenějších titulů, možná právě proto se tento tiutl za několik let na olomoucké jeviště s úspěchem vrátil.    
6.9 Labutí jezero

Labutí jezero, jeden z nejvýznamnějších titulů klasického baletního repertoáru, jehož premiéra v olomouckém divadle proběhla 7. listopadu 1999, nemělo na světová jeviště cestu snadnou. Světová premiéra tohoto „baletu baletů“ proběhla 20. února 1877 ve Velkém divadle v Moskvě v choreografii tehdejšího baletního mistra, pražského rodáka, Václava Reisingera. Samotná inscenace vznikala velmi těžce. Hudba byla svým symfonismem tak neobvyklá, že si s ní choreograf nevěděl rady, proto se uchýlil k četným škrtům. Po choreografových úpravách začaly do struktury díla zasahovat i interpretky s vlastními tanci, které měly být součástí baletu.
 Kromě toho chyběly finance na kostýmy, zkrátka celá premiéra inscenace byla ve znamení chaosu a všeobecného zmatku. Reisingerova choreografie (která se bohužel nedochovala) prý příliš zdařilá nebyla, 
ale i přes nelichotivé kritiky se představení hrálo až do roku 1883 a Reisinger byl na své dílo prý velmi pyšný. 

Při první pražské návštěvě Čajkovského se Augustinu Bergerovi podařilo uvést druhé jednání z Labutího jezera, což bylo jak pro choreografa, tak pro soubor velké vyznamenání. Jednalo se o první uvedení baletu za hranicemi Ruska a Čajkovskij byl z tohoto představení nadšen. Sám inscenaci označil za „velkolepou“ a do svého deníku si zaznamenal, že prožil „minutu absolutního štěstí.“
 Toto pražské uvedení bylo poprvé a naposled, co Čajkovského provedení Labutího jezera uspokojilo, neboť jeho světové slávy se již nedožil. Právě na jeho počest, rok po jeho úmrtí, provedlo Mariinské divadlo v Petrohradě opět pouze druhé dějství v choreografii Lva Ivanova (1894), a to s takovým úspěchem, že tento fragment z baletu podnítil zájem o celé dílo. Na novém provedení se podílel Čajkovského bratr Modest, choreograf Marius Petipa spolu s dirigentem divadla Riccardem Drigem, čímž vzniklo dílo hrané od roku 1895 nejen v celém Rusku, ale po celém světě. Petipova choreografie se stala nepřekonatelnou a pasáže jako pas de quatre, variace Odilie či duet prince a Odetty jsou zachovány dodnes v původní podobě. 

V pražském Národním divadle pojetí „Labutího“, provedeného zde roku 1907, pozměnil Achille Viscusi. Kromě drobných změn týkajících se libreta
 některá čísla vynechal a některá do baletu vmontoval – především se proslavil jedenácti národními tanci, které se však bohužel nedochovaly a tančily se neznámo na jakou hudbu. Tato Viscusiho verze, kromě zmíněných tanců zpomalená vyšperkováním dalších pasáží, prošla kromě pražského divadla i brněnským a bratislavským, a to i přes to, že se česká veřejnost mohla s „originální“ verzí seznámit již roku 1909, kdy v pohostinských představeních vystupovali ruští umělci v Neues Deutches Theater. Tehdy roli Odetty/Odilie tančila fenomenální Anna Pavlová a prince Nikolaj Legat. Kromě této skupiny, další hostovaly po celé Evropě s ruským repertoárem a uváděly Labutí jezero v různých verzích v různé délce, například baletní soubor z Mariinského divadla s Olgou Preobraženskou nebo slavný Ďagilevův soubor s Matyldou Kšesinskou a Nižinským. 

Labutí jezero jako celovečerní balet byl poprvé proveden až roku 1934 v Londýně, kam Nicholas Sergejev přenesl co nejvěrnější Petipovu–Ivanovu - originální verzi. Celosvětovou oblibu tento titul vděčí zejména zájezdům moskevského a leningradského baletního souboru na Západ, ale také díky filmovým verzím Labutího jezera. Ke kompletní originální verzi samozřejmě chyběly podklady, choreografové vycházeli kromě psaného materiálu i z toho, co si tanečníci z generace na generaci předávaly, z čehož vznikl tvar poznamenaný mnoha subjektivními prvky. V našich divadlech se takzvaná původní verze objevila po druhé světové válce několikrát – Praha 1963 a 1982, Brno 1976 a 1984, Ústí nad Labem 1999. 

Původní verze Labutího jezera se skládala ze čtyř dějství: v prvním se konala oslava narozenin prince Siegfrieda, který od své matky obdržel samostříl; ta ho následně výzvala, aby si na zítřejším plese vybral nevěstu. Oslava byla v plném proudu, když si princ všiml hejna labutí a s přítelem Bennem se vydali v noci na lov. Druhé jednání se odehrávalo v divoké krajině u jezera, kde se labutě slétly. Náhle labutě zmizely a objevila se Odetta, do které se princ okamžitě zamiloval. Odetta mu vyprávěla o kletbě zlého Rotbarta, uvržené na ni a její družky, podle které na sebe mohli vzít lidskou podobu pouze v noci. Kletbu má zlomit pouze věrná láska, kterou jí okouzlený Princ přislíbil. Ve třetím dějství se konal ples, na kterém tančily princezny, z nichž si měl princ vybrat. Vtom vešel Rotbart s dcerou Odilií, jež se tolik podobala Odettě, že si je princ zaměnil a přísahal jí věčnou lásku. V okně však spatřil zhrzenou Odílii a pochopil, že byl oklamán. V zoufalství odběhl za ní. Ve čtvrtém dějství Odetta ostatním labutím pověděla o zradě Siegfrieda a vítězství zlého čaroděje. Přiběhl princ žádající odpuštění, ale bylo pozdě; utkal se s Rotbartem a vše skončil skok obou milenců ze skály.    

Olomoucká verze se nesla v tradičním klasickém duchu. Co se úprav libreta týče, sloučila pouze čtyři dějství do dvou, čímž ale celkové koncepci díla nijak neublížila, tragický konec byl zachován a vzhledem k bohatému obsazení měla inscenace i vznešenost a náležitou pompu, jak to publikum u tohoto kusu očekávalo. Autoři choreografie, Igor Ostapenko, Anna Ščekaleva a Jiří Sekanina, se inspirovali klasickým pojetím Petipy a Ivanova, do hlavních rolí byli obsazeni vynikající sólisté Anna Bernovská a Valerij Globa.
  

Mnoho notoricky známých děl svádí k novému, progresivnímu ztvárnění. Někteří divadelní tvůrci vnímají klasická díla 19. století jako muzejní kusy a snaží se o zaktualizování látky, čímž akcentují nadčasovost tématu, ale také často pobouří konzervativní baletní publikum. Jako příklad takového kusu zmiňme adaptaci
 Johanna Kresnika, rakouského tanečníka a choreografa, jenž vytvořil v roce 1971 balet Schwanesee A.G. – neboli Akciová společnost Labutí jezero. V prvním dějství Princ Siegfried dostal k narozeninám panzerfaust (protitanková střela) a na pokyn matky si měl vybrat nevěstu. Od čtyř dívek se dal zlákat do teroristického podsvětí a tam se zamiloval do tanečnice v nočním klubu, z tohoto prostředí ji však nemohl vyvést. Vrátil se domů a nechal se obletovat černými dámami, z nichž si jednu zvolil. Vtom se mu zjevila bílá tanečnice z baru jako „zlatý anděl“, pro kterou šel do říše teroristů, ale marně se ji pokoušel osvobodit od vlivu šéfa, který s ní manipuloval, z čehož vznikla rvačka, ve které všichni zemřeli. V této transformaci do současného násilného světa byl Rotbart divokým negrem a Odetta lehká dívka. Kresnik v této inscenaci užil nejen citáty známé choreografie Ivanova-Petipy a Čajkovského hudby, ale také koláž hudby různých skupin jako Pink Floyd, Deep Purple nebo z klasiky Richard Strauss.
 
Hudba, do které Čajkovskij promítl i filosofické úvahy o životě a smrti se staly podstatou příběhu o zápase temné síly s touhou člověka získat lásku a s ní štěstí.
 Melodická vynalézavost partitury Labutího jezera spolu s celou harmonickou šíří odkryla zcela novou cestu v baletní hudbě, jež byla do té doby vnímána jako pouhý doplněk vyššího žánru, neschopna unést tíhu dramatického vyjádření. Bohatou instrumentací a změnou tónin Čajkovskij vykreslil odlišnosti a kontrasty jednotlivých postav baletu. Hudba se stala svojí dramaturgickou jednotou významnou nositelkou obsahu baletu, což znamenalo výrazný posun v kvalitě baletní hudby. Čajkovského baletní díla, Louskáček, Spící krasavice a Labutí jezero, měly velký vliv na vývoj baletu ve 20. století, z významných jmen jmenujme alespoň Stravinského a jeho Petrušku, Prince Pagod Benjamina Brittena či Prokofjevovu Popelku.
      
6.10 Vášně a oběti

Dům Bernardy Alby, Svěcení jara 
Nový baletní večer, jenž soubor olomouckého divadla 22. října 1999 na jevišti uvedl, nesl název Vášně a oběti – výstižné shrnutí dvou uvedených baletů,
 Baloghova již známěho titulu Dům Bernardy Alby a Stravinského proslulého baletu Svěcení jara v choreografii Jiřího Kyseláka.

První dílo baletního programu nebylo pro olomoucké publikum novinkou. Dům Bernardy Alby, taneční drama o devíti obrazech, jež mělo velmi úspěšnou premiéru roku 1986, bylo inspirováno hrou Federica Garcíi Lorcy. Robert Balogh sestavil na tento námět libreto, choreografii i hudební koláž – kombinaci kompozic španělských skladatelů z konce devatenáctého století – Isaaca Albénize
, Enriqua Granadose
, Joaquina Turina
 a brazilského autora Heitora Villa-Lobose
; z díla barokního skladatel Tommase Albinoni
, novátora houslové hry, Balogh použil Adagio Es dur, a to pro vyjádření touhy a snů mladých dívek – uvězněných dcer Bernardy Alby. Albéniz, Torroba a Granados jsou španělští autoři, jejichž kytarové skladby navazují na dědictví domácího folklóru. Tento výběr měl svou vnitřní logiku. Po napětí vyvolaném strhujícím španělským rytmem působila barokní hudba k vyjádření snů dívek o naplněném životě uvolňujícím dojmem. 

Na pozadí této hudební koláže, se odehrával skličující příběh despotické matky, která po smrti manžela uzavřela svých pět dcer do ponurého domu. Dona Bernarda, jako jedna z nejkomplikovanějších divadelních postav Lorcových her se stala díky svému neúnavnému zápasu o „takzvanou čest rodiny“ symbolem nelidskosti a tyranie. Námět nabídl díky této hlavní postavě velký prostor pro ztvárnění skrytých emocí. Ty byly v tomto baletním pojetí vyjádřeny, jak sám autor baletu prohlásil, „prostředky moderního tanečního divadla, jež mají k vyjádření těchto témat blíže než prozaické divadlo.“
 Choreografův záměr nebylo doslova převyprávět příběh Domu Bernardy Alby, nýbrž postihnout niterný svět postav dramatu. Emoce vůbec hrají v Baloghových dílech nejdůležitější roli. Jeho cílem bylo „rozkrýt úzkost, strach, bolesti, touhy, vášně, lásku, nejdůvěrnější myšlenky žen, které touží po skutečném životě.“
 
Výběr tohoto titulu byl od počátku spjat s otázkou, jak moderním tancem ztvárnit drama pěti dívek, odsouzených po smrti svého otce k žaláři ve vlastním domě. Dcery ,,pohřbeny“ mezi tmavými stěnami, kde vládne smutek a citový chlad, zůstaly pouze se svými představami a touhami. První obraz baletu s názvem Smutek začal působivým příchodem matky Bernardy a dcer z pohřbu. „Světle nasvícený vchod v pozadí se uzavírá, scéna se halí do pološera, spoře prosvětlovaného jen svíčkami, které mají v rukou dcery.“
 Dle španělských tradic drží osm let smutek, čehož Bernarda využila a proměnila domov ve vězení, kde bylo pět dívek odsouzeno k marné práci šití svatební výbavy, kterou možná nikdy nevyužijí. Druhý obraz nesl název Paní Bernarda a třetí Její dcery. Ve čtvrtém obraze, zvaném Probuzení, vyšívající dívky stále zůstávaly v bludném kruhu, když vtom mezi nimi přeskočila jiskra touhy po naplněném a smysluplném životě a také strach, který dusil jejich rodící se přání po volnosti. V pátém obraze se objevil Pepe Romano, ženich nejstarší dcery Augustias, jehož však zaujala nemladší z nich, Adéla. U všech dcer propukla vášeň k Pepemu, jedinému muži v jejich blízkosti. Šestý a sedmý obraz byl Sen o touze a milování. V osmém obraze nazvaném Střetnutí se místo s Augustias Pepe setkal s Adélou, avšak byli přistiženi. Pepe utekl a Adéla se matce neodvážila vzdorovat. V devátém, posledním obraze, se dcery smířily se svým beznadějným životem, jen Adéla to nedokázala a v závěru zešílela.
  

V inscenaci hrály důležitou roli jak kostýmy Růženy Švecové a scéna Martina Víška, tak především nasvícení herců a jeviště. „Šero umocněné černými kostýmy jen na chvíli prolomí výrazná červeň, v níž se vizualizuje sexuální touha dcer, a poté běloba na šatech Adély, kdy se vášnivé představy mění v osvobozující láskyplnou realitu.“
 V titulní roli zatvrzelé matky se představila Dana Krajevská, její dcery ztvárnily Lucie Hloužková jako Adéla, Anna Hloužková coby Augustia, dále Eva Orsagová, Gloria Habrdová a Jana Koulová. Jediného muže, k němuž všechny vztahovaly svou naději, tančil Michal Jurisa, jeho láska k Adéle rozvrátila strnulou existenci v domě Bernardy Alby. „Baloghovi se daří především ve stavbě uzavřených sól a duetů, velice silný je choreograficky příznačný motiv šití dcer, rytmizovaný diktátem přísné matky – vypovídá vše o marnosti a stereotypu.“
 Při výstavbě baletu Balogh použil několik zajímavých režijních nápadů, mluvené slovo na jevišti a dým pro zesílení iluze snu, což především při své premiéře
 bylo novátorské a vysoce invenční. I po třinácti letech od prvního uvedení se poetické zpracování této látky ukázalo stále živé a sdělné.
Druhá část baletního večera Vášně a oběti patřila slavnému baletu, jehož cesta na jeviště nebyla vůbec snadná. Vypískaná pařížská premiéra konaná 29. května 1913 v Théatre des Champs-Elysées se nezapsala do dějin jenom jako jeden z největších skandálů
, ale také jako jeden z nejprogresivnějších počinů dějin hudby a baletu. Je totiž nepochybné, že Stravinskij figuroval jako významná osobnost nejen ve vývoji hudby 20. století, nýbrž i ve vývoji výrazového tance.
 Stravinskij jako jeden z  baletem nejzaujatějších skladatelů 20. století vytvořil své dílo především díky spolupráci s proslulým Ďagilevovým souborem. Kromě účasti na Chopinových Sylfidách
, což byl počátek plodné spolupráce, zkomponoval pro tento ansámbl díla, jež se navždy zapsala mezi vrcholnou baletní literaturu. Kromě jiných Stravinského kolegů se například Debussy k jeho hudbě obdivně vyjádřil, proto „že není služebnicí tance a že ji staví na neobvyklých rytmech“
, což byla velmi výstižná charakteristika právě pro Svěcení jara; ovšem výrazná rytmika provokující k tanci neprovází pouze balety, ale celé Stravinského dílo.
 Toto smělé novátorství, vycházející z ruského folkloru pobouřilo pařížské publikum na nejvyšší možnou míru obrovským množstvím disonancí a agresivně antibaletními pozicemi těla. 

První verze nastudování Svěcení jara byla zadána legendě tance, Václavu Nižinskému, pro něhož byl tento kus oříšek; nemohl rozluštit rytmické složitosti, zkoušek bylo mnoho a trvaly velmi dlouho, tanečníci jim dokonce říkali „hodiny aritmetiky“, protože se na nich víceméně jenom počítalo. Sám Stravinskij prý nebyl Nižinského prací nadšen, zdál se mu „málo hudebně vzdělaný, málo muzikální“
. V Nižinského verzi se dílo udrželo jenom po dobu šesti repríz, a poté se vrátilo na jeviště až po válce, v roce 1920 v choreografii Leonida Mjasina, s čímž byl Stravinskij spokojen podstatně více. Vyvolenou, jedno z nejdelších a nejvíce vyčerpávajících sól v historii tance, zde tančila proslulá sólistka Ďagilevova tělesa, Lydia Sokolova.

Balet se skládal ze dvou dějství; první představovalo probouzení jara, jakýsi starodávný atavistický tanec a přípravu na rituál. V druhém dějství probíhala volba Vyvolené, během nepřetržitého tance, a ta se ve finále utančila k smrti. 

Od Mjasinova uvedení v Metropolitní opeře v roce 1930 k tomuto dílu obrátilo svou pozornost množství významných osobností. U nás se poprvé Svěcení jara objevilo v nastudování Luboše Ogouna v Brně roku 1964. Ten jej znovu nastudoval i o sedmnáct let později; poté roku 1972, kdy soubor Národního divadla vedl Emerich Gabzdyl, a další dvě uvedení v Česku patří Jiřímu Kyselákovi – olomoucké z roku 1999 a českobudějovické o dvě léta později. 
Kyselákovo pojetí Svěcení jara vneslo do této slavné inscenace zcela nové prvky a dokonce i postavy dostaly zcela jiný rozměr. V jeho verzi má pohanský rituál nadčasovou hodnotu; nepojímá ho jako vraždu, nýbrž jako očistný proces, mající blahodárné účinky. Naznačuje střet starého řádu, který reprezentovali pohanští vůdci Šaman a Stoletá s řádem novým, ztvárněný Mužem a Vyvolenou. „Rituál je zde příležitostí k zásadní proměně. Impulsem k pomyslné revoluci, vrcholící kamenováním představitelů starého řádu, je láska.“
 „Jiří Kyselák pojímá Svěcení jara tak, že tanec navazuje spíše na hudební složku než na linii příběhu. Dynamická, impulsivní hudba Stravinského je mu prostředkem k vyjadřování neustálého zápasu, kterým jsou lidé povoláni překračovat svou pudovou, přírodní přirozenost.“
 Boj svádí Muž, kterého ztvárnil Valerij Globa, „jenž je jeho téměř ideálním představitelem“
, o Vyvolenou tančenou Monikou Globa-Bernovskou. „Expozice ukazuje zrození – lidé přitisknutí k zemi se jen pozvolna zvedají v kruhovém tanci. Poté se však stále více začínají připomínat dispozice klasicky formovaného baletního tělesa.“
 Primitivní společenství určilo ze svého středu Oběť, jíž se ujala Michaela Horká; to bylo v područí mocné Stoleté, které se zhostila Irina Ostapenko a magického Šamana, ve ztvárnění Jiřího Siebera. Za víření bubnů jej nakonec pokořil Muž, „jeho vítězství má však spíše podobu mýtu o věčném návratu.“
 
Celkově byla inscenace hodnocena velmi kladně, pouze kritika z Tanečních listů poukázala na prázdnou technickou exhibici některých čísel. „Především v partu Šamana baletní prvky (nutno podotknout, že v podání Jiřího Siebera bravurně provedené) stávají samoúčelnými a jdou proti logice Stravinského přísně rytmické hudební kompozice.“
 

Stravinského muzikálnost ve spojení s výrazným intelektem se promítá do hloubky jeho díla. Drobný tematický posun od mytického světa pohanství Kyselákovu inscenaci obohatil o nový rozměr, jaro se nepokládalo pouze za obrodu života, ale též za ztělesnění mládí a lásky. 

6.11 Romeo a Julie
Po devětatřiceti letech
 se v Olomouci konala inscenace Romea a Julie, dílo, které je s naší zemí zvláštním způsobem spjato. První verze Romea a Julie, psaná pro Kirovův balet v Leningradě, dokončená v roce 1935 byla vedením divadla odmítnuta jako netaneční. Neví se zcela určitě, jak k tomu došlo, ale partitura se dostala do rukou choreografa Iva Váni Psoty a ten toto dílo provedl v Zemském divadle v Brně 30. prosince 1938, kde sám tančil Romea a Zora Šemberová Julii.
 Psota dal tomuto dílu podtitul “devět tanečních scén o velké lásce”, avšak libreto této světové premiéry Romea a Julie se bohužel nedochovalo.
  

Nová verze baletu vznikala obtížně jak po hudební, tak po choreografické stránce; nakonec byla Lavrovského choreografická verze provedena ve Velkém divadle v Moskvě roku 1946 a stala se modelem pro mnoho dalších inscenací. Z těch významnějších jmenujme Mac-Millanovu choreografii z roku 1965 pro Královský londýnský balet nebo verzi Johna Cranka. U nás se k přepracované verzi vrátil Váňa Psota již roku 1947 a o tři roky později v Národním divadle Saša Machov; zde zazářili Jiřina Knížková a Jiří Blažek v roli veronských milenců, a poté v roli Mercucia především nezapomenutelný Miroslav Kůra
. Ten se stal také tvůrcem zcela nového pojetí tohoto kusu – odvážně zasáhl nejen do partitury, kterou zkrátil, zpřeházel v ní čísla, ale úplně zrušil užití špičkové techniky, což vedlo k výraznému prohloubení emocionálního obsahu díla.
 Tato neobyčejně působivá inscenace měla premiéru 18. června 1971 a na jevišti zůstala přes dvacet sezón. Za filmovou verzi dostal Petr Weigl a Miroslav Kůra v roce 1972 Prix d´Italia.
 

Hostující choreograf Robert Balogh představil tento titul olomouckému publiku 31. března 2000, pro něhož to byla práce, kterou již inscenoval během svého plzeňského angažmá v divadle J. K. Tyla. 
 Z této koncepce vycházel i při svém olomouckém nastudování, avšak vycházel z dispozic souboru, který byl na velmi dobré úrovni.
 Veden strukturou Prokofjevovy hudby vsadil na silný epický náboj Shakespearovy tragédie a rozhodl se balet pojmout ryze narativně. Rezignoval přitom na jakoukoli ornamentálnost, lacinou samoúčelnost a výrazovou abstraktnost.
  Balet začínal prologem na zešeřelé scéně, kde byl jen Romeo s pohledem upřeným do dálky. Na horizontu v oblacích vystoupila Julie a oba ustupovali, až je pohltila tma. Prolog olomoucké adaptace slavného milostného opusu má aspekt iniciující i rámující. Libreto představení nijak zásadně nevybočuje ze vzoru klasických inscenací, Baloghova verze byla pouze kondenzovanější a tím i dramatičtější. I přestože baletu vévodil narativní prvek, neznamenalo to, že mu chyběl prvek čistě-taneční; poetika této inscenace byla ukryta v mistrných zkratkách, nikoli ve velkých lyrických plochách. „Díváme-li se na Valerije a Moniku Globovy ve chvíli jejich nejtěsnější blízkosti – když si před páterem Lorenzem slibují manželskou věrnost – vnímáme intenzivně závažnost tohoto okamžiku, současně však pociťujeme, že čas, po nějž bude možno nejčistšímu ze všech slibů dostát, je již odměřen. Celý akt, odehrávající se pod masivním golgotským křížem, tak získává absolutní, fatální rozměr.“
 

Celé inscenaci dominovala Monika Globa jako okouzlující Julie, jejíž výkon byl hodnocen jako herecky velmi přesvědčivý a výrazově bohatý.
 Díky této roli byla Monika Globa oceněna za nejlepší ženský taneční výkon. Romeovi v podání Valerije Globy nebyl dán (z důvodu řady škrtů) tak výrazný prostor jako Julii, nicméně díky své technické dokonalosti na sebe upoutal mimořádnou pozornost. Michal Jurisa byl jako Merkucio smíškem v každé situaci a i přes drobné herecké „nedotahy“ svůj part zvládl suverénně. Vadim Tsepelev pojal Tybalta jako zlotřilce, coby Paris se představil Vladislav Nikolenko. Dobrácká Chůva našla ideální představitelku v Janě Hanákové, které v dokreslení postavy pomohl i alžbětínský účes a kostým. „Scénografické řešení Eduarda Příkryla vychází z jednotného půdorysu, ohraničeného náznaky dvou pater arkád na bocích a v pozadí.“
 Tajuplnost některých scén (například již zmíněný prolog nebo oba obrazy u otce Lorenza) dotvářel dým a množství světelných efektů, což je jeden z nejtypičtějších prvků Baloghova rukopisu. Dále se choreograf soustředí na gesto, doznění pohybu v jeho esteticky vyladěné formě, jež inscenaci plně dramaticky zabarvuje; Balogh klade důraz na skutečně všechny divadelní aspekty inscenace, aby byl výsledný efekt co nejblíže baletnímu divadlu. „Vytvoření osobitého „Gesamtkunstwerku“ se stalo mou filosofií. Ve výsledku je to snaha o vystupňovanou teatralitu a jednoznačnější přiznání dramatizace.“
 
Prokofjevovu partituru se smělou harmonií, výrazným rytmickým spádem, se žhavou temperamentností a hlubokým lyrickým fondem rozezněl orchestr pod vedením Miloše Machka, jenž přispěl ke zdařilému provedení baletu; „třebaže se především ve druhé části objevilo několik nepřesností (jako obvykle zejména v dechových partiích), přesto si toto nastudování náročné partitury v oblastních podmínkách zaslouží pozornost.“
 Množství choreografických momentů je Tanečními listy kritizováno jako prázdné a samoúčelné
, pravý opak tvrdí jiné recenze
. Rezervou inscenace mohl být fakt, že Prokofjev dílo psal pro velké ansámbly čítající šedesát až osmdesát členů, proto se interpreti museli často převlékat. Deník Svoboda novou inscenaci okomentoval velkoryse: „V Olomouci se zrodila špičková baletní inscenace, s níž lze i bez obav hostovat na jiných scénách. Na domácí scéně byla sledována se zatajeným dechem a nepochybně svým dílem přispěje k posílení divadelních pozic v kulturním obrazu města.“
 Tento balet patří k naprosté špičce baletní literatury a na všech světových scénách bývá pomyslným bonbónkem repertoáru, proto je skutečně prestižní záležitostí, že se v Olomouci inscenoval.

6.12 Peer Gynt 

Další olomoucká baletní premiéra konaná 9. března 2001 byla tentokrát inspirována severskou literaturou. Jedna z nejvýraznějších norských postav je bezesporu Peer Gynt, hlavní postava stejnojmenné divadelní hry Henryka Ibsena. Choreograf a režisér Jiří Kyselák na motivy této hry zhotovil libreto a vytvořil taneční baladu s hudbou Edwarda Griega.

Peer Gynt je komplikovaný typ lehkomyslného snílka a lháře, role mnohovrstevnatá, a proto ke ztvárnění mimořádně obtížná.
 Jeho nezodpovědnost jak v péči o majetek, tak ve vztazích se ženami, ho vede ke ztrátě postavení a stává se vyděděncem společnosti. Ve svém snění balancuje na hranici mezi fantazií a realitou a ocitá se v říši Trolů, bytostí v severských bájích nejhrůznějších. Peer Gynt neustále bojuje, avšak beze smyslu pro skutečnost, cítí se ztracený a osudem podvedený; postava v mnohém připomínající Goethova Fausta. Dramatické dílo získalo svou vzletností a psychologickou hloubkou nehynoucí životnost, a proto je řazeno mezi největší literární klenoty. 

Toto téma bylo u nás již několikrát baletně zpracováno. Inscenaci ve zkrácené verzi nastudovalo opavské divadlo a dvakrát proběhla premiéra Peera Gynta v Ostravě; poprvé roku 1973 v choreografii Alexandera Lamberga, jehož ztvárnění bylo postaveno zcela v „duchu baletního romantismu, využíval popisné gestiky, ženy tančily na špičkách.“
 Zajímavostí byl předposlední obraz, odehrávající se na kluzišti. Druhou inscenaci tohoto titulu provedl Albert Janíček, jenž ve velké míře navázal na Lambergera. Třetí celovečerní balet Peer Gynt uvedlo olomoucké divadlo ve verzi Jiřího Kyseláka. Kyselák, proslulý zejména inscenacemi klasického repertoáru, se pustil do oblasti, která vyžadovala rozkrytí symbolismů a filosofického až mytického rozměru dramatické předlohy.    

Do hlavní role byl obsazen Valerij Globa, který si s technicky poměrně náročným partem poradil bez problémů, avšak charakterizovat postavu v celé šíři a hloubce se mu podařilo jen částečně. „Ostatně přičíst je to třeba na vrub už přímo režijní koncepci.“
 Tisk byl toho názoru, že balet příliš popisoval děj, gestikuloval a nesoustředil se na nitro hlavního hrdiny, což se mělo do choreografie a zejména pak do libreta promítnout primárně. „Cesta nového libretistického pohledu je také otevřená. Avšak asi nejpotřebnější je změna tanečního výrazu tak, aby se Ibsenova dramatická báseň proměnila v taneční poezii.“
 Mezi další představitele, jejichž postavy byly o poznání méně komplikované, patřila výrazově střídmá a právě tím dojemná Jana Hanáková, jež ztvárnila Peerovu matku Ase; obdobně Monika Globa-Bernovská vykreslila oddaně a obětavě milující Solveigu.
 Za tuto roli obdržela ocenění v kategorii Nejlepší ženský taneční výkon.   

Režisér hudební čísla izoloval komponováním uzavřených sborů, duet či variací, čímž výrazně zjednodušil děj, ale tím ho poněkud ochudil o básnický a filozofický rozměr předlohy. Kyselák, jenž ve své práci tíhne ke klasickému ztvárnění „vytváří efektní a náročné pózy, malebné obrazy ze severského venkova i barvité scény z království trollů či sluncem rozpálené Arábie. Pro vyjádření emocí používá prostředky staré symbolické baletní gestiky.“
 Komplexnost uměleckého sdělení doplňovala recitace Miroslava Hrušky, jež uvozovala a osvětlovaal každý obraz, což dalo prostor poetičtějšímu tanečnímu vykreslení.

Balet se skládal z deseti obrazů, jež spojoval obraz úvodní a závěrečný; na jeho počátku i na konci byl starý Peer Gynt, vzpomínající na svůj promarněný život. Z předlohy balet zachycoval především první část dramatu odehrávající se v domovině, z Gyntových toulek světem Kyselák uvádí pouze úsek jeho vztahu s beduínou Anitrou a závěrečné setkání s věrnou Solveigou. „Škoda, že vypustil některé fantaskní postavy – Neznámého pasažéra nebo Knoflíkáře, symboly Gyntova svědomí i blížící se smrti. Vždyť právě ony by poskytly prostor pro stavbu psychologických tanečních dialogů a zpovědí.“

Pražský výtvarník Josef Jelínek, autor scény a kostýmů, „odvedl práci na úrovni nejvyšší divadelní instituce.“
  Plynulost dějových proměn umožnila náznakově řešená scéna, kostýmy věrohodně lokalizovaly příběh na severský venkov: vesničané v lehkém střihu chladných, tlumených barev v kontrastu se zelenými obleky trollů či načervenalými kostýmy v ,,arabském“ obraze.
 Dirigent Tomáš Hanák podal rovněž vynikající výkon. „S mistry dokázal udržet krok (…), dosud bezmála vnímaný jako elév divadla. Pod jeho taktovkou koncertoval divadelní orchestr přesně, což asi ocenili především členové baletu, zvyklí víc na „kulisu“ než na živou hudbu.“

Recenze Peer Gynta s názvem „Balet převýšil předpokládanou regionální dimenzi“ bylo výstižné shrnutí celého představení. Kritiky dílo chválily: „publikum si samozřejmě za posledních deset let zvyklo na vysoký standard baletních inscenací, přesto bylo skvělou inscenací unešeno.“
 Jiné recenze, zaměřené spíše na choreograficko-režijní pojetí, vytýkaly malou plastičnost, příliš standardizovaný projev interpretů a chybějící poetickou atmosféru, jíž je báseň naplněna. I přes drobné výhrady k této inscenaci, nepochybně patřila k dalším významným počinům olomouckého baletu.  

6.13 Světlo a stín

Čtvero ročních dob; Dvojkoncert pro dva smyčcové orchestry
Moravské divadlo v Olomouci připravilo pro své diváky taneční lahůdku v podobě premiéry baletního večera Světlo a stín, jenž se konala 14. září 2001.
 V tomto divácky úspěšném a přitažlivém představení se publiku opět představil mimo baletní soubor i současný ředitel divadla Daniel Wiesner, který je zároveň autorem choreografie, libreta, výtvarníkem scény a režisérem. Tento významný choreograf usiluje o hledání nových způsobů v tanečním umění, čehož jsou mimo jiné dokladem i tyto baletní inscenace. Již v roce 1980, při premiéře Dvojkoncertu v Janáčkově divadle v Brně Wiesner do programu napsal: „Mým prvořadým cílem je tvořit nové balety, nová taneční dramata na hodnotnou hudbu českých i světových hudebních skladatelů. Po obsahové stránce hledám témata vhodná k vyjádření tanečním pohybem, protože se domnívám, že je bezprostředně nutné se cílevědomě zabývat dramaturgií a hledáním nových cest v taneční umění. Tento cíl je reálný jedině v případě, že dojde k intelektualizaci tohoto uměleckého oboru.“
 Po více než třiceti letech je možné prohlásit, že Wiesner svůj divadelní čas nepromarnil a že zůstal svému krédu
 věrný.    

Baletní večer tvoří dvě na první pohled zcela kontrastní díla, barokní Vivaldi a moderní skladba Bohuslava Martinů. Baletní fantazie na notoricky známou hudbu slavného Itala, Čtvero ročních dob, byla pojatá v uhlazeném klasičtějším stylu, zatímco taneční ztvárnění Dvojkoncertu pro dva smyčcové orchestry, klavír a tympány, bylo dílo výrazně expresivnější. Sám Wiesner dodává, že se nejedná o tituly kontrastní, nýbrž doplňující se právě v pojetí concerta grossa v baroku, kdy vzniklo, a ve století dvacátém, kdy získalo neoklasicistní nádech. 
V první polovině večera se choreografie Daniela Wiesnera, velmi těsně spojená s Vivaldiho hudbou, soustředila na taneční vyjádření jednotlivých ročních dob.
 S celkovou koncepcí baletu dobře korespondovaly kostýmy Josefa Jelínka a jednoduchá scéna, dotvářená pouze měnící se intenzitou a barevností jevištního osvětlení. Každé období roku bylo charakterizováno i svou typickou barevností; jaro se světle zelenými a žlutými odstíny, léto bylo žluté a červené, podzim zabarvil do hnědožlutočervena a zimu charakterizovala modrá a bílá barva. V tanečním obsazení se uvedli přední sólisté baletu s novými posilami souboru. Jmenovitě za dámy Monika Bernovská, Lucie Hloužková, Irina Ostapenko, Simona Doubková, Simona Křenková a Irina Trocenko. Za pány byl nejvíce vidět Luděk Mrkos, od kterého můžeme čekat další pozoruhodné výkony a dále Konstantin Soldatenkov, Vladislav Nikolenko, Valerij Globa a navýsost dobře tančil i Michal Pimek.

Do ostrého kontrastu k předcházející půli představení postavil Wiesner svou druhou choreografii na hudbu Dvojkoncertu Bohuslava Martinů. Taneční ztvárnění tohoto kusu mělo již svou olomouckou premiéru roku 1990 a spolu s Novákovým dílem Svatební košile a Suitou pro smyčcové nástroje Leoše Janáčka tvořil baletní večer, z něhož právě Wiesnerova práce byla hodnocena nejlépe.
  

Zde předvedl již na zcela prázdné a syrové scéně otevřené do své celé hloubky, moderní balet se silnou dějovou linií a skrytými symboly, jež souvisely především s pozadím vzniku skladby Martinů. Ve švýcarských Alpách se skladatel ocitl v době, kdy Česko prožívalo hrůzy okupace; „zde v této samotě, na hranicích tří zemí, jsem prožil Mnichov a dokončil dílo, jež nese dramatickou stopu i atmosféru těchto dní, první výstražné vichřice, jež se přehnala přes Evropu“
 napsal Martinů o Dvojkoncertu, který dokončil 29. září 1938, přesně v den podepsání mnichovského diktátu.  Tento balet je jakousi velkou dramatickou freskou skládající se, po vzoru hudby, ze tří částí: Téma osudu, Hledání jistot a Téma vzdoru.  
Jak sám v programu přiznává – „spolu s tanečníky se snažím prostředky tanečního divadla reflektovat geniální hudbu, která je přímo nasáklá nervozitou a nejistotou doby, je přítomen strach i hrdinství, odhodlání i vzdor zrazeného národa.“
 Balet sám přinesl velmi vděčnou úlohu pro ústřední představitelku Matky Simonu Křenkovou a neméně důležitou roli hrál také baletní sbor v geometrických černobílých kostýmech navržených opět Josefem Jelínkem.
Sám Wiesner doplnil, že by tento baletní večer shrnul jako „variace na téma zářivý prolsuněný den a mrazivá podzimní noc, …o radosti a smutku, …o štěstí a zmaru, …o životě a smrti…“
 Tyto kontrastní tituly postavené na principech absolutního baletu byly vystavěny s myšlenkou ponechat „široký prostor pro subjektivní asociace.“
 Wiesnerovy inscenace dokázaly opět nesporné kvality i vysokou technickou úroveň baletního souboru. Divák má možnost konfrontovat metody a postupy klasického baletu se současným tanečním uměním, kterého je v regionálních divadlech k vidění poměrně málo a jedním z východisek této neuspokojivé situace je právě vhodná kombinace titulu klasického s moderním. 
6.14 Madame Butterfly 
Balet Moravského divadla v Olomouci uvedl v pátek 22. března 2002 premiéru taneční balady Madame Butterfly. Baletní parafráze stejnojmenné opery Giacoma Pucciniho byla společným dílem italského dirigenta Damiana Binettiho
 a choreografa Roberta Balogha. Inspirací se stalo volně zpracované operní libreto, které podle originálu přeloženého Václavem Judou Novotným,
 s ohledem na zamýšlenou choreografickou podobu díla, vytvořil Balogh. Na základě tohoto libreta připravil italský dirigent a komponista Damiano Binetti skvělé hudební aranžmá dle Pucciniho slavné opery o střetu kultur, názorů a morálky, který je stále aktuální.
 

Opera Madame Butterfly, jejíž světová premiéra proběhla roku 1904 v milánské La Scale, byla nejbolestnějším fiaskem skladatele.
 Puciniho veristická operní tvorba bývá choreografy často přehlížena patrně pro zvláštní dominanci pěvecké linky a možná i díky velké popularitě těchto děl; Baloghova inscenace byla světovou premiérou Madame Butterfly v baletní podobě. Kromě Balogha z Pucciniho oper čerpal kupříkladu slavný Kenneth MacMillan, jenž tak pro Londýnský královský balet vytvořil v roce 1974 balet Manon. Tři dějství původní Madame Butterfly Balogh vměstnal do dvou, přičemž jeho libreto zůstalo tomu opernímu velmi blízké.    

První dějství začalo příjezdem amerického námořníka Pinkertona a jeho náhlým vzplanutím k půvabné gejši Cio-Cio-San, jíž nazývali „Motýlek“, „Butterfly“. Aby ji získal, byl nutný sňatek, neváhal proto vystrojit velkorysou japonskou svatbu, koupil domek u moře a odvedl si tam svoji novou ženu. Butterfly se do něho hluboce zamilovala, proto přijala i jeho víru, což vyústilo v zavržení její rodinou. Pinkerton nedbal rad amerického konzula Sharplesse, jenž ho varoval před lehkomyslností, neboť znal citlivost japonských žen. Druhé jednání se odehrávalo o čtyři léta později. Pinkertom mezitím odjel, v Americe se znovu oženil a vypravil se na cestu do Japonska. Sharplessovi a přítelkyni Suzuki bylo toto všechno známo, proto chtěli ubohou Butterfly na příjezd jejího „manžela“ připravit, ona jim však nevěnovala pozornost a věrně na něj čekala i s malým synem. Pinkerton dorazil i s novou manželkou a vyjádřil přání odvézt si chlapce do Ameriky. Zhrzená Butterfly vše pochopila a k odjezdu dítěte nakonec svolila. Celý svět se jí zhroutil a neviděla pro sebe jinou cestu než tu, kterou hlásal meč jejího otce: „Čestně ať zemře ten, kdo nemůže už snášet život v hanbě!“
 spáchala harakiri. 

„Vrcholným zážitkem se staly pro citlivě a vděčně reagující publikum skvělé výkony členů olomouckého baletu. Stanovit hierarchii výkonů je možné jen podle významu role. V preciznosti i výrazovém efektu nebylo tentokrát na olomouckém jevišti hluché místo.“
 Strhující byla zejména Irina Ostapenko v roli Cio-Cio-Sun. Svému ,,Motýlku“ dala všechny přednosti postavy a vytvořila roli bez nadsázky velkolepou a výkonem přesvědčivou. Rovnocenným partnerem jí byl Konstantin Soldatenkov v roli amerického důstojníka Pinkertona. Soldatenko se představil olomouckému publiku poprvé a svým výkonem připravil všem silný zážitek, dokonale prožitý a technicky vybroušený. „Živelné výkřiky bravo byly z publika směrovány právě k výkonu Iriny Ostapenko a Konstantina Soldatenkova.“
 Jevištní triádu tvořila s touto dvojicí, výkonem hodným obdivu, Simona Doubková v roli Suzuki. Společenská podřízenost její role ji nepoznamenala ve výkonu, což při téměř permanentním nasazení vyžadovalo velké soustředění. „Choreografie mohla vystoupit do nejvyšších poloh, neboť kvalita olomouckého baletu je srovnatelná se světově proslulými baletními týmy. Prezentace Madame Butterfly by před desítkami let vůbec nebyla v Olomouci možná.“

„Kromě hudebního aranžmá, režie a choreografie se světová premiéra zapsala jako špičkové dílo po stránce výtvarné. Butterfly je tančena v divadelních kostýmech!“
 Navrhl je pražský kostýmní výtvarník Josef Jelínek a lze bez zaváhání prohlásit, že jeho výtvarná spolupráce měla výrazný podíl na úspěšnosti nejen této brilantní inscenace. Do kostýmů vložil přesnou charakteristiku postav, estetický náboj i širokou pohybovou dimenzi. Už samy Jelínkovy nákresy, dokonalé grafické studie, jsou uměleckým dílem. Do týmu realizátorů vstoupil i Eduard Přikryl, vedoucí scénického úseku Moravského divadla. V návrhu kulis prozíravě akcentoval pozadí, jemuž vtiskl japonský ráz, a prostor jeviště uchoval v ucelené podobě pro tanec.
 
Práce na tvorbě baletu, který byl v Olomouci představen ve světové premiéře, trvala více než rok a „výsledek je hodný obdivu.“
 Hudební aranžmá Madame Butterfly, v němž nepřišla Pucciniho hudba k žádné, bylo naplněno skvělou choreografií a režijními nápady. „Inscenace působí velmi kompaktně a přesvědčivě, evokuje silné citové zaujetí pro operní děj a strhuje k prožitku. Baloghův balet nepotlačuje původní drama, naopak je nabízí v tak výrazných psychologických polohách, že ohromuje.“
 Tato baletní inscenace nejen že se stala zcela rovnocennou své operní předchůdkyni, ale Robert Balogh tanečními prostředky získal zcela nový výraz, formu a filosofii.

6.15 Edith - Vrabčák z předměstí
Mimořádné osobnosti se stávají legendami a jejich život je často inspirací pro mnohá umělecká ztvárnění. Hrdiny románů, básní či oper už byla řada osobností nejen historických, ale i těch, jež žijí dosud v paměti současníků. Mezi tyto osobnosti nepochybně patří francouzská šansoniérka Edith Piaf, jíž byla pro její hvězdnou kariéru a nepříliš dlouhý, ale zato dramatický život věnována řada děl, filmů
 a knih
. Premiérové představení inscenace Edith – vrabčák z předměstí se uskutečnilo v pátek 28. března 2003 a bylo přijato s velkým nadšením. „Na olomoucké scéně dosud tak velký a impozantní muzikál uveden nebyl.“
 Tento taneční muzikál čerpající ze života a díla Edith Piaf vytvořil na pražské scéně již zaběhnutý kolektiv umělců - libretista Libor Vaculík, skladatel Petr Malásek a textař Václav Kopta. 
Pod realizací této inscenace v Olomouci se podepsal zejména Libor Vaculík, jehož choreografická práce se vyznačuje dramatičností i psychologickou hloubkou; Vaculík byl libretistou, choreografem i režisérem inscenace.
 „Autor děl geniálních, skvělých a dobrých; kumštýř, který umí vystavět velký klasický balet, krátký komorní příběh i hříčku, utká se s velkým divadlem překračujícím žánry, vybuduje velké taneční divadlo – mnohovrstevné, syté, nabité dějem a atmosférou.“
 Libor Vaculík patří k málo výjimkám, které byly obdařeny být jak originálním tanečníkem, tak i osobitým a invenčním choreografem. Po opuštění úspěšné sólové dráhy se mu choreografie nestala náhražkou, ale dalším posláním.                                                                                                                                 

„Jeho choreografie vyhledávají velká a nadčasová témata, nebojí se problematiky vztahů, lidských komplexů a vad, jeho opusy mají duši, atmosféru a naléhavost sdělení.“
 
Petr Malásek autor muzikálu jako známý klavírista pravidelně vystupující Hanou Hegerovou, má šanson v uchu. Společně s Liborem Vaculíkem pracovali na několika dalších inscenacích, jako například balet Psycho, jenž měl premiéru v Národním divadle, nebo inscenace Isadora Duncan (1998), Někdo to rád horké (1994).
 Významným článkem inscenace „Edith“ byl též Jan Dušek, jeden z našich nejoriginálnějších scénografů. Jeho scény záměrně střízlivé, navozují a vystihují atmosféru děje, podílejí se na psychologii hry a často jsou výtvarným dílem samy o sobě. Samozřejmě neopomenutelné byli též muzikálové hvězdy Radka Fišarová
 se Zbyňkem Fricem, a také kompletní baletní soubor Moravského divadla v Olomouci. Hlavní postava muzikálu měla při každém vystoupení vždy dvě představitelky, a sice zpěvačku a tanečnici, což si mnozí diváci uvědomili až ve chvíli, kdy se spolu poprvé objevily na jevišti.
 Fišarové dramatický hlasový projev plný jak osudné tragiky, tak lehkosti naprosto okouzlil publikum. Její výkony bývají tak autentické, že například „při jednom zahraničním představení byla dokonce nařčena, že zpívá na playback.“
 
Muzikál „Edith“ začíná prologem, kde se koná pohřeb slavné šansoniérky, na kterém zazní její nejslavnější píseň Je ne regrette rien, mistrná zkratka jejího života. Paříž se loučí se svou královnou šansonu. První jednání představuje malou Edith opuštěnou svojí matkou, která dává přednost nočnímu životu a náhodným veselým známostem. Děvčátko vyrůstá ve vykřičeném domě, kde, pouze dočasně, přijde o zrak. Ve druhém obraze se jí a zednickému učni Dupontovi narodí dcerka Marcelka, o níž se Edith nestará, patrně proto děvčátko brzy umírá, ale ona nemá ani na pohřeb. Zpívá na ulici a živí se všelijak. A právě na ulici si jí všimne textař Raymond Asso, který se jí ujme a také díky němu se dostane na koncertní pódium. Během války Asso na frontě umírá a Edith zpívá pro vojáky, hledá zapomnění ve večírcích, kde je pití i láska na jednu noc. Bez velkých gest pomáhá Edith příbuzným zajatých francouzských vojáků.

Druhé jednání předvádí již zlidovělé písně, které zpívá slavná Edith. Ta bez lásky střídá mužské náruče, až v jedné z nich nachází pocit, že je to navždy, byl to Henri Conte, ten se však vrací každou noc ke své manželce. V pátém obraze přichází další z mužů jejího života, mistr světa v boxu Marcel Cerman, jejichž vztah přetne letecká katastrofa, při které zahyne. V setkání se smrtí je bezmocná a zoufalá. V šestém obrazu, kdy se již zhroucená Edith nemá odvahu vrátit na pódium, seznamuje se s Théo Sarapem a jeho láska pro ni znamená nalezení chuti do života, vrací se na jeviště, podepisuje smlouvy, zpívá nové písně. Nejsou to jen autonehody, co ji vracejí stále častěji do nemocnice. „Théo jí nabízí sňatek, je jejím posledním manželem a k oltáři ji vede nejen on, ale i Smrt.“

„Zejména čtyři obrazy prvního jednání byly zářivé a dějově bohaté. Diváci oceňovali mistrovské odvíjení a zobrazení osudu, choreograficky přesnou evokaci charakterů a téměř kouzelnické střídání šansoniérky, kterou ztvárnila Radka Fišarová a tanečnice v podání Lucie Hloužkové. Výkony obou Edith byly skutečně mistrovské.“
 
Druhé jednání bylo dějově sice také dramatické, ale libreto složené pouze ze střídání známostí a autonehod, nepůsobí propracovaně. „Sebelepší taneční charakteristiky jejích milenců Henri Conteta, Marcela Cerdana a Théa Sarapa osudový
stereotyp gradovaný třemi návraty do nemocnice po autohaváriích dějový útlum nevyvážily.“
 Šroub osudových omylů a ztráty z nich se odvíjející působily nakonec víc depresivně (až dekadentně), než si asi tvůrci inscenace přáli, což v důsledku zminimalizovalo katarzi z naplněnosti tak unikátního života, jaký světově proslulá šansoniérka prožila.

Olomoucký balet jako soubor vyspělých osobností dokázal protančit muzikál ve velkém stylu. Sugestivní byly všechny projevy života i smrti, jež balet Edith - vrabčák z předměstí na jevišti zobrazil. „Ke každé postavě a výkonu by bylo možno připojit laudácio o baletním mistrovství a výrazové virtuozitě, které nepochybně přispěly ke strhující podívané.“

6.16 Don Quijote
Ludwig Minkus, skladatel patrně českého původu, je autorem jednoho z nejoblíbenějších klasických titulů v baletní historii, jímž se Don Quijote bezesporu stal. Toto celovečerní dílo bylo jeho prvním baletem uvedeným v moskevském Velkém divadle dne 26. prosince 1869 na libreto a choreografii koho jiného než slavného Mariuse Petipy.
I přesto, že Cervantesova románová postava rytíře Don Quijote se stala inspirací pro jeden z nejpopulárnějších baletů vůbec, jeho titulní postava je pouze záminkou k uvádění barevných scén v dynamickém španělském prostředí. Don Quijote je tu vedlejší figurou a celému baletu vévodí milenecká dvojice Kitri a Basil. V prologu Don Quijote čte, když vtom do domu vtrhnou ženy hledající zloděje. Jím je Sancho Panza, který se nepozorovaně schoval v šlechticově pracovně. Don Quijote se obléká do svého rytířského oděvu, ozbrojí se kopím a vydává se na pouť, aby hrdinskými činy proslavil své jméno. Sancho Panza ho doprovází. V prvním dějství se objevuje onen zamilovaný pár. Kitri se má dle vůle svého otce Lorenza, místního hospodského, provdat za bohatého šlechtice Gamache, čemuž se však odmítá podvolit. Na náměstí příchází staromódní rytíř a uctivě zdraví Lorenza, neboť se domnívá, že je to majitel hradu. Když spatří Kitri, je jako omráčen, protože mu připomíná krásnou Dulcinelu, jež se mu zjevuje ve snech. Druhé jednání se odehrává v cikánském táboře, kam Kitri s Basilem prchli před otcem a nevítaým nápadníkem. Jsou následování Donem Quijotem, který se dává do boje s nedalekými větrnými mlýny, udolán zápasem za nedlouho usíná. V následujícím obraze mu Amor ukazuje krásky, mezi nimiž se mu zjeví i tvář Kitri, kterou zaměňuje za svou Dulcinelu. V dalším obraze přichází Lorenzo a Gamache do cikánského tábora, kde pátrají po Kitri. Sancho Panza jim prozradí, kudy dvojice prchla. V pátém obrazu otec Kitri a Basila dostihnou a v taverně mezi roztančenou mládeží má v úmyslu ohlásit zásnuby s Gamachem. Basil dle domluvy páchá sebevraždu. Don Qiujote se za mladý pár přimlouvá a vyčítá hospodskému jeho krutost. Když jim Lorenzo požehná v domnění, že Basil zemřel, Basil vyskočí a Lorenzo prohlédne léčku. Ve třetí dějství se koná svatba Kitri a Basila, na které Don Quijote žehná novomanželům a vydává se na další cestu.
  

K nejznámějším verzím, které se dodnes uvádějí, patří choreografie Mariuse Petipy, který tři roky po premiéře v Moskvě dílo vyšperkoval o řadu brilantních variací a duet pro virtuózní baletní hvězdy, jakými tehdy byly například Matilda Kšešinská, Olga Preobraženská, Tamara Karsavina a Anna Pavlova.
 Alexandr Gorskij doplnil libreto Dona Quijota o mimované obrazy s „rytířem smutné postavy”, aby se balet vice přibížil Cervantesovu románu. Další úpravy prováděli mistrovští tanečníci (např. Vladimir Vasiljev) v jednotlivých variancích, které obohacovali o nové, náročnější taneční prvky. Do šedesátých let 20. století zůstal tento balet pouze na jevištích v Rusku a působil poněkud starobyle. Až Rudolf Nurejev provedl tento titul na jevištíí západní Evropy, a to v petipovské předloze s humornou rolí Basila, které se sám zhostil, inscenoval tento kus ve Vídni roku 1966. Následovaly evropské metropole jako Paříž, Oslo, Curych aj. Další úspěšné isncenace tohoto titulu vznikly v režii například Michaila Baryšnikova pro American Ballet Theatre či Borise Bregvadzeho pro naše Národní divadlo. Zcela jiné pojetí zvolil Balanchine pro newyorské divadlo. Dává zde vice prostoru titulní postavě (sám se jí v jednašedesáti letech na jevišti zhostil), kterou na konci přinášejí v kleci slavnostně zpět domů, kde pokojně umírá. Pro tuto verzi nepoužil Balanchibe hudbu Ludwiga Minkuse, nýbrž Nicolase Nabokova. Z ostatních verzí Dona Quijota zmiňme ještě jednu zcela českou, skladatele Jaroslava Doubravy, jež měla premiéru ve Státním divadle v Brně 22. prosince 1957 v choreografii Jiřího Nermuta.
  

Představení vděčilo za svůj úspěch i hudbě Ludwiga Minkuse, „jehož partitury nepřesahují hranice užitkového poslání – pomáhaly tanečníkům tančit, hudba jim šla takříkajíc pod nohy.“
 I když vývoj přinesl nový výraz v baletu i hudbě, Don Quijote je dílo, které je stále živé pro svůj taneční náboj a choreografické nápady. Některá čísla, především Kitriiny variace, bývají často prezentována na gala koncertech či na mnohých soutěžích, neboť se staly ukázkou tanečního mistrovství. 

Tituly klasického baletu byly původně psány pro skutečně velké scény, což úzce souviselo s nároky na počet tanečníků stejně jako na jejich technickou vyspělost. U nás se tato díla vždy inscenovala v podstatně skromnějších podmínkách, což s sebou bohužel neslo mnohá úskalí; choreograf se musel smířit s tím, že má k dispozici méně tanečníků mnohdy rozdílných kvalit, navíc také menší hrací prostor, tedy o to prozíravěji musí s interprety pracovat. 

S olomouckým baletem nastudoval Dona Quijota již stálý brněnský host Jiří Kyselák. Těžil především z verze Petipovy a Gorského, tedy držel se klasického pojetí, ve kterém byl balet členěn do prologu a dvou dějství o čtyřech obrazech. Kyselák bral na vědomí vysokou technickou úroveň souboru, který byl schopen zatančit i náročné variace. 
Monika Globa-Bernovská, tanečnice s velkými dispozicemi a krásnou linkou nohou, ztvárnila Kitri. „Její Kitri však postrádala šarm a jiskru. Velké soustředění na samotné zvládnutí technického problému ji bránilo prožít svou postavu se vším, co k ní patří.“
 Valerij Globa v roli Vasila měl obdobný problém. „Technicky byl sice jistější, ale jeho výraz působil křečovitěji.“
 Ve druhém jednání zaujaly lyrickou něžností dryády v Quijotově snu, dobře si vedla i Tereza Holomková jako Amorek v allegrových pasážích. „Je potěšitelné, že oblastní divadlo uvádí balety s živým orchestrem“
, jenž spolehlivě řídil Petr Šumník.  
Této olomoucké inscenaci byla vytýkána malá herecká akce tanečníků a nedokonalé vcítění se do role. Technická dokonalost“to by mělo být samozřejmostí, na kterou navazuje další stupeň znalosti – vyjádření výrazu, charakteru role”
 což v této inscenaci scházelo. Ovšem v klasické baletní inscenaci Dona Quijota, i přestože se jedná o balet dějový, je na prvním místě právě technická stránka, jako nejdominantnější složka inscenace. Děj je zkratkovitý a drama se odehrává právě v mistrovské choreografii Mariuse Petipy a v hudbě Ludwiga Minkuse. Interpretace je samozřejmě klíčová, ale pro výraznější osobitost zde mnoho prostoru nezbývá. Když Maya Plisecká mluvila o své roli Kitri (dodnes je její role považována za jednu z mistrovských ukázek) přirovnala právě tuto roli pro její technickou náročnosti k partu etudy – dovolila jí uplatnit vynikající pohybovou brilanci, nikoli herecké schopnosti.  
6.17 Pocta Antonínu Dvořákovi

Slovanské dvojzpěvy, IX. symfonie ,,Z nového světa“
V pátek 30. dubna 2004 proběhla v Moravském divadle nová baletní premiéra, která nemá v poslední době srovnání; Festival Divadelní Flora zahájil baletní večer nazvaný Taneční pocta Antonínu Dvořákovi. Význam inscenací byl povýšen skutečností, že se jejich premiéra realizovala v předvečer stého výročí skladatelovy smrti a byla tak vnímána jako hold tomuto mimořádnému géniu české hudby. Olomoucké divadlo zvolilo dílo baletní s ohledem na kvalitu souboru, který již několik let ohromuje precizností pohybu, ale i jevištní poetikou.

Dvořák sám se kompozici baletu nevěnoval, ale taneční forma jako taková se objevuje téměř v celé jeho tvorbě, opery obsahují množství lidových tanců, ale také kompozice, jež jsou vrcholnými stylizacemi, jako Mazurek, Polka nebo známá Polonéza Es dur. Slovanské tance jsou jediným opusem, jenž byl za jeho života uveden na taneční scéně, a to Achillem Viscusim k poctě jeho narozenin roku 1901.
 Dnes se staly již klasikou baletního repertoáru a patří mezi jeden z nejčastěji uváděných tanečních titulů u nás. Achille Viscusi inscenoval Slovanské tance roku 1915 v Buenos Aires a do New Yorku je přivezl Ivo Váňa Psota pod názvem Slavonica, kde měly obrovský úspěch.
  
Z Moravských dvojzpěvů a Slovanských tanců Libor Vaculík vytvořil koláž s názvem Slovanské dvojzpěvy, jež vyplnily první část baletního večera. Výsledkem bylo velmi působivé uspořádání dvojzpěvů a tanců, při nichž se v rychlém sledu střídala dvojice Lucie Hloužková a Konstantin Soldatenko s početnějším baletním souborem; užaslé publikum ohromeně sledovalo tanečníky, z nichž naprosto každý byl špičkovým sólistou.
 Choreograf Vaculík je již zralým umělcem a jeho invence má takový rozměr, že patří k našim nejoceňovanějším mistrům choreografie a baletní režie. „Pro všechny přednosti Dvořákovy hudby, ať už lahodnou hudební krásu, harmonickou modulaci a zpěvnost Dvojzpěvů i fantazii či strhující živelnost a rytmickou razantnost Tanců, našel zcela originální scénické vyjádření a sourodý baletní výraz. Diváci byli nadšeni a okouzleni.“
 
Vaculíkovým cílem bylo vystižení atmosféry a emočního dopadu hudební předlohy. Scéna, kterou si pro balet navrhl on sám, proto harmonicky korespondovala s tanečními variacemi, jež nenesly žádný konkrétní děj. Na jevišti byly asymetricky umístěny dvě dřevěné lavičky, ze stropu se pak spustily březové větve. Osvícení reagovalo na hudební průběh a zprvu sytě modrá barva se měnila v množství odstínů. „Pět tanečních párů čekajících na první tóny skladby, se skví před našima očima v bílých kostýmech, které nesou folkloristické prvky, ale zároveň si uchovávají vysoký stupeň stylizace. Vzniklý dojem může evokovat pocit, že se díváme na kompozičně vyvážené výtvarné dílo.“
 Šlo o čistě precizní kompozici jednotlivých tanečních variací, umně poskládaných za sebe v koncepci „tanec pro tanec“ po vzoru George Balanchina, jehož metoda vysoko abstrahovaných emocí do tanečního pohybu se uplatnila právě v baletu, který nevypráví příběh.
 Prostřednictvím formálních tanečních prostředků bylo cílem uctít velikána naší klasické hudby, což se povedlo do důsledků znamenitě.

Druhá část večera přinesla neméně působivý zážitek. Připravil ho olomouckému publiku Robert Balogh
 baletním zobrazením Symfonie e moll Z Nového světa; jednalo se o vůbec první zpracování této symfonie do baletní podoby.
  
Většina Baloghových prací má narativní charakter. Sám se ve své tvorbě totiž odkazuje na přístup Michaila Fokina a Leonida Mjasina, „kteří usilovali o zobrazování konkrétních obsahů a literárních myšlenek.“
 Na základě rozboru partitury díla, své fantazie a znalosti autora Balogh tvoří libreta, jímž poté dává pohybový tvar.
 Tento balet založil na přesvědčení, že ženu lze najít v každém tónu Dvořákových skladeb. Velmi přesvědčivě rozložil symfonii do logicky navazujících obrazů a vložil do nich obrazy skladatelovy ženy Anny, kterou ztvárnila Svatava Kaiserová, první lásku Josefínu, zde role Moniky Globy-Bernovské a mecenášku Jeanette, jíž se zhostila vynikající Irina Popova-Ostapenko. Postavu Antonína Dvořáka vytvořil Valerij Globa. Souborové vstupy měly podobu obyvatel New Yorku a Orchestru. Dramatizace Novosvětské byla velkým překvapením a nutno podotknout, že některé ohlasy měly poněkud negativní nádech, popisující Baloghovo pojetí jako „jevištní patos“
, nicméně choreograf svou práci ve spojení s výtečným (chce se říci přímo virtuosním) pohybem baletu obhájil.
 
6.18 Amadeus
Každá premiéra baletního souboru olomouckého Moravského divadla prověřovala jeho vysoké kvality a nejinak tomu bylo i při jeho první inscenaci sezóny 2004 / 2005 v baletu Amadeus. Na této české premiéře se podílely osobnosti Olomouci již známé a všeobecně uznávané, výtvarník Josef Jelínek, scénograf Eduard Přikryl a italský dirigent Damiano Binetti, který byl společně s choreografem a režisérem Robertem Baloghem autorem hudební koláže inscenace.
 
Baloghovo libreto hojně čerpalo z činohry Petera Shäffera a zejména ze stejnojmenného filmu Miloše Formana, „z jeho choreografie však můžeme vyčíst i hlubokou pokoru k dílu a osobnosti velkého génia klasické hudby.“
 

Balet měl dvě dějství a čtyři velké obrazy. V první části se divák ocitl v nadzemském světě Smrti, Múzy a Andělů smrti. Scéna zde stroze zela prázdnotou s jedinou dekorací, kterou tvořila velká stříbrná, barevnými reflektory nasvícená polokoule. Choreografie této části využila prostředků moderního výrazového tance a působila inspirativně i novátorsky, zvláště „působivé je představení Smrti v individuálním tanci bez hudby.“
 Tato záměrná tichá pasáž byla značným kontrastem ke světu Mozarta, kde se bez tónů obejit nelze. A také zhmotnila naléhavost napětí, jež se následně umocnilo tokem současně běžící hudební a taneční struktury. Múza dočasně vzala Amadea Smrti a zavedla jej na zem, do tajů umění lásky a života. První obraz tak ostře kontrastoval s těmi následujícími, odehrávajícími se v prostorách zámku: pozvolný tanec rokokově oděného souboru a autoritativně rázný příchod Marie Terezie. Na její dvůr dorazil Leopold s malým Wolfgangem, jehož si místní aristokracie zamilovala. Mozart se stal slavným komponistou a také se zde setkal se svou první láskou Aloisií.
 Druhé jednání se opět odehrávalo ve společnosti, svým syžetem nápadně připomínalo Formanův film. Na plese se Mozart setkal s Konstancí, jež byla pozemským zosobněním Múzy a tančili spolu ve vypointovaném vtipném pas de deux. Poté byl Wolfgang konfrontován se svým sokem, dvorním kapelníkem Salierim, jenž představoval Smrt, která si ho zanedlouho odvede. Bohémský Amadeus žil stále hektičtěji, v agónii blouznil a za zvuku slavné árie „Ach, Ich fühl´s“ se rozloučil s Múzou, která ho vrátila do náruče Smrti.
 „Hlavním zdrojem inspirace byl především Mozartův život, který jsem se pokusil převést na jeviště prostřednictvím symbolů a expresivních metod.“
 Komentoval práci na baletu choreograf. 
Hudba v první části baletu nepředstavovala zcela vůdčí element, až ve druhé půli večera se jí choreografie plně podřídila. Celá inscenace gradovala společně s Mozartovým životem až k jeho slavnému Requiem. „Balet otevírá i uzavírá jako těžké železné dveře Mozartovo nedokončené Requiem.“
 Kromě opusu 626 se hudební koláž skládala z úryvků klavírních koncertů, z Kouzelné flétny či Dona Giovanniho.
 

„Při premiéře nebylo slabých výkonů.“
 Titulní roli Amadea tančil Valerij Globa, jehož Mozart vynikl zvláště v partnerském tanci s Konstancí Moniky Globy-Bernovské a také v rozpustilých scénách ve společnosti, kdy se zvláště projevil jeho smysl pro komiku.
 Výrazně se v inscenaci uplatnil baletní soubor, jenž zde „dostal poměrně velkou plochu k realizaci.“
 V tanci byly jak prvky abstrakce a surrealistického vidění světa, tak taneční prvky klasiky a moderních směrů, kde nechyběl humor. Vycházel z klasické taneční techniky, kterou dále rozvinul, a spolehlivou intuici smísil s moderními technikami. Balogh v této inscenaci vytvořil dokonalou fúzi.
 
Scénu, která byla adekvátním pozadím pro jevištní akci, navrhl Eduard Přikryl; například „střední část odehrávající se na císařském dvoře je tančena v klasických zámeckých kulisách.“
 Pozornost zasloužily též kostýmy vynikajícího Josefa Jelínka, a to nejen bohaté dvorské, ale zejména ty z imaginárního světa. „Zvláštní uznání pak zasluhují sněhobílé kostýmy Andělů smrti.“

Tato inscenace byla opět dokladem snahy olomouckého souboru vytvořit pestré baletní divadlo jak na úrovni narativní, tak na té poetické. Velké oblíbenosti titulu také přispěl i fakt, že většina diváků znala film Amadeus, což dovolovalo se plně soustředit na Mozartovu hudbu a taneční ztvárnění baletu.     
6.19 Oněgin
Olomoucká premiéra Čajkovského baletu Oněgin, který vznikl více než sedmdesát let po skladatelově smrti, skončil opět frenetickým úspěchem baletního souboru Moravského divadla. Tato inscenace byla v pořadí celkem třetím provedením díla, jež mělo svoji světovou premiéru ve Stuttgartu 13. dubna 1965 v choreografii Johna Cranka, jenž napsal i libreto. Hudební složka kupodivu nečerpala z operní partitury totožného názvu, ale byla koláží Čajkovského méně známých klavírních kusů a střední části symfonické básně Francesca da Rimini; orchestraci a aranžmá provedl ve spolupráci s Cranken Kurt-Heinz Stolze. Oněgin se záhy stal jedním z nejhranějších stuttgartských titulů a patrně právě proto se rychle rozšířil do dalších nejen evropských divadel; např. mnichovská Státní opera, Královský švédský balet, Australský balet a London Festival Ballet. Režisér a choreograf Vasilij Medveděv
 měl možnost shlédnout tuto inscenaci v originálním podání stuttgartského baletu roku 1982 v pražském Národním divadle, kde o sedmnáct let později uvedl tento titul ve vlastním přepracování, se kterým seznámil i olomoucké publikum 4. února 2005.
 
Původní balet v Crankově podání se skládal ze tří jednání v šesti obrazech, kopírujících slavný Puškinův román Evžen Oněgin. První dějství obsahovalo dva obrazy, v tom prvním se děj odehrává na venkově, kde Taťána a Olga se svými přítelkyněmi hrají hru – „kdo se podívá do zrcadla, spatří svého milého“. Olga uviděla svého snoubence Lenského a Taťána Oněgina, jenž právě dorazil na statek a ona se do okouzlujícího, městem znuděného mladého muže okamžitě bezhlavě zamilovala. Ve druhém obraze mu napsala slavný dopis plný vyznání a opět nahlédla do zrcadla, kde zahlédla Oněgina opětujícího jí její lásku. Druhé jednání začínalo oslavou Taťániných narozenin, na kterých ji Oněgin odmítl a provokativně koketoval s Olgou, na což žárlivý romantický básník Lenskij zareagoval výzvou k souboji. V následujícím obraze se Oněgin stal před zraky Olgy a Taťány vrahem svého nejlepšího přítele. Ve třetím jednání uplynulo od poslední události deset let a Oněgin se ocitl na plese u knížete Gremina, za kterého se Taťána zatím provdala. Taťána ho naprosto okouzlila a vyznal se jí ze svého citu. V šestém, posledním obraze, když Oněgin padl Taťáně k nohám, ho ona odmítla a dala mu navždy sbohem.
    
Olomouckou verzi Medvěděv zhutnil, sloučil tři obrazy do prvního dějství a zbývající tři do druhého, což ale inscenaci nijak neublížilo.
 Hudební podoba v ničem nekopírovala ono stuttgartské provedení, neboť Medvěděv spolupracoval se Sergejem Poluektovem a společně zvolili tituly zcela jiné než K. H- Stolze; vzniklo tak dílo úplně nové, které „publikum oslovilo, a to navzdory tomu, že jde o děj notoricky známý z povinné školní četby.“
 Tisk nešetřil chválou všech složek baletu, orchestr, kostýmy, scénu, Medveděvovu režii a choreografii i výkony interpretů. „K niternému prožívání přispěly všechny složky divadelní artilerie, především kvalitní orchestr velmi zasvěceně vedený dirigentem Petrem Šumníkem.“
 U baletních čísel nebyla na prvním místě jen brilantní technika, ale co kritika zvláště oceňovala, byl emocionální náboj tanečníků promítnutých do obsahu baletu. „Síla Medvědovy režie a choreografie spočívá v jednoznačnosti baletního výrazu, jež charakterizuje postavu. Přesvědčivost byla tak silná, že se zdála být samozřejmá.“
 Medvěděv „dokázal, že na něho pro tuto inscenaci bylo vhodné několik roků počkat. (…) Jen u strojů by snad bylo možno dožadovat se větší souhry. Dnes je kvalita baletu tak vysoká, že sólových výkonů je schopen téměř každý člen souboru.“
 Jak Valerij Globa v roli Oněgina, Monika Globa-Bernovská coby Taťána či pár Olgy a Lenského v podání Vladislava Nikolenka a Svatavy Kaisarové, nebo Sergej Iliin jako Gremin, všichni včetně početného baletního sboru podali špičkové výkony.
 Tyto páry elegantním způsobem doplnil početný baletní soubor: Jana Drgová, Tereza Holomková, Dana Krajevská, Zuzana Krbková, Renáta Mrózková, Petra Nováčková, Dana Ondráčková, Irina Trocenko, Tomáš Derka, Petr Horákovský, Tomáš Kodras a Igor Ostapenko. „Co jméno, to kvalita.“

 Obdivována byla i výprava Josefa Jelínka, zejména zavěšené proměny-alternace, jejichž obměna byla rychlá, funkční a hlavně nepředpokládaná. Právě momenty překvapení byly pro diváky strhující a pozornost a zaujetí stále obrozující. Po jevišti nepromenovala jen pastva pro oči, ale i pro duši. „Baletu patří tentokrát hold nejvyšší.“

6.20 Carmen
Na olomoucké jeviště se 4. listopadu vrátila Baloghova úspěšná a tolik diskutovaná Carmen, která v mnohém navázala na předešlou inscenaci. Známý choreograf se k tématu krásné cikánky, jež je pro něj symbolem vášně a magie, nyní vrátil už počtvrté a pokaždé našel něco, čím předešlou verzi obohatil. „Už jsem ji dělal jako klasický balet i na podpatcích, v jedné Carmen hrál na pódiu kytarista.“
 Nyní Balogh techniku na špičkách obohacuje o prvky flamenca, jímž se inspirovaly i kostýmy inscenace. 
Pro Balogha tak typické taneční pasáže bez jakéhokoli hudebního doprovodu použil v Carmen opět v prologu a také během hádky žen v tabákové továrně. Tyto pasáže byly kontrastem k ostatním scénám plných dramatické hudby. Balogh byl také autorem minimalistické, až pusté scény, jíž dominovaly španělské židle s vysokými opěradly; otevřené jeviště zůstalo tedy téměř úplně volné pro celý ansámbl, jehož vynikající výkony syrový prostor ještě umocnil. Balogh kladl velký důraz na efektní kostýmy hýřící barvami, jež na jevišti téměř bez scény zvláště vynikly. Choreografie, ve které se tanec na špičkách prokládal ohnivým flamencem, jednoznačně prozradila svého tvůrce.
     

Prolog opět zahájil zápas toreadora, jehož ztvárnil Luděk Mrkos, s býkem - role Michaely Tsepelevy-Horké. V závěru této scény se objevila Carmen, jíž se zhostila Monika Globa-Bernovská, která tuto roli tančila již v předešlém uvedení. S úlohou Dona Josého, představenou Valerijem Globou, tvořily tyto čtyři postavy pilíř dramatu a nutno podotknout, že své taneční „party“ zvládli všichni na výbornou. Monika Bernovská-Globa je vyzývavou i svůdnou Carmen s rozhodným postojem k lásce, životu i smrti, naopak Valerij Globa dobře zvládl vystihnout povahu rozpolceného Dona Josého.“
 Hlavní role Carmen a Josého alternovali mladí členové baletního souboru, Renáta Mrózková a Ivo Jambor, pro něž to byl debut ve výraznější úloze na jevišti.
 Jmenujme ještě další vynikající interprety vedlejších rolí: Micealu ztvárnila Svatava Kaisarová, přítelkyni Carmen Frasquitu tančila Dana Krajevská, dále Mercedes Jana Drgová a Manuelu Sylva Soldatenková. Vůdce pašeráků Garciu hrál Vladislav Nikolenko a Vadim Tsepelev představovall důstojníka Zunigu.
 
Velmi působivá taneční pasáž v závěru baletu, kdy v prvním plánu byla vidět Carmen s Josém a v pozadí souboj Escamilla s býkem, zde rovněž nechyběla. Co se hudební stránky týče, balet měl tentokrát živý orchestr a novinkou inscenace byl operní výstup, jehož se ujala sopranistka Magda Málková s „karetní“ árií Carmen. Ta představuje část třetího jednání opery, která „symbolicky spojuje tíhu osudu i vysvobození ničím a nikým nespoutané ženy.“
 Dvě Carmen na scéně bohužel rozptýlily pozornost tak, že Carmen-sopranistka na sebe až příliš strhla pozornost, a proto „unikne mnohému divákovi dramatická smrt Carmen-baletky...“
 Bizetova partitura byla obohacena nejen o (reprodukovanou) flamencovou hudbu kytaristy Paco de Luciy, ale také o Fantazii na Carmen od Pabla Saraseteho. 
Jednalo se tedy částečně o obnovenou premiéru, ale obohacenou o množství nových prvků.
6.21 Maškaráda
„Balet Moravského divadla vytvořil inscenaci, s kterou je možno objet Evropu. Než se tak stane, měla by Maškarádu zhlédnout celá Olomouc.“
 24. února 2006 uvedl soubor baletu Moravského divadla Olomouc mimořádné jevištní dílo, nazvané podle Lermontovova dramatu Maškaráda.
Tento titul je považován za vrchol Lermontovovy tvorby, a to i přestože jej napsal jako dvacetiletý mladík. Po více než sto letech složil k dramatu scénickou hudbu Aram Chačaturjan a následně z ní vytvořil symfonickou suitu. Tak vznikl umělecký základ, na němž byla vytvořena taneční balada, která v pátek v Moravském divadle sklidila obrovský úspěch. Chačaturjanovu symfonickou suitu Kyselák doplnil dalšími skladbami tohoto autora, s nimiž vytvořila koláž pro dramatické libreto; v první půli hraje Chačaturjanův koncert pro klavír a orchestr a ve druhém koncertu pro housle a orchestr. Volba velmi zajímavá zvláště pro taneční ztvárnění, „oba koncerty jsou doslova nabity dramatickými a energickými, ale i lyrickými pasážemi s náhlými zvraty.“
 Autorem libreta i jevištní podoby díla byl brněnský choreograf Jiří Kyselák, pro něhož se stal “dialekticky vzájemný vztah tanečního umění a hudby impulsem k tvorbě.“
 
Děj baletu byl dramatický.
 V noblesní aristokratické společnosti se odehrála 
milostná zápletka, do níž byla nevědomky vtažena svým ztraceným náramkem Arbeninova žena Nina. Domnělou nevěru vyřešil manžel vraždou své manželky, avšak následně výčitkami svědomí, sám zešílel. V této taneční tragédii neslo tíhu inscenace šest postav,
 Arbenin ve ztvárnění Valerije Globy, jeho manželka Nina, jíž se ujala Monika Globa-Bernovská, kníže Zvjozdič, jehož postavu tančil Konstantin Soldatenkov; dále Sylva Soldatenková coby baronesa Štralová, a Renáta Mrózková s Luďkem Mrkosem v roli Osudu
 
Manželé Globovi se udržují ve špičkové formě a jejich dvojice byla 
více než přesvědčivá. „Valerij Globa dokázal hned v úvodu čitelnými náznaky signalizovat stavy daleko pozdější a tím výrazně podtrhl věrohodnost své postavy.“
 Monika Globa-Bernovská se díky svým fyzickým dispozicím ke ztvárnění výborně hodila a nadto vytvořila postavu čistou, půvabnou, zranitelnou. 
Objevná choreografie Jiřího Kyseláka, jež dokázala v koncertních pasážích nalézt hodnoty programní hudby, byla nevídaná. Kyselák tuto programovost dokonale realizoval v jevištních akcích, „jejichž splynutí hudby a děje, např. navigace do karetních scén, bylo rovno kouzelnickému osvícení.“
 Kyselák také projevil mimořádný cit pro dramatické vystavění inscenace. Děj se posunoval dopředu především v rychlejších větách obou koncertů a vnitřní charakteristiku postav s jejich vztahy vhodně zobrazovaly věty pomalejší. 

Dramatický příběh ze světa aristokracie devatenáctého století prožilo premiérové publikum s hlubokým zaujetím, zatajeným dechem a neskrývaným obdivem, a to zásluhou všech členů baletu. Maškaráda byla předvedena bez vady, přitom s mimořádným, chvílemi až akrobatickým nasazením a s výraznou kreativitou. „Neuvěřitelné se jevilo např. pohybové odlišení charakteru Osudů od reálných bytostí, jejich posun do imaginárního světa, k čemuž přispěly i kostýmy.“
 Nepřehlédnutelnou okolností byla fyzická náročnost, množství zvedacích figur, jež samy o sobě od členů baletu vyžadovaly velkou fyzickou sílu. „A to vše probíhalo s lehkostí ptačího tahu z teplých krajin.  Obdiv a obdiv! Každý obdivoval, čeho si všiml, čeho si stačil všimnout, co stačil zaregistrovat.“
 Celá inscenace byla propracovaná a dokonale vystavěná na poměrně náročných prvcích, nesoucí jak aspekty klasického, tak moderního výrazového tance. Žádná z figur nebyla samoúčelná, a pokud se některá opakovala, pak jako symbol, či navracející se motiv podtrhující idée fixe příběhu. Jinak byla každá chvíle baletu překvapením. 
O výpravu inscenace, jakož i kostýmy, se postaral již tradičně pražský host Josef Jelínek. Na scéně se z hráčského salónu velmi rychle stala ulice, byt Arbeninových i komnata u staré baronesy. Ihned po zvednutí opony však upoutá velké rudé rozeklané srdce a karty, černá srdce jakoby předurčovala děj baletu. Scénu i děj baletu vhodně doplňovaly kostýmy, zvláště výstižně charakterizující ženské postavy: v andělsky bílé oděna nevinná Nina, v rudé baronesa Štralová a v ocelově šedé oba protagonisté Osudu.
Mistrovská inscenace Maškarády, jež byla vytvořena pro olomoucké jeviště, dokázala, že choreografie, příběh, hudba a vizuální stránka se mohou výtečně doplňovat, a to na té nejvyšší úrovni divadelního provedení.  
6.22 Marná opatrnost
Rozverná komedie Marná opatrnost, byla první premiérou roku 2007. Balet se tak 26. ledna 2007 po čtrnácti letech znovu objevil na jevišti Moravského divadla a jeho návrat lze označit za mimořádně vydařený, neboť s tímto titulem olomoucký ansámbl zvítězil na celorepublikové baletní soutěži.
 

Louis Joseph Ferdinand Hérold, korepetitor pařížské opery, spolupracoval na svých dílech s tehdejším pařížským baletním mistrem Jeanem Aumerem. Pro baletní dílo Náměsíčná
 dokonce získali vynikajícího dramatika proslulého zejména na poli grand opéry, Eugena Scriba. Pro balet Marnou opatrnost Hérold čerpal z dřívějších provedení, především z Daubervalovy verze, jehož premiéra proběhla ve Francii 1. července roku 1789 v Bordeaux, přesně dva týdny před pádem Bastily.
 Toto dílo je jedním z mezníků vývoje baletu jako samostatné formy možná i proto, že výmluvně odráží myšlenkovou atmosféru doby, ve které vzniklo; pro vzmáhající se měšťanskou vrstvu je venkovský hrdina představitel lidství, jenž se stává skutečně rovnocenným partnerem své vrchnosti.
 

Původní premiéra baletu se skládala ze dvou jednání a tří obrazů. Líza, dcera statkářky Marcelíny, a chudý chasník Colin, byly hlavní postavy příběhu. Statkářka Colina vyhnala, protože měla pro svou dceru připraveného bohatého, nicméně poněkud slaboduchého vinaře Alaina. Matka svou dceru zaměstnala, ale Colin se k Líze vrátil, pomáhal jí a přitom si vyznali lásku; do domu zatím přišli na námluvy Thomas se synem Alainem, kterého víc než nevěsta zajímalo chytání motýlů. Druhý obraz ukázal již posečenou úrodu ve snopech a tančící vesnici, kde byla Líza s Alainem, ale Colin ho odehnal. Během tance všechny náhle překvapila bouře, Líza a Colin se schovaly do snopů slámy, jiní utekly ze scény. Ve třetím obraze matka Marcelína svoji dceru usilovně hlídala, když vtom do domu vešli vesničané přinášející snopy, ve kterých se Colin ukryl. Šťasten vyskočil ze snopu a běžel k Líze a ukryl se v její komůrce. Když přichází Alain se svým otcem a Notářem, zamkla matka komůrku a po podepsání svatební smlouvy odevzdala klíče budoucímu zeti Alainovi. Ten odemčel dveře a z pokoje společně vyšli Líza s Colinem, nebylo tedy jiného zbytí, než je oddat.
 Nekomplikovaný děj umožnil ve srovnání s tehdejšími spletitými dramaty Noverrovými tanečnější vyjádření a srozumitelné propojení tance a pantomimy, což znamenalo další krok v emancipaci baletu jako svébytného žánru s vlastními vyjadřovacími prostředky.

Na konci scény premiérového představení roku 1789 se zpíval kuplet, v němž se několikrát opakoval refrén “je pouze krůček od zlého k dobrému”. Autor, režisér, choreograf a představitel Colina současně, byl Jean Bercher, dobře známý pod jménem Dauberval.
 Ten když dával svůj balet v Londýně, změnil jeho název na Špatně střežená dívka neboli Marná opatrnost a u nás se vžil tento volnější název, Marná opatrnost.
 Verze pozdější, s hudbou Louise Hérolda a choreografií Jeana Aumera, měla premiéru v pařížské opeře 27. listopadu 1828.
 

Jiří Kyselák, režísér a choreograf baletu, lehce pozměnil jména postav - Marcelinu na Simonu, Colina na Kolase a Alaina na Alana. Co se libreta týče, přidal pouze nepatrné epizody v choreografii využívající barevné stuhy, které se staly „spojovacím prvkem, jež baletní čísla zpestřují a tvoří mezi postavami příběhu vazby“.
 V olomoucké inscenaci v hudební složce „vévodí hravá rozpustilost, a spontánní radost ze života. Choreograf a režisér Jiří Kyselák se o totéž snaží i v řeči pohybu. Tanec proto není jen vznešeným baletem (v lyrických scénách), ale současně do sebe vstřebává nejrůznější skotačivé řádění, krkolomnosti a hyperbolizuje obyčejná gesta lidí.“
 Jedinou výtkou této inscenace byla zdlouhavost některých čísel, které se dle slov kritiky do komediálně laděného díla nehodily. „Kdyby se Jiří Kyselák odvážil více ,,škrtat“, inscenaci by odlehčil a zbavil menších prostojů.“
  „Jednoduchost sice zpřehledňuje dění na jevišti, avšak časem působí poněkud vyčerpaně. Stominutová délka inscenace ne vždy dokáže držet tempo. Především její začátek. Sólové baletní výstupy jsou bezchybné, ale třetině z nich by zkrácení prospělo – aby dynamičnost (pro komediální žánr zvláště nutná) neztrácela dech.“
 I přesto byla baletní inscenace divácky velmi úspěšná, samozřejmě mimo jiné také díky vynikajícím interpretům.  

V roli bohaté vdovy zazářil Vadim Tsepelev, který „velmi vtipně sjednotil barvité pohybové kreace (od stepu až po flamenco) s výraznou hrou obličeje (otevřená ústa nadšením z vlastního tance). Marná opatrnost je vtipná právě díky němu a Tsepelev sklízí často větší ovace než ústřední milenecká dvojice v podání Moniky Globy-Bernovské a Valerije Globy.“
  Kromě Tsepeleva, který uvrhl stín na zbytek účinkujících, byli kladně hodnoceni i hlavní představitelé, zvlášť jejich vynikající technika. Kostýmy a scéna Josefa Jelínka, obojí v nepřepláceném barokním tónu laděné do zelena a žluta, zářily svěžestí a orchestr pod taktovkou Petra Šumníka podal jako obvykle excelentní výkon. Tisk shrnul představení jako velmi úspěšné. 
Marná opatrnost je zcela určitě jedno z nejlepších baletních děl vůbec, a to i přes svou rozvernost a prostotu. Toto dílo právě pro svůj jasný syžet nevyžaduje od tance nevyjádřitelné, z čehož patrně pramení i životnost tohoto baletu, jež se s oblibou uvádí již více než dvě století. 

6.23 The Beatles, Queen
Po řadě klasických titulů baletní soubor tentokrát uvedl roztančený večer ve znamení legendárních britských skupin The Beatles a Queen. Úspěšná premiéra proběhla 30. listopadu 2007 a záhy se stala jednou z divácky nejúspěšnějších inscenací za posledních několik sezon. Tímto titulem chtěl baletní soubor oslovit především mladou generaci, protože klasický baletní titul není to, co odpovídá jejich vkusu. „V Olomouci je asi pětadvacet tisíc studentů, do divadla jich ale chodí poskrovnu. Už dlouho přemýšlíme, jak je přilákat.“
    
Hudební koláž z nahrávek The Beatles sestavil šéf ostravského baletu Igor Vejsada
, choreograf a režisér inscenace. „Vejsadovi The Beatles víceméně zůstávají jakousi obrovskou dobovou diskotékou s důrazem na roztančený ansámbl“
, který se střídal s lyrickými pas de deux jednotlivých členů skupiny. Nejvíce pozornosti se dostalo excentrické dvojici John Lennon a Yoko Ono, jednomu z posledních výstupů, protože tento svazek byl předstupněm konce slavné kapely. Taneční ztvárnění The Beatles nesledovalo žádnou dějovou linku související s vývojem skupiny, nicméně v celém pojetí inscenace bylo cítit „šílenství“, které tento hudební fenomén všude doprovázelo a to, že s nástupem britské kapely Beatles se začala psát nová kapitola. Oblečením, stylem a výroky určovala trendy své doby a výrazný zájem protagonistů o společenské otázky značně ovlivnil kulturní dění šedesátých let. Jejich význam zhodnotil v jedné větě hudební skladatel Aaron Copland: „Až si lidé budou chtít připomenout náladu šedesátých let, pustí si desky Beatles.“
 
Na počátku všeho stál John Lennon, který založil skupinu, ke které se přidal Paul McCartney a poté – přes Johnovu nelibost – mladší George Harrison. Bubeník Ringo Starr do kapely nastoupil až později, díky manažeru Brianu Epsteinovi, jenž se zasloužil o slávu The Beatles. Od vzniku dodnes nesmrtelných hitů Love Me Do, From Me To You či Please Please Me se začalo hovořit o éře Beatles a historii populární hudby šedesátých let. Hvězdná dráha pokračovala z Velké Británie do USA, kde na slavném americkém turné natočili film Help! a v říjnu 1965 obdrželi Řád Britského impéria, což konzervativní Británii tehdy rozdělilo na dva tábory. Poté vyšla slavná alba jako Revolver a Sergeant Pepper´s Lonely Hearts Club Band. Tentýž rok se manažer Brian Epstein předávkoval barbituráty a krátce nato se John Lennon setkal s umělkyní Yoko Ono; fungování kapely začalo být ohroženo a roku 1969 skupina vystoupila na střeše londýnské společnosti Apple, naposled jako Beatles. Spolu působili celkem jenom sedm let, ale jejich odkaz inspiruje hudební tvůrce nadále.    

Alexandr Babraj, výtvarník scény a autor kostýmů, pojal vše v minimalistickém duchu, protože jeviště téměř po celou dobu inscenace zaplňoval baletní soubor představující rozjásané fanoušky kapely a v intimnějších pas de deus scéna zešeřela, pouze s kuželem světla na dvojici. Členy skupiny Babraj oblekl do typických tmavých obleků a jejich fanoušky do barevných trikotů. Nejautentičtěji vypadala Yoko Ono, tančená Monikou Globou, s širokým kloboukem a bílým volným kostýmem. Koláž z nahrávek skupiny Beatles sestavil Igor Vejsada, v hudební koláži nechyběly hity kromě zmíněných hitů také If I Fell pro pas de deus či Ballad of John and Yoko.
Autorem „queenovského“ bloku byl Robert Balogh, jenž také navrhl výtvarné zpracování scény. Tento titul výmluvně ilustruje všechny aspekty Baloghova pojetí baletního divadla. Dějová linka ilustruje osud kapely prostřednictvím životních epizod Freddieho Mercuryho, s důrazem na jeho bohémský život a nakonec tragickou smrt. „Prvně se dotýká kytary, záhy vzniká skupina, nechybí umělecká epizoda s operní pěvkyní Montserrat Caballé, dostavují se příznaky nevyléčitelné choroby a smrt.“
  

Student fyziky Brian May, roku 1968 založil hudební skupinu s názvem Smile. První verzi tohoto ansámblu tvořil kromě Maye zpěvák Tim Staffel a kytarista Roger Taylor a už za rok dostali smlouvu s americkou společností Mercury. Ovšem hned po prvním songu Earth, který byl totálním propadákem, Staeffel skupinu opustil, ale stihl ještě přesvědčit svého spolužáka Freddieho Bulsaru, aby ho vystřídal. Ten přišel s nápadem změnit název skupiny na Queen. A když se v roce 1971 ke skupině přidal basista John Deacon, obsazení bylo kompletní.  
Baloghova zásada tvořit balety pro vyprodané sály se zde opět projevila. Atraktivitu titulu zajistilo jak nápadité choreografické zpracování, tak hudba, jež překračuje generace. První část večera věnovaná Beatles se nesla v rozjařeném diskotékovém duchu, část druhá byla komornější z důvodu výrazného narativního prvku, jenž Balogh uplatnil při zobrazení života Freddieho Mercuryho, kde nechyběly milostné epizody se stejným pohlavím. Tragiku finále Balogh přebil hitem Show Must Go On, i když se v celém baletu známým a „otřepaným“ hitům úspěšně vyhnul.
 Ve středu dění byly samozřejmě znamenité sólové výkony skvěle pohybově disponovaného a charismatického Ivo Jambora, jenž byl za výkon v této inscenaci navržen na cenu Thálie.

Věhlas zdařilé baletní inscenace podtrhl přibližně před rokem svou návštěvou Peter Freestone, který byl dvanáct let osobním tajemníkem Mercuryho. Po představení prohlásil, že Frediieho viděl doslova v každé scéně a v každém pohybu tanečníka Ivo Jambora. „Také hudba byla dobře zvolená, nešlo o pouhou přehlídku největších hitů,“ vyjádřil se Freestone.
  
Sloučit veřejnou oblíbenost titulu a vysokou kvalitu se v umění se spíše nedaří, tím méně v oblasti baletního žánru; proto baletní večer inspirovaný slavnými skupinami, jenž se stal jak divácky nesmírně atraktivní, tak umělecky velmi hodnotný, byl skutečným mistrovským tahem v dramaturgii olomouckého divadla.   
6.24 Královna Margot
Balet Moravského divadla uvedl 28. listopadu 2008 premiéru historického dramatu Královna Margot. Francouzský román Alexandra Dumase volně zpracoval hostující choreograf Libor Vaculík, který se na představení podílel také jako režisér a autor scénického a světelného designu.

Život Markéty z Valois, zvané Margot se odehrával v době závažných nábožensko-politických konfliktů, které poznamenaly dějiny nejenom Francie, ale celé Evropy. Její osobnost byla spjata s událostmi, jež následovaly vynucený sňatek s navarrským králem, zejména krutá Bartolomějská noc v roce 1572. Zášť a nesnášenlivost katolíků a protestantů vyústila v mnoho válečných konfliktů a politických machinací. Tuto krvavou atmosféru plnou nevraživosti se Vaculík snažil vylíčit pomocí hudby Hectora Berlioze.
 
Balet byl složen ze dvou velmi hutných a dramatických dějství. V prvním byla ukázána krutost Kateřiny Medicejské, která vládla místo skutečného krále Karla IX. a pevně svírala ve svých rukou osud Francie. Dceru Margot tvrdě vychovávala a zasadila se o to, aby se provdala za krále Jindřicha Navarrského. Ta o svatební noci však maskovaná prchla a strávila ji s mladým hugenotem La Molem. Velitel francouzského vojska nařídil jít do zbraně a před krveprolitím stihla Margot už jen přemluvit svého manžela s jeho milenkou ke konverzi na katolickou víru. Nenávist protestantů a zlo katolíků slavily triumf. Kateřina o Jindřichově konverzi nevěděla a byla velmi překvapena, když ho po bartolomějské noci potkala živého. Rozhodla se užít k jeho záhubě veškeré prostředky, najala si vraha. Margot tajně skryla před trestem smrti zraněného La Mola, jenž měl být zatčen.  
Ve druhém dějství Margot Moleovi oznámila, že čeká jeho dítě. Kateřina se stále za každou cenu snažila zbavit Jindřicha, proto ho začala pronásledovat s tím, že ho přistihne v náručí milenky Charlotty, což se nepodařilo; Charlottu poté otrávila. Kateřina posypala prudkým jedem knihu, jež se omylem dostala do rukou Karla IX. a zemřel jak on, tak i jeho bratři, Jindřich se tedy stává králem Francie. Margot dostala strach o život svůj, La Moleův i dítěte, proto se rozhodli prchnout z Paříže. Na útěku však La Mole zemřel rukou královského vojska. Kateřina svou dceru chtěla přinutit k vraždě dítěte, jehož otcem byl hugenot; Margot však otočila zbraň proti své matce.
  
Libor Vaculík dokonale vykreslil Margot v kontextu obsažného románového kontextu i v historických souvislostech. Nechyběly osudné scény boje a nesváru, jejichž choreografie se ujal „Martin Tureček se šermířskou skupinou Adorea, která v představení účinkuje.“
  
Vaculík zejména vyhraňuje vztah matky Kateřiny Medicejské a její dcery Markéty, jímž věnoval velké plochy; „jsou tanečně a výrazově nejprokreslenější, pohyby zachycují jasně jejich charakter, hnutí mysli, touhu, lásku a nenávist.“
 Renáta Mrózková v roli Margot zaujala intenzivním hereckým projevem, krásnými plastickými paže vyjádřila celou škálu emocí, její výraz byl odrazem pocitů, kterými její postava procházela. Jako její milenec zaujal technicky i herecky kvalitním výkonem Ivo Jambor. Lena Iliina ztvárnila dominantní matku, jejíž gesta byla ostrá jako břitva a výrazem jí prostupoval hněv i nenávist. 

Do baletu se zdařilo vpracovat veškeré zákruty spletitého příběhu, Vaculík navíc ještě přidal dvě abstraktní postavy - Zlo katolíků a Nenávist protestantů, které doprovázely každý vzniklý konflikt. Tím dal libretista inscenaci další rovinu, kromě dramatické a vztahové linie příběhu, se inscenace obohatila o vrstvu, jež proniká díky zmíněným imaginárním postavám do obou linií. Dané období bylo vykresleno s jeho pochmurnou a pohnutou atmosférou, choreograf „umí převést velká dramata do tanečního výrazu, kdy řeč těla je nositelem nejen příběhu, ale i symbolů.“
 Soubor olomouckého baletu svou interpretací tak přispěl k divadelní podmanivosti Vaculíkova baletu.
Nápadité kostýmy byly dílem hosta Romana Šolce, například historický kostým Kateřiny dokresloval jak dobu, ve které se balet odehrával, tak dokonale podtrhoval panovačnost a krutost královny. Naopak jednoduché bílé šaty Margot vyjadřovaly její nevinnu a čistotu a výborně kontrastovaly s bohatou róbou její zlé matky.  
Baletní inscenace ohromila, a to všemi komponenty, jež se na inscenaci podílely. Velmi kompaktní sdělení choreografické, hudební i výtvarné, se v pojetí, jež bylo zčásti klasické, zčásti moderní, na všech rovinách příběhu dokonale doplňovaly. Ačkoli by se samotný výběr tématu, historická freska s množstvím zápletek, mohl zdát pro baletní ztvárnění značně komplikovaný a snad nevhodný, ale tato inscenace (kromě dalších) jistě rozrušila mýtus o umělecké nedostatečnosti baletu.  
6.25 Radúz a Mahulena

Novým titulem baletního souboru se stal známý milostný příběh Radúz a Mahulena. Zeyerova nesmrtelná romance v tanečním provedení měla premiéru 6. března 2009 a zcela uchvátila olomoucké publikum.
Toto dílo se na jeviště Moravského divadla vrátilo po dvaceti letech, nyní jako celovečerní balet. Tehdy jej nastudoval choreograf Petr Veleta, šéf baletního souboru, jako jednoaktovku pouze na Sukovu orchestrální suitu Pohádka. V této nové inscenaci hostující režisér a choreograf Jiří Horák, jehož Olomoucké publikum již znalo z baletní inscenace Manon, použil fragmenty ze čtyř děl Josefa Suka: Pohádka, Asrael, Jaro a Pohádka léta. Tato volba skladeb a jejich rozvržení nejen že výstižně ilustrovaly vnitřní rozpoložení postav, ale dokonale charakterizovaly jednotlivé osoby romance a motivace jejich jednání.
 „Dramatičnost Sukovy hudby dává jasné impulzy jak interpretům, tak divákům.“
 Horák se netajil inspirací filmovou adaptací Petra Weigla, v níž zní jak dílo Sukovo, tak Zeyerovo. Tuto inscenaci považoval za ideální látku pro balet, který ještě před olomouckým uvedením provedl v plzeňském divadle. Jiří Sekanina byl baletem nadšen a nabídl Horákovi spolupráci s tím, že by v Olomouci představil totéž, ovšem s živým orchestrem.
  
Balet se skládal ze dvou jednání; v tom prvním Magurský princ Radúz zabil posvátného bílého jelena, jehož pronásledování ho zavedlo až na území znepřáteleného království. Usnul tam vyčerpáním, ale trápil se výčitkami, neboť věděl, že vzácné zvíře patřilo dívce, jež se mu zjevovala ve snech. Spícího prince nalezl přítel Radovít a přinutil ho k útěku z nebezpečného území. Král a Runa začali zatím zuřivě pátrat po vlastníkovi meče, jenž zůstal v těle jelena, který patřil jejich dceři Mahuleně. Chasník, jenž lovcům ukázal cestu zpět do jejich království, podal Runě minci, kterou mu za odměnu princ dal, čímž prozradil jeho původ. 
Mahuleniny sestry Prija a Živa se snažily truchlící Mahulenu rozveselit, když vtom přišly stráže s vrahy posvátného jelena. Mahulena se do Radúza na první pohled zamiluje, čehož si všimla rozezlená Runa. Radovít byl propuštěn a prince uvěznili. Radúz v kobce vzpomínal na obraz dívky, jež se mu zjevovala, když ho ze snění vytrhla stráž. Odvlekli ho do hor, kde měl na příkaz Runy skonat v poutech na skále. 

Ve druhém jednání se Mahulena velmi trápila osudem prince, ale chasník jí tajně předal klíče od pout, jež Runa hodila do strže. Ta prahne po tom, aby Radúze nic netušící Mahulena zabila vlastní rukou, proto namíchá prudký jed a pošle ji za princem s tímto lektvarem, jenž ho má posilnit. Mahulena, sledována Runou, se vydala do hor Radúze osvobodit. Když se setkali, princ Runu přemohl a připoutal k útesu; pokořená královna za odcházejícími milenci ještě stihla vyřknout kletbu: ,,jakmile jiné ženy celující ret se dotkne tváře tvé, tu béře moje kletba počátek! V tom okamžení zapomeneš ji, a znát ji nebudeš, svou Mahulenu, bys na ni třeba hleděl!“

Radúz a Mahulena dorazili do princova království v okamžiku smutečního obřadu krále, Radúzova otce, jenž skonal. Nyola, Radúzova matka, šťastná ze shledání, svého syna políbila a v ten okamžik se naplnila Runina kletba. Mahulena se marně vrhala mezi matku a syna. V zármutku prosila matku Zemi o pomoc a ta ji proměnila ve strom. Od té chvíle Radúz celé dny proseděl u stromu, který se záhadně objevil v jejich zahradě. Nyola se rozhodla nechat strom porazit a tím vyléčit princovu zatemnělou mysl. Jakmile však ťali do kmene, Runina kletba se zlomila. Mahulena opět získala svou podobu, Radúz ji hned poznal a oba dostali královnino požehnání.

Olomoucký balet se po světových titulech, jakým byla Giselle, Marná opatrnost nebo Carmen vrátil k české klasice. Jiří Horák
 po svých plzeňských zkušenostech s Radúzem a Mahulenou
, celou inscenaci pojal v estetické neoklasické formě. Tento příběh těžce zkoušené lásky dal choreografovi příležitost k pohybovému vyjádření tancem, gesty, pantomimou, světlem a barvami snad „všechny lidské city obsažené v ději: čisté lásky, nenávisti, žárlivosti, zoufalství, dobrosrdečnosti, věrnosti i krutosti.“
 V roli Mahuleny tančila něžná Lucie Martináková a její protějšek ztvárnil Ivo Jambor. Oba představitelé titulních rolí se „na konci přitančili mnohokrát uklonit nadšenému hledišti.“
 Především něžná Lucie Martináková jako Mahulena uchvátila čistotou a jemností projevu, i souhrou se svými sestrami, jejichž role se ujaly Sylva Soldatenková a Svatava Kaisarová.  Zlou Runu představila Lena Iliina s vosí bodavostí a krutou rafinovaností ve vděčné záporné úloze. Na nevelkém prostoru pozoruhodně rozehrál svou roli také Dmitrij Savakov jako Radúzův přítel Radovít. Autorem přírodní scenérie divoké krajiny byl host Jaroslav Milfajt. Teplé podzimní barvy a případně „sladěné s kostýmy hostujícího Tomáše Kypty, skály, rokle, věštby, sny, kletby, lov posvátného jelena, to vše je korunováno symbolem stromu, v němž je zakleta Mahulena.“
 Hudební nastudování, jež zahrnovalo i sestavení jedné partitury ze čtyř kusů, řídil Petr Šumník. a „houslovým sólem se blýskla Světlana Pimková.“
 
Romantická baletní inscenace byla potvrzením vynikající kondice zdejšího souboru, ale také znamenité spolupráce všech složek divadla. Baletu nechyběla naléhavost, milostné zanícení, něha a spalující touha. Tanec se odvíjel s velkou invencí a ve velké většině tanečních akcí šlo jak o pohybovou strukturu, tak o odstínění citového rozpoložení. Toto dílo se tak stalo skutečným plastickým divadelním vyjádřením. 
6.26 Macbeth 
Zcela nová baletní inscenace, jež se na olomouckém jevišti ještě neobjevila, patřila shakespearovskému Macbethovi s hudbou Rusa Kirilla Molčanovova. Jeho úspěšná premiéra proběhla 13. listopadu 2009.
Balet se inspiroval Shakespearovým dramatickým odkazem již mnohokrát, a to jak na světových jevištích, tak na půdě našich divadel. Na prvním místě jmenujme balet baletů Romea a Julii, dále například Hanušova Othella, Zkrocení zlé ženy Oldřicha Flosmana nebo v Moravském divadle v minulé sezóně uvedený Sen noci svatojánské. Olomoucký balet většinu těchto titulů (s výjimkou Zkrocení zlé ženy) s úspěchem provedl a balet Macbeth byl olomouckou premiérou. Tento titul má kromě ruské verze, také svoji českou, skladatele Václava Riedelbaucha, jenž ji provedl 6. prosince 1984 v Národním divadle k příležitosti Roku české hudby. Tato verze nesla podtitul Hra s Macbethem. Skladatel na baletu spolupracoval s divadelní špičkou, choreografem Danielem Wiesnerem a režisérem Antonínem Moskalykem, proto není divu, že se inscenace „zařadila mezi nejúspěšnější domácí tituly baletního repertoáru Národního divadla, jenž během šesti sezón dosáhl jedenadevadesáti repríz.“
   V titulní roli se zde představil Vlastimil Harapes. 
Olomoucký Macbeth byl verzí Kirilla Vladimiroviče Molčanova. Tento ruský skladatel pocházející z hudebního prostředí se věnoval sice kompozici pro divadlo, ale jeho tvorba se nejvíce zabývala hudbou k filmu.
 Tématem psychologického rozpadu osobnosti ctižádostivého, schopného, ale mravně slabého člověka se zabýval poměrně intenzivně a roku 1980 proběhla premiéra Macbeth
 ve Velkém divadle v Moskvě, kde od  „roku 1973 zastával funkci ředitele.“
  Dva roky po premiéře v jeho ředitelské lóži zemřel při jedné z repríz svého Macbetha, konkrétně 17. března 1982.“

„Molčanovova partitura oplývá řadou efektních dramatických vrcholů, které nacházejí adekvátní kontrast v jímavém lyrismu.“
 Robert Balogh, režisér, choreograf a libretista baletu mohl svou pověstnou invenci na pozadí této hudby dokonale využit, protože technické zázemí souboru bylo na virtuózní úrovni. Taneční party nejen obou hlavních představitelů, ale i všech dalších postav, byly skutečně obzvláště náročné. Libreto se skládalo ze dvou poměrně zhuštěných dějství: v prvním zuřil boj, ve kterém Macbeth zachránil přítele Banqua, se kterým potkal tři čarodějnicemi, jež jim věštily osud. Macbeth se dle předpovědi stane thénem z Cawdoru a poté králem Skotska, Banquovým osudem mělo být otcem králů Skotska. Věštba se začínala plnit po příjezdu krále, jenž Macbethovi udělil titul théna. Macbeth napsal vše v dopise své ženě, která velmi zatoužila po koruně a moci. Při královské hostině lady Macbeth přemluvila manžela ke královraždě a nekompromisně mu podala dýku. Čarodějky sledovaly naplnění jejich proroctví. Macbeth krále zabil a následně se stal králem Skotska. Mučily ho však výčitky svědomí, ale jeho paní ho ukolébala. Ve druhém jednání došlo k roztržce mezi Macbethem a Banquem, neboť nynější král se obával Banquova syna, dle proroctví následníka trůnu. Čarodějky všechno pozorovaly a Banquovi prorokovaly brzkou smrt. Královi vrazi se ho chystali sprovodit ze světa i s jeho synem. Plán se však nezdařil a na útěku byl Banquo zabit rukou krále Macbetha. Avšak nezbavil se ho úplně, duch jeho „přítele“ se mu zjevoval, což neušlo pozornosti jeho družiny, kterou se Lady Macbeth snažila uchlácholit vyzývavým tancem. Čarodějky se mu opět zjevily a připomněly mu předešlou věštbu, že se Bonquovi dědici stanou králi. Macbethovi se začaly zjevovat duchové všech zavražděných, z čehož zešílel. I Lady Macbeth ztratila rozum, potratila Macbathovo dítě a zemřela. Macbeth viděl svoji blížící se zkázu, čarodějky se mu vysmály ve hře s jeho královskou korunou. Poté duchové mrtvých Macbetha roztrhaly a Banquův syn usedl na skotský trůn. Věštba se naplnila.  
Váha inscenace ležela na Robertu Baloghovi „jenž na relativně malé scéně dokázal vytvořit představení, které nezapře výrazný punc velkého historického tabló.“
 Skvělé partnery Balogh získal v renomovaných hostech: Jan Dušek byl autorem v podstatě minimalistické scény, jíž dominovala středověká ponurost masivního schodiště a obrovského lustru, z něhož se po spuštění stala slavnostní tabule. Autorka odvážných kostýmů Klára Vágnerová vše sladila v kontextu syžetu do ostré kombinace červené látky šatů a černé kůže.
 
Druhé dějství mělo výraznější gradační tah a větší drama, především s trojící čarodějnic si Balogh znamenitě poradil. Čarodějné trio, jenž Molčanov podkreslil „hudebním sarkasmem i špetkou muzikantského humoru“ nebyly žádné odpuzující stařeny, ale spíše takové neposedné a skotačivé postavičky,
 které si v závěru svého pas de trois tropily žerty ze zoufalého  Macbetha a v legraci pohazovaly s jeho královskou korunou. V těchto rolích se představily Sylva Soldatenkova, Aya Shinoda a Kateřina Iranová.

Ve většině operních ztvárnění, jakož i v Shakespearově originále, dominuje postava mocichtivé Lady Macbeth, zde ztvárněná Renátou Mrózkovou. Molčanov však své drama baletu vystavil na jeho titulní postavě Macbetha, jehož bravurně tančil Jan Seitl. I Mrózková byla coby Lady Macbeth přesvědčivá a její vyzývavý tanec na hodovním stole při královské hostině byl efektní s výraznou erotickou linkou. „Ostatně sklidil potlesk na otevřené scéně. A ten se během večera ozval nejednou.“
 I orchestr, kterému dirigoval Tomáš Hanák, sklidil slova chvály; tedy nová inscenace Macbetha, jenž zde byl uveden vůbec poprvé, „skutečně dělá olomouckému baletu čest.“
 
Pro Roberta Balogha to byla zatím druhá zkušenost se Shakespearovým příběhem a byl stejně unešený, jako u toho prvního. „Po nesmrtelné a kongeniální partituře Prokofjevova Romea a Julie jsem měl štěstí na podobně skvělou, hlubokou a mystickou partituru Molčanova. (…) Macbeth je prozatím mým druhým baletem na shakespearovské téma. Přiznává, že s velkým vzrušením a tvůrčím nadšením se připravuji na balet další…“
  Oním „dalším baletem“ na shakespearovské téma se stal Sen noci svatojánské na hudbu Felixe Mendelsohna Bartholdiho provedený 25. listopadu 2011. 
Molčanův Macbeth byl jednoznačně vynikajícím dramaturgickým počinem a olomoucký balet zažil svůj další úspěch. Tak jako u předchozích dvou inscenací se jednalo o látku klasického charakteru s komplikovaným dějem, jehož ztvárnění bylo spíše typické pro divadelní formy, kde vládne slovo. Avšak dokonalá koncepce všech složek baletního divadla dokázala, že schopnost vyprávět příběh dvojjediným jazykem básně a dramatu našlo v tanečním umění vrcholné uplatnění.
7 Závěr
„K vytvoření dobré baletní inscenace je třeba dobré předlohy hudební i libretové, dobrého choreografa, dobrých tanečníků, dobrého výtvarníka scény a kostýmů. A pak už je to jednoduché.“
 Odpověděl Jiří Sekanina v jednom rozhovoru a mistrně tak definoval svůj sedmnáctiletý post šéfa baletního souboru.    
Po svém příchodu do Olomouce Sekanina nastoupil do souboru, který byl díky mistru Škodovi na velmi vysoké úrovni, a zastával zde místo sólisty. Na této pozici setrval i celá osmdesátá léta, jež se nesla ve znamení poklesu úrovně tohoto tělesa především kvůli časté fluktuaci baletních šéfů a choreografů. Avšak významným momentem se stlo navázání spolupráce s estonským tartským divadlem, jehož choreograf Ullo Vilimaa několikrát Moravské divadlo navštívil a se souborem připravil dva celovečerní balety. Konfrontace s východní tradicí baletu pro olomoucký soubor byla obrovskou zkušeností, neboť péče o mladé tanečníky byla v Rusku skutečně mimořádná. Zejména po „baletní explozi“ Sergeje Ďagileva zde taneční pedagogická činnost získala přímo gigantické rozměry. Tato pohostinská spolupráce vyústila v angažmá několika tanečníků, kteří již v Moravském divadle zůstali a zejména těmto ruským interpretům soubor vděčí za úroveň, na kterou se posléze dostal.  

Po smrti Kateřiny Pelzerové se Jiří Sekanina v roce 1993 ujal postu baletního šéfa souboru. Jeho progresivní vedení se neslo v duchu rozmanité, avšak velmi promyšlené dramaturgie, která soubor nesmírně pozvedla. Už jen vzhledem k repertoárové náročnosti, úroveň baletního souboru rok od roku rapidně stoupala. Začínali nesměle s klasikou, do níž patřily tituly jako Giselle a Notre Damme de Paris, poté samozřejmě Čajkovskij a jeho nesmrtelné balety Spící krasavice a Labutí jezero. Právě tyto inscenace spolu s Petipovou choreografií znamenají pro každý soubor velkou zkoušku, neboť když je ansámbl schopen kvalitní interpretace Čajkovského, zvládne téměř jakýkoli jiný klasický titul. Pilířem baletního souboru se stali ruští tanečníci, a právě ti v těchto baletech excelovali. 
Po Prokofjevově baletu Romeo a Julie následovaly experimentální novinky v podobě symfonických baletů na Novosvětskou symfoni nebo na hudbu Antonia Vivaldiho a Bohuslava Martinů. Inspirací jak operou, tak různými literárními předlohami vznikly balety jako Madame Butterfly, Carmen, Maškaráda nebo Peer Gynt. Tyto tituly se staly zejména po choreografické stránce originální, neboť díky vysoké technické úrovni souboru bylo možné sloučit různé taneční styly, jejichž kombinací vzniklo dílo skutečně unikátní. Zcela mimořádným počinem se stala díla nejen divácky nesmírně oblíbená, ale i umělecky velmi hodnotná, jako balet-muzikál Edith - Vrabčák z předměstí nebo Queen, zobrazující různé hudební fenomény pomocí tance. 
Poslední tituly čerpající z náročných dramatických literárních předloh jako Královna Margot, Radúz a Mahulena či Macbeth se staly dokladem toho, že baletní soubor (ale i baletní umění vůbec) byl schopen svými vlastními specifickými prostředky dosáhnout uměleckého účinu stejně jako činohra a opera. Poetický taneční projev dokázal adekvátními prostředky mistrně vyjádřit jak dramatickou, tak citovou linii všech příběhů. Veškeré inscenace se vyznačovaly mimořádným interpretačním mistrovstvím i neobyčejně kvalitním ztvárněním všech složek divadla. 
Během Sekaninova sedmnáctiletého působení se pod autorství olomouckých baletních představení vystřídalo množství osobností, které v celém (nejen českém) divadelním světě znamenají pojem. Josef Jelínek, vynikající výtvarník, byl autorem kostýmů k olomouckým baletním inscenacím. S ním často spolupracoval Jiří Kyselák, choreograf, v jehož repertoáru převažují tituly baletní klasiky, které v Moravském divadle několikrát uvedl.
Inscenace Roberta Balogha se vždy odehrávaly ve znamení dramatického experimentu a novátorství, které však byl schopen tlumočit srozumitelným jazykem hudby, tance, výpravy a dalších komponentů baletního divadla. Baloghovy inscenace poukázaly nejen na nové možnosti baletního výrazu (k čemuž například přispěla i všeobecná erotizace umění), ale také na využití množství prvků pro balet nezvyklých; například tanec bez hudby pro zdůraznění napětí. Vasilij Medveděv, jeden z nejváženějších hostů olomouckého baletu, tvořil svá vystoupení na pevných základech klasické techniky s prvky moderního výrazového tance. Jeho inscenace zvlášť se vyznačovaly precizností a choreografickou propracovaností.  
Typickým rysem produkce tohoto období byly inscenace překračující hranice klasického baletu a čerpající z Fokinovy koncepce baletního divadla. Sekanina se svou zásadou inscenovat pouze vynikající kusy, spolupracovat s naprostou špičkou a angažovat pouze ty nejlepší interprety, přiblížil koncepci Ďagilevova ansámblu. Není náhodou, že právě ruský vzor a ruská škola pomohly olomouckému baletnímu souboru se nejen vymanit z područí opery a operety, ale dokonce se jim vyrovnat. Díky dokonalé spolupráci všech komponentů baletního divadla olomoucký soubor za vedení Jiřího Sekaniny překročil svou činností regionální význam.   
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9 Resumé
Tato práce se pokouší o nastínění vývoje olomouckého baletního souboru v letech 1973-2010, kdy byl umělecky činný Jiří Sekanina, dlouholetý sólista a poté šéf tohoto ansámblu. Stručně pojednává o jeho životě a nástupu do olomouckého baletu a poté okrajově zmiňuje významnou baletní produkci 80. let, zejména pak spolupráci s umělci z bývalého Sovětského svazu. Tato kooperace se významně promítla do podoby, kterou soubor získal v době Sekaninova vedení v letech 1993 – 2010.

V práci jsou podrobně vykresleny jednotlivé inscenace v době Sekaninova působení a je tak ilustrován prudký vývoj a vzestup tohoto tělesa. Tento text se snaží o vystižení osobitého profilu souboru olomouckého baletu, jenž mu Sekanina během svého vedení vtiskl, především díky spolupráci s ruskými interprety. 
V dramaturgii této éry byla zastoupena jak velká baletní klasika, inscenovaná v odpovídajícím dobové stylu a vyhovující především olomouckému konzervativnímu publiku, tak soudobá progresivní tvorba děl úspěšných choreografů. Balet díky řadě různorodých inscenací prokázal své schopnosti nejen obstát jak v tradičním, tak v tom nejmodernějším pojetí, ale úspěšně tyto přístupy ve zdařilých inscenacích spojil. V několika posledních uvedeních se balet přiblížil k velmi propracované koncepci baletního divadla. V práci jsou mimo jiné obsaženy medailónky významných choreografických osobností, jež byly s olomouckou baletní scénou v tomto období spjaty. 
10 Zusammenfassung
Die vorgelegte Arbeit versucht, die Entwicklung des Olmützer Ballettensembles in den Jahren 1973-2010 zu erfassen. Eben zu dieser Zeit war hier Jiří Sekanina, langjähriger Solist und danach Ensemblechef,  künstlerisch tätig. Die Arbeit  behandelt knapp sein Leben sowie seinen Eintritt in den Olmützer Ballett, anschließend wird  die bedeutende Ballett -Produktion der 80-er Jahren erwähnt, vor allem die Zusammenarbeit mit den Künstlern aus der ehemaligen Sowjetunion. Diese Zusammenarbeit wirkte sich  wesentlich  auf  die Gestalt aus, die das Ensemble unter der Sekaninas Leitung  1993 – 2010 gewonnen hat. 

Die Arbeit befasst sich ausführlich mit einzelnen Inszenierungen aus der Zeit der Sekaninas Wirkung und auf diese Weise werden  hier  die turbulente  Entwicklung und  der Aufschwung des Ensembles dargestellt.  Der Text bemüht sich, das einzigartige unverwechselbare Profil des Ensembles des Olmützer Balletts  zu erfassen, das  ihm  Sekanina  während seiner Wirkung vorrangig dank der Zusammenarbeit mit den russischen Ballettkünstlern einprägte.  

In der Dramaturgie dieser Ära waren sowohl große Ballettklassik, in der historischen Aufführungspraxis inszeniert, die vor allem für das konservative Olmützer Publikum geeignet war, als auch gegenwärtige progressive Werke erfolgreicher Choreographen vertreten. Das Olmützer Ballett hat dank der ganzen Reihe vielfältiger Inszenierungen nachgewiesen, dass es nicht nur fähig ist, sowohl  in der traditionellen als auch in der modernsten Auffassung  künstlerisch zu bestehen, sondern er war auch imstande, beide oben angeführte Inszenierungszugangsweisen in gelungenen Vorstellungen zu verbinden. In einigen der letzten Vorstellungen hat sich das Ballett  dem ausgeprägt ausgearbeiteten Konzept des Ballettheaters angenähert.   Die Arbeit beinhaltet unter anderem Portraits bedeutender Choreographen, die zu dieser Zeit mit der Olmützer Ballettszene eng verbunden waren.  

11 Summary
This thesis is going to outline the development of Olomouc ballet ensemble in the years 1973-2010, when there was active the ballet dancer Jiří Sekanina, a longtime soloist and then the boss of this ensemble. It briefly discusses his life and his commencement in the ballet ensemble in Olomouc theatre. It also mentions the ballet production in 80´s, especially the cooperation with the artists from the former Soviet Union. This cooperation led to significant style, which the ensemble obtained at the time of Sekanina´s leadership during the years 1993–2010. 
The individual performances during Sekanina´s activity in the ensemble are depicted in detail, which illustrates the rapid development and increase of this ballet ensemble. This text seeks to capture the distinctive profile of Olomouc ballet during Sekanina´s leadership and his collaboration with Russian artists. 
In the dramaturgy of this era was the great classic ballet performed in the classic style so it was convenient especially for Olomouc conservative audience. There were also produced contemporary and progressive works by successful choreographers. The ballet on the range of diverse productions has demonstrated the ability not only succeed in both the traditional and the modern concept, but also these successful approaches of productions connect together. In the last few productions the ballet approached very sophisticated concept of ballet-theatre. In addition the paper contains individual profiles of important choreographers who have been with the Olomouc ballet scene linked during this period. 
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13 Přílohy

PŘEHLED VŠECH TANČENÝCH ROLÍ JIŘÍHO SEKANINY V PRŮBĚHU JEHO OLOMOUCKÉHO ANGAŽMÁ

	Název baletu
	Premiéra baletu
	Role

	Kamenný kvítek
	29. dubna 1973
	Danilla

	      Z pohádky do pohádky
	27. ledna 1974
	Princ, Ďábel, Lesní zjev

	Král Ječmínek
	16. března 1975
	Ženich, Básník

	Pierot
	6. dubna 1976
	Jan Kašpar Debureau, Ředitel divadla Funambules

	Špalíček
	15. května 1977
	Princ, Myslivec, Král, Černokněžník

	Carmen
	7. května 1978
	José

	Sněhurka
	
	Šašek, Princ

	Šeherezáda
	6. dubna 1980
	Otrok

	Coppelia
	12. dubna 1981
	Fran

	Slovanské tance
	13. března 1983
	Role v tanci

	Rapsodie v modrém
	31. ledna 1982
	 Tanec v Duetu

	Moře
	31. ledna 1982
	Rybář

	Romeo a Julie
	11. března 1984
	Romeo

	Louskáček
	3. března 1985
	 Orientálec, Otec

	Tiina
	9. března 1986
	Margus

	       Dům Bernardy Alby
	21. září 1986
	Pepe

	Pták Ohnivák
	8. března 1987
	Muž

	Adagietto z 5. Symfonie
	8. března 1987
	Role v tanci

	Čtyři poslední písně
	8. března 1987
	Otec

	Z pohádky do pohádky
	6. března 1988
	Koník, Princ, Princ Žabák, Krejčík Jehlička

	Hudební triptych
	30. dubna 1989
	Milenec, Král Bílý, Muž

	Imaginace
	10. března 1991
	Důstojník

	Giselle
	5. března 1995
	Princ z Courlandu

	Labutí jezero
	29. října 1998
	Ceremoniář

	Romeo a Julie
	31. března 2000
	Kapulet

	Peer Gynt
	9. března 2001
	Starý Peer Gynt

	Edith – vrabčák
	28. března 2003
	Starý elegán




Příloha číslo 1: Jiří Sekanina v baletní škole
Zdroj: soukromý archiv Anny Frankové
   

Příloha číslo 2 a 3: Jiří Sekanina v ostravském angažmá
Zdroj: soukromý archiv Anny Frankové


         

Příloha číslo 4 a 5: Jiří Sekanina v inscenaci Pierot inscenované roku 1976
Zdroj: soukromý archiv Anny Frankové





Příloha číslo 6: Inscenace Z pohádky do pohádky, Jana Hanáková v roli Zlatovlásky a Sekanina coby Princ  
Příloha číslo 7: Inscenace Tiina inscenovaná roku 1986, Jiří Sekanina coby Margu
Zdroj: soukromý archiv Anny Frankové 
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Příloha číslo 8: Hoffmannovy povídky inscenováno roku 1996

Zdroj: Kolektiv autorů. Olomoucký balet, databáze a vývoj. Dostupné online: http://www.olomouckybalet.cz/#! Citováno dne: 20. dubna 2013. 

Příloha číslo 9
: Inscenace Carmen z roku2005, v roli Zunigy Vadim Tsepelev a Renáta Mrózková coby Carmen. 
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Příloha číslo 10: Inscenace Romeo a Julie (2000); Michal Jurisa v roli Banvolia, Jiří Siber v roli Romea a Luděk Mrkos v roli Tybalta. 
Příloha číslo 11: Madame Butterfly (2002); Irina Ostapenko v roli „Motýlka“, S. Pospíšilová, M. Tsepeleva-Horká, T. Holomková, M. Globa-Bernovská,
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Příloha číslo 12: Madame Butterfly (2002); Lucie Hloužková v roli Ciao-ciao-san. 

Příloha číslo 13: Madame Butterfly (2002); Vadim Tsepelev jako Sharpless, Simona Doubková jako Suzuki a Konstantin Soldatenkov v roli Pinkertona. 
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Příloha číslo 14: Edith, vrabčák z předměstí (2003);  Radka Fišarová (zpěvačka) a Lucie Hloužková (tanečnice). 
Příloha číslo 15: Edith, vrabčák z předměstí (2003); Lucie Hloužková a Zbyněk Fric v roli vypravěče. 
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Příloha číslo 16: Don Quijote (2003); Vadim Tsepelev v roli Dona Quijota, Tereza Holomková v roli Amora. 
Příloha číslo 17: Taneční pocta Antonínu Dvořákovi. Slovanské dvojzpěvy (2004); baletní soubor.
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Příloha číslo 18: Taneční pocta Antonínu Dvořákovi. Slovanské dvojzpěvy. (2004) Lucie Hloužková, Konstantin Soldatenkov a sbor baletu. 
Příloha číslo 19: Taneční pocta Antonínu Dvořákovi. Slovanské dvojzpěvy. (2004) Valerij Globa v rooli Antonína Dvořáka. 
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Příloha číslo 20: Inscenace Oněgin (2005). Irina Popova v roli Olgy a Sergej Illin v roli 
Lenského. 
Příloha číslo 21: Inscenace Oněgin (2005). Monika Globa-Bernovská v roli Taťány a Valerij Globa jako Oněgin.
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Příloha číslo 22: Inscenace Radúz a Mahulena (2009). Andrej Šarajev coby Radúz, Monika Globa-Bernovská v roli Nyoly a renáta Mrózková jako Mahulena. 
[image: image22.jpg]T souut
AMANGER




Příloha číslo 23: Inscenace Radúz a Mahulena (2009). Vadim Tsepelev v roli Stojimíra, Lena Illina v roli Runy.         
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Příloha číslo 24: Inscenace Oněgin (2005); Scatava Kaisarová v roli Olgy, Vladislav Nikolenko v roli Lenského
Příloha číslo 25: Inscenace Macbeth (2009). Michal Klapetek v roli Banqua, radek Vojtěch v roli Duncana, Ivo Jambor v roli Macbetha.  
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Příloha číslo 26: Inscenace Macbeth (2009). Tři čarodnice: Andrea Hrbková, Petra Glacová, Irina Laptěva
[image: image27.jpg]skarada. Konstantin Soldatenkov v roli Kniete

1 Chacaturjan: M.
S Baronesa Stralovi. Premiéra: 24. 2. 2006





Příloha číslo 27: Inscenace Maškaráda (2006): Konstantin Soldatenkov v roli Knížete a Sylva Sodatenková jako Baronesa
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Příloha číslo 28: Inscenace Maškaráda (2006); baletní soubor
Příloha číslo 29: Inscenace Marná opatrnost (2007); Vadim Tsepelev v roli Simony
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Příloha číslo 30: Inscenace Marná opatrnost (2007); Svatava Kaisarová v roli Lízy a Jab Seitl jako Kolas
Příloha číslo 31: Inscenace Marná opatrnost (2007); Ivo Jambor v roli Alana
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Příloha číslo 32: Inscenace Queen (2007); Ivo Jambor jako Freddie Mercury
Příloha číslo 33: Inscenace Giselle (2008): Irina Popova v roli Myrthy a Michal Klapetek v roli Hilariona 
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Příloha číslo 34: Inscenace Macbeth (2009);Lena Iliina v roli Lady Macbeth a Ivo Jambor jako Macbeth
Příloha číslo 35: Inscenace Radúz a Mahulena (2009); Ivo Jambor coby Radúz
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Příloha číslo 30:  Inscenace Giselle v hlavní roli dvojice Marta Drottnerová a Vlastimil Harapes.  

� Například Paříž, Milán, Vídeň, Kodaň, Mnichov, Petrohrad, Moskva, jedině v New Yorku a v Londýně se v druhé půlce 19. století balet provozoval v privátních divadlech, a to v rámci smíšených muzikálových programů. KOEGLER, Horst. Baletní exploze aneb Ďagilev a následky. In: Problémy soudobého baletu, ed. VAŠUT, Vladimír. Praha: Divadelní ústav, 1972. s. 5-14. 


� Ďagilev, spojen s vysokými francouzskými kruhy získal pro balet dvě nové a zcela rozdílné vrstvy publika – mezinárodní high society, u které se mu podařilo balet prosadit jako fenomén vkusu a módy a mezinárodní družinu těch, kteří se zajímali o moderní umění vůbec. V obou případech tedy elitní publikum. Ďagilev se zasloužil o to, že se balet stal atraktivní pro intelektuály (i pro snoby). Pavlová daleko více spoléhala na široké lidové vrstvy, jež okouzlí překonání zemské tíže a zanesla balet do všech koutů Ameriky a Austrálie. KOEGLER, Horst. Baletní exploze aneb Ďagilev a následky. In: Problémy soudobého baletu, ed. VAŠUT, Vladimír. Praha: Divadelní ústav, 1972. s. 5-14.  


� Byla jsem pod vedením Alice Ondrejkové spoluřešitelem tohoto projektu.


� Dokonce se po baletních premiérách odmítal uklonit spolu se souborem. Z rozhovoru s Danou Krajevskou dne 4. března 2013.    


� Ludmila Machytková byla s olomouckým divadlem spjata od 1972 do 2010. V letech 2002–2009 stanula ve funkci šéfa opery a operety.  


�„Každý rok měli na konci školního roku slavnostní premiéru, kde ztvárňoval vždy hlavní role.“ Převzato z elektronické korespondence Annou Frankovou ze dne 14. března 2013


� Jeho manželka vzpomíná, že tehdy musel vyskočit z okna kuchyně a utíkat na vlak. Převzato z elektronické korespondence s Annou Frankovou ze dne 14. března 2013.


� Hana Machová vytvořila v letech 1958 – 1962 významnou éru baletní souboru Slezského divadla v Opavě. Její rozmanitá dramaturgie zahrnovala jak díla klasická, například uvedení Delibesovy Coppélie (1959) či Louskáčka roku 1962, tak česká, jmenujme alespoň Lašské tance, Nikotinu a Kašlíko�HYPERLINK "http://www.ceskyhudebnislovnik.cz/slovnik/heslo/?id=2669"�va� Dona Juana z roku 1961. Roku 1962 uvedla slavné Beethovenovo komorní dílo Prométheus a z nových netradičních titulů realizovaných pohybovým slovníkem s prvky moderních trendů Novou Odysseu, 1960. viz Český hudební slovník osob a institucí. HOLEŇOVÁ, Jana. Heslo: Baletní soubor Slezského divadla v Opavě. Datum poslední změny: 21. Ledna 2009.  In: Český hudební slovník osob a institucí, dostupné online:


�HYPERLINK "http://www.ceskyhudebnislovnik.cz/slovnik/index.php?option=com_mdictionary&action=record_detail&id=1001654"�http://www.ceskyhudebnislovnik.cz/slovnik/index.php?option=com_mdictionary&action=record_detail&id=1001654� Citováno dne: 15. března 2013.  


� Působil zde v letech 1961 – 1973 a sólistou se zde stal po čtyřech letech. Převzato z elektronické korespondence s Annou Frankovou ze dne 14. března 2013..


� František Vychodil byl šéfem baletního souboru Slezského divadla v Opavě v letech 1967–83; jeho působení znamenalo pro toto těleso značné osamostatnění a „v inscenační podobě možnostem souboru přiměřenou a vyrovnanou kvalitní etapu.“ (Z pohádky do pohádky, 1967; Slovanské tance, 1968; Pohádka o Honzovi, 1969; Louskáček, 1970 a 1981; Coppélia, 1972; Prométheus, 1975; Spící krasavice, 1976; Kamenný kvítek, 1980; Vostřákova Sněhurka, 1982). HOLEŇOVÁ, Jana. Heslo: Baletní soubor Slezského divadla v Opavě. Datum poslední změny: 21. ledna 2009.  In: Český hudební slovník osob a institucí, dostupné online:


�HYPERLINK "http://www.ceskyhudebnislovnik.cz/slovnik/index.php?option=com_mdictionary&action=record_detail&id=1001654"�http://www.ceskyhudebnislovnik.cz/slovnik/index.php?option=com_mdictionary&action=record_detail&id=1001654� Citováno dne: 15. března 2013.  


� Mají syna Davida a dceru Sabinu a nyní již vnuka Arama. Převzato z elektronické korespondence s Annou Frankovou ze dne 14. března 2013.





� Jiřina Šlezingerová vzpomínala, že ji i jejího manžela, Josefa Škodu, při návštěvě  Opavy Sekanina jako tanečník zaujal. Jeho vynikající technika i charisma způsobily, že Škoda prosadil jeho přijetí do divadla, kde už zůstal natrvalo. Převzato z rozhovoru s Jiřinou Šlezingerovou ze dne 18. ledna 2013.


� „Téměř za každou roli v roce obdržel Cenu Oldřicha Stibora  nebo LF (cenu Literárního fondu).“ Převzato z elektronické korespondence s Annou Frankovou ze dne 14. března 2013.


� HASÍKOVÁ, Miriam. Baletní soubor olomouckého divadla v letech 1959 – 1977. Olomouc, 2011. Bakalářská diplomová práce. Univerzita Palackého. Fakulta filozofická. Katedra muzikologie. s. 68.


� Jiřina Šlezingrová (*1925) tančila všechny hlavní role až do roku 1976!


� HASÍKOVÁ, Miriam. Baletní soubor olomouckého divadla v letech 1959 – 1977. Olomouc, 2011. Bakalářská diplomová práce. Univerzita Palackého. Fakulta filozofická. Katedra muzikologie. s. 61. 


�Soukromý archiv Jiřiny Šlezingrové-Škodové, kronika: Inscenace Kamenný kvítek, premiéra: 29. února 1973.


�Soukromý archiv Jiřiny Šlezingrové-Škodové, kronika: Inscenace Kamenný kvítek, premiéra: 29. února 1973.


� HASÍKOVÁ, Miriam. Baletní soubor olomouckého divadla v letech 1959 – 1977. Olomouc, 2011. Bakalářská diplomová práce. Univerzita Palackého. Fakulta filozofická. Katedra muzikologie. s. 61.


�Jan Kašpar Debureau (31 .7. 1796 Kolín, 17.6.1846 Paříž) byl synem Francouze a české matky Kateřiny Kráfové. Celá rodina byla profesionálními artisty, jež se dostali do Paříže roku 1813, kde byli všichni angažováni ředitelem Bertrandem do divadla Provazolezců (Théatre des Funambules). Jan Kašpar, z rodiny nejmladší a nejméně obratný, byl angažován spíše z milosti. Na bulváru Templu se stává z nepatrného statisty a epizodisty Jana Kašpara vynikající představitel Pierota, role z komedie dell´arte, postava stále marně zamilovaného nešťastníka, kterému se všichni posmívají. Jan Kašpar reformoval tradiční Pierotův kostým, oblékl si bílou volnou halenu s velkými knoflíky, jejíž široké rukávy plandaly jako kalhoty, sundal límec a vlasy sčesal pod těsnou černou čapku, jež ostře kontrastovala s nabíleným obličejem. Charakter rozšířil a proměnil jeho význam ve hře. Vnesl do pantomimy realistické prvky každodenního všedního života. „Z frašky se tak stala lidská komedie na hranici tragiky, ze šaška-artisty umělec, z hlupáka a nemotory symbol utlačovaného lidství, které se brání převaze mocných, z podřadného epizodisty se stal nový hrdina, básnicky zosobňující charakter a humor, i utrpení a vzpouru pařížského lidu.“ Divadelní program k baletnímu představení Pierot inscenováno dne 6. dubna 1976. Soukromý archiv paní Jiřiny Šlezingrové-Škodové. 


� Život i umění Jana Kašpara se staly inspirací a námětem četných dramat, oper, pantomim, básní a novel.  Např. opera B. Martinů Divadlo za branou, novela J. K. Tyla Pouť českých umělců, román Fr. Kožíka Největší z pierotů a vynikající film Děti ráje, který natočil režisér Marcel Carné s Jean-Louis Barraultem v hlavní roli. Především poslední dvě jmenovaná díla byla významným podnětem k renesanci zájmu o pantomimu v druhé polovině minulého století. Soukromý archiv paní Jiřiny Šlezingrové-Škodové.


�Libretista Václav Kokšál (* 7. února 1922) se od mládí se věnoval baletu. Byl tanečníkem pražského Tylova divadla, členem baletu olomouckého divadla a později členem brněnského divadla. V Brně byl nejbližším spolupracovníkem Ivo Váni Psoty, jednoho z našich největších baletních tvůrců. Libreto k baletu Pierot bylo odměněno cenou literárního fondu. Divadelní program k baletnímu představení Pierot inscenováno dne 6. dubna 1976. Soukromý archiv paní Jiřiny Šlezingrové-Škodové.


� HASÍKOVÁ, Miriam. Baletní soubor olomouckého divadla v letech 1959 – 1977. Olomouc, 2011. Bakalářská diplomová práce. Univerzita Palackého. Fakulta filozofická. Katedra muzikologie. s. 64. 


� Dirigent -  Pavel Pokorný, scénograf - Oldřich Šimáček,  kostýmy - Jindřiška Hirschová. 


� Převzato z elektronické korespondence s Annou Frankovou ze dne 14. března 2013. Viz příloha č. 4 a 5.


� HASÍKOVÁ, Miriam. Baletní soubor olomouckého divadla v letech 1959 – 1977. Olomouc, 2011. Bakalářská diplomová práce. Univerzita Palackého. Fakulta filozofická. Katedra muzikologie. s. 68. 


� Po nástupu do olomouckého divadla začal dálkově studovat na Hudební akademii múzických umění v Praze obor taneční pedagogika, kde mu byl při obhajobě oponentem, velký znalec a teoretik baletu, Vladimír Vašut. Převzato z elektronické korespondence Annou Frankovou ze dne 14. března 2013.


� Převzato z rozhovoru se Sekaninovou kolegyní z divadla, bývalou šéfkou opery a operety, Ludmilou Machytkovou, ze dne 25. března 2013.


� Převzato z rozhovoru s baletní mistryní Danou Krajevskou ze dne 4. dubna 2013.


� Převzato z rozhovoru s baletní mistryní Danou Krajevskou ze dne 4. dubna 2013.


� Josef Škoda zemřel 4. října ve věku 89 let a Jiří Sekanina 20. října ve věku 66 let.  


� Viz příloha číslo 1.


� Prokeš, Zdeněk. Coppélia. In: Taneční listy. 1981/7, s. 17.


�Divadelní program z baletního představení Coppelia inscenováno 12. dubna 1981. Archiv Moravského divadla. 


� Divadelní program z baletního představení Coppelia inscenováno 12. dubna 1981. Archiv Moravského divadla.


� Prokeš, Zdeněk. Vynikající estonský choreograf v olomouckém baletu. In: Stráž lidu. 1981/ 61, s. 4. 


� Prokeš, Zdeněk. Vynikající estonský choreograf v olomouckém baletu. In: Stráž lidu. 1981/ 61, s. 4.


�Divadelní program z baletního představení Coppelia inscenováno 12. dubna 1981. Archiv Moravského divadla.  


� „Nikdy jsem nepomyslel, že budu inscenovat Coppelii. V divadle Vanemuine se také kdysi dostala na repertoár. Necítil jsem žádnou nutnost inscenovat tento balet a pozval jsem k pohostinské práci baletního mistra z Leningradu. Nehledě na to, že docela dobře ovládám školu klasického tance, mnohé zvučné tituly mne minuly. Na sítě zůstaly z baletu romantického stylu jen Giselle, Chopiniana a Sylfidy. Říkal jsem, že nevidím problém v otázce žánru. Stále víc a více mne však zajímá problém stylu. Když jsem přijal nabídku inscenovat Coppélii v Olomouci, pochopil jsem, že čas chce svoje.“ Z rozhovoru s Ullo Vilimaaem. Divadelní program z baletního představení Coppelia inscenováno 12. dubna 1981. Archiv Moravského divadla.


�Prokeš, Zdeněk. Vynikající estonský choreograf v olomouckém baletu. In: Stráž lidu. 1981/ 61, s. 4.


�Emerich Gabzdyl (*20. 7. 1908, Ostrava; +12. 9. 1993, Ostrava) tanečník, herec, choreograf, režisér, pedagog. Nedoučil se a odešel k ostravskému divadlu, kde se stal ve čtrnácti letech žákem Achille Viscusiho. Nejprve jako sborista, ale už od osmnácti se v divadle uplatnil jako sólový tanečník a choreograf, jak v opeře, tak v operetě. „Významná se stala v roce 1927 role Josefa v Straussově Legendě o Josefovi, pro kterou si ho v rámci ostravského nastudování vybral režisér Max Semmler, který s touto inscenací objížděl velkou část evropských divadel“ (byl například v Rakousku, Švýcarsku a Německu). Poté odešel do angažmá v bratislavském divadle, odkud kvůli hostování u Semmlera odešel. Poté působil v brněnském divadle, kde ztvárnil řadu klasických rolí: Abderam v Glazunovově Raymondě a Šalamoun v Respighiho Belkis, 1932; Apollon ve Stravinského Apolonovi a Musách (Apollon musagète); titulní roli ve Wormserově Marnotratném synovi, 1933, a jiné.  Coby choreograf se podílel na rozsáhlých scénách ve Hrách o Marii Bohuslava Martinů, nastudoval balet Sergeje Prokofjeva O bláznu, který jiných sedm bláznů přelstil a interpretoval hlavní roli Šuta (1935, v roce 1976 se k titulu vrátil v televizním snímku s Pavlem Ždichyncem a �HYPERLINK "http://www.ceskyhudebnislovnik.cz/slovnik/heslo/?id=4209"�Vlastou Pavelcovou� v hlavních rolích“). Kromě práce u divadla spolupracoval s Mášou Cvejičovou na jejích soukromých baletních produkcích. V roce 1938 přijal nabídku na místo baletního mistra, choreografa a prvního sólisty v rodné Ostravě. „Ve své nejslavnější, nejbohatší a nejdelší (32 let) éře tančil, hrál, zpíval i režíroval. Interpretoval přes osmdesát velkých rolí nejširšího stylového záběru (Romeo v Romeovi a Julii, 1950; Girej v Bachčisarajské fontáně, 1955; Rudovous v Labutím jezeře, 1952; titulní role v Straussově Donu Juanovi, 1957 a jiné). Byl autorem choreografií a režií přes sedmsedáti pěti baletů, tanců do sto dvaceti oper, sto třiceti operet a dvaceti pěti činoher.“ Podílel se na vzniku novinek, které sám inscenoval, jmenujme například  Hurníkova Ondráše, �HYPERLINK "http://www.ceskyhudebnislovnik.cz/slovnik/heslo/?id=1792"�� Mír z riku 1951 Jiřího Šusty,Burghauserův balet Honza a čert, 1954 a jiné. V inscenaci Jaroslava Bažanta Maryčka Magdónova, vytvořil jako šedesátiletý přesvědčivě roli otce Magdóna (1968). Jako choreograf často hostoval ve zpěvohrách divadla v Olomouci a Opavě, v zahraničí pak například v Drážďanech inscenoval �HYPERLINK "http://www.ceskyhudebnislovnik.cz/slovnik/heslo/?id=5661"�Beethovenova� Prométhea (1964). Na období 1970–74 byl povolán na místo šéfa baletu �HYPERLINK "http://www.ceskyhudebnislovnik.cz/slovnik/heslo/?id=4559"�Národního divadla� v Praze, kde provedl napříkla Svěcení jara, 1972 či balet Ondráš, 1974. Po nástupu �HYPERLINK "http://www.ceskyhudebnislovnik.cz/slovnik/heslo/?id=4296"�Miroslava Kůry� na jeho místo skončila sice Gabzdylova aktivní divadelní dráha, ale divadlo neopustil. Stále pohostinsky připravoval choreografie na mnoha našich scénách, v Ostravě, v Olomouci, Opavě, v Košicích nebo Ústí nad Labem. 


�MALCEV, Viktor. Krajské baletní premiéry k Roku českého divadla. In: Taneční listy. 1983/6, s. 10.  


�MALCEV, Viktor. Krajské baletní premiéry k Roku českého divadla. In: Taneční listy. 1983/6, s. 10.


� Hudec, Vladimír. Vynikající výkony olomouckých umělců. In: Stráž lidu, 13. března 1986/31 s. 4.


� Hudec, Vladimír. Vynikající výkony olomouckých umělců. In: Stráž lidu, 13. března 1986/31 s. 4.


�Divadelní program k představení Tiina inscenováno 9. března 1986. Archiv Moravského divadla.   


�Hudec, Vladimír. Vynikající výkony olomouckých umělců. Stráž lidu, 13. března 1986/31 s. 4.


�Divadelní program k představení Coppelia inscenováno 12. dubna 1981. Archiv Moravského divadla.


� Šimková, Olga. Obohacení dramaturgie divadla. In: Stráž lidu, 1989/ 58, s. 4.


� Šimková, Olga. Obohacení dramaturgie divadla. In: Stráž lidu, 1989/ 58, s. 4.


� Konkrétně v New Yorku roku 1908; mezi další renomované choreografy inscenující Beethovenovu symfonii A dur byl například Mjasin roku 1938; BRODSKÁ, Božena. VAŠUT, Vladimír. Svět tance a baletu. Praha: Akademie múzických umění, 2004. s. 53. 


�Šimková, Olga. Obohacení dramaturgie divadla. In: Stráž lidu, 1989/ 58, s. 4.


� Od roku 1996 vláda zrušila důchod za výsluhu let pro tanečníky, proto jsou nuceni studovat kromě tance jiný obor (nejčastěji choreografii či taneční pedagogiku), který by je po odchodu z jeviště (což je dnes nejpozději na přelomu čtyřicátého roku věku) uživil. 


� GREMLICOVÁ, Dorota. Baletní večer v Olomouci, choreograf a interpret. In Taneční listy, 1990/4, s. 16.


� Tamtéž.


� Tamtéž.


� Tamtéž.


� Tamtéž.


� Tamtéž


� Tamtéž. 


� „Choreograf musí umět nejen naplnit pohybem zvolený námět, ,,zhmotnit svou vizi“, ale musí zároveň i umět skrýt technické a výrazové nedostatky tanečníků (tedy udělat z nich přednosti) a faktické přednosti maximálně využít a zdůraznit. Musí tanečníkům umožnit, aby tančili, aby mohli být technicky i výrazově zcela jistí a přirození a přitom v intencích choreografického záměru a logiky daného tanečního díla, tak aby mohl vzniknout vyvážený a jednolitý celek.“ GREMLICOVÁ, Dorota. Baletní večer v Olomouci, choreograf a interpret. In: Taneční listy, 1990/4, s. 16.


� Převzato z rozhovoru s Danou Krajevskou ze dne 4. března 2013.


� su. In: Tvorba, Praha, 1991. Archiv Moravského divadla. 


� su. In: Tvorba, Praha, 1991. Archiv Moravského divadla.


� GREMLICOVÁ, Dorota. Žijící minulost, Marná opatrnost v Olomouci. In: Taneční listy. 1992, s. 7.


� Tamtéž. 


� Tamtéž.


� Sekanina si uvědomoval obrovskou výhodu divadel Prahy, Brna a Ostravy právě díky existence taneční konzervatoře. Z tohoto projektu bohužel sešlo. Převzato z rozhovoru s Danou Krajevskou dne 4. března 2013. 


�Kolektiv autorů. Český taneční slovník. Praha: Divadelní ústav, 2001. s. 196. 


�Kolektiv autorů. Český taneční slovník. Praha: Divadelní ústav, 2001. s. 196.


�Divadelní program k baletnímu představení Macbeth inscenováno 13. listopadu 2009. Archiv Moravského divadla.


� Kromě Olomouce titul uveden i v divadle v Ústí nad Labem. 


� MROZ, P. V Moravském divadle ožil příběh nesmrtelné lásky. In: Hanácký a středomoravský den. 2000/86, s. 13.


� Inscenace Queen, v hlavní roli vystoupil sólista olomouckého baletního souboru Ivo Jambor, jenž byl za ztvárnění Freddieho Mercuryho roku 2007 nominován na cenu Thalie. Ivo Jambor. Dostupné online: �HYPERLINK "http://www.moravskedivadlo.cz/balet/umelci/?s=detail&id=45"�http://www.moravskedivadlo.cz/balet/umelci/?s=detail&id=45� Citováno dne: 15. března 2013.  


� Jeho inscenace Dvořákovy IX. symfonie „Novosvětske“, jejíž premiéra proběhla 30. dubna 2004, které dal narativní ráz. 


� Dizertační práce Robarta Balogha vznikla v roce 2008 a nese název Symfonický balet jako jeden z druhů baletního divadla. V této práci se Balogh věnoval třem dílům klasické hudební literatury 20. století, jež nebyla napsána pro balet, IX. symfonii od Antonína Dvořáka, Carmina Burana Carla Orffa a Requiem Gabriela Faurého. „Zvizuálnění těchto skvostů hudební literatury a jejich převedení do řeči baletního divadla je tématem této práce.“ BALOGH, Robert. Symfonický balet jako jeden z druhů baletního divadla. Bratislava, 2008. Disertační práce. Vysoká škola múzických umění v Bratislavě. Hudobná a tanečná fakulta. Katedra tanečnej tvorby. s. 3.


� Viz příloha číslo 30. 


� KAZÁROVÁ, Helena. Heslo: Marta Drottnerová-Blažková. Datum poslední změny: 19. května 2005. In: Český hudební slovník osob a institucí, dostupné online: �HYPERLINK "http://www.ceskyhudebnislovnik.cz/slovnik/index.php?option=com_mdictionary&action=record_detail&id=7118"�http://www.ceskyhudebnislovnik.cz/slovnik/index.php?option=com_mdictionary&action=record_detail&id=7118�. Citováno dne: 15. března. 2013. 


� Tento snímek vznikl roku 1971, kamera V. Lorenc.


� Kolektiv autorů. Český taneční slovník. Praha: Divadelní ústav, 2001. s. 60 – 61.  


�Kolektiv autorů. Český taneční slovník. Praha: Divadelní ústav, 2001. s. 168. 


� Od roku 1972 byl sólistou, počínaje rokem 1984 působil v baletním souboru jako choreograf.


� Divadelní program k baletními představení Čtvero ročních dob inscenováno 14. září 2001. Archiv Moravského divadla. 


� Například v Olomouci se roku 1998 podílel na vzniku Gluckovy opery Orfeus a Eurydika nebo zde režíroval muzikál Starci na chmelu roku 1990. Kolektiv autorů. Český taneční slovník. Praha: Divadelní ústav. 2001. s. 368 – 369. 


� Michaela Černá, Nelly Danko, Daniela Vrabcová, Luboš Hajn, Jana Kosíková, Igor Vejsada, Ivetta Hubičková, Ludvík Vidlák, aj Kolektiv autorů. Český taneční slovník. Praha: Divadelní ústav. 2001. s. 10.


� Kolektiv autorů. Český taneční slovník. Praha: Divadelní ústav. 2001. s. 10.


� Divadelní program k baletními představení Čtvero ročních dob inscenováno 14. září 2001. Archiv Moravského divadla.


� Daniel Wiesner, choreograf - pozvánka CHOPIN. Dostupné online:  �HYPERLINK "http://www.youtube.com/watch?v=jdogn5yfC00"�http://www.youtube.com/watch?v=jdogn5yfC00� Citováno dne: 10. dubna 2013.


� Holeňová, Jana. Úvod. Dostupné online: �HYPERLINK "http://vali.studio-artemis.cz/index_flash.php"�http://vali.studio-artemis.cz/index_flash.php� Citováno dne 10. dubna 2013 Olomouc. 


� Divadelní program k baletnímu představení Notre Damme de Paris inscenováno 3. dubna 1994. Archiv Moravského divadla.


� BRODSKÁ, Božena. VAŠUT, Vladimír. Svět tance a baletu. Praha: Akademie múzických umění, 2004. s. 310.


� „Ta (Kateřina Pelzerová) si dobře uvědomovala, že olomoucký balet dosahuje v momentálním evropském obsazení kvalit, které mu pomohou zvládnout jakékoliv špičkové dílo, pokud se jeho nastudování ujme choreografická osobnost.“  In: Puls, 1994. Archiv Moravského divadla. 


� „V prvním a druhém jednání jsou zařazena hudební a choreografická čísla rekonstruovaná podle původní choreografie J. Perrota a M. Petipy při premiérách v Londýně (1844) a v Petrohradu.“ Divadelní program k baletnímu představení Notre Damme de Paris inscenováno 3. dubna 1994. Archiv Moravského divadla.


� Kolář, Bohumír. Balet jako báseň. In: Hanácké noviny, 1994/81, s. 6.


� „Jednou z největších předností baletu Notre Dame de Paris byla jeho srozumitelnost. Jde o jev, který není zcela samozřejmý, i když by měl být v každé inscenaci prvořadý. Tuto přednost olomouckého provedení nutno připsat k dobru úpravě, choreografii a režii Marty Drottnerové a Jiřímu Blažkovi.“ � Kolář, Bohumír. Balet jako báseň. In: Hanácké noviny, 1994/81, s. 6.


� „Nejsilnějším zážitkem tedy bylo umění představitele hrbatého zvoníka Quasimoda – Igora Ostapenka. Jeho role byla prožita do posledního pohybu, bylo v ní vše, co postava předepisuje, i něco navíc. Ostapenko zastínil i své výborné kolegy a byl po zásluze odměněn největším aplausem večera.“ In: Puls,1994. Archiv Moravského divadla.


� Kolář, Bohumír. Balet jako báseň. In: Hanácké noviny, 1994/81, s. 6.


� In: Puls 1994. Archiv Moravského divadla.


� Kolář, Bohumír. Balet jako báseň. In: Hanácké noviny, 1994/81, s. 6.


� Kolář, Bohumír. Balet jako báseň. In: Hanácké noviny, 1994/81, s. 6.


� AMBRUZOVÁ, Olga. Balet a jeho repertoár. Praha: nakladatelství JUDr. Vladimír Ambruz, 2001. s. 106.


� Podobně jako ve třicátých letech byl hitem balet La Sylphide. 


� Nutno podotknout, že verze, kterou tančila Pavlová se odlišovala od té, která byla prováděna ve 40. letech. „Jelikož se tradiční nastudování Giselle v pařížské opeře hrálo jen do roku 1868, spočívají dnešní inscenace Giselle na ruské tradici. Tam balet nejdříve uvedl baletní mistr Titus (1848), dále sám Jules Perrot v Petrohradě (1851) a poté Marius Petipa uskutečnil v roce 1887 svou definitivní verzi, poněkud pozměněnou o dvě vložené variace pro Giselle, s hudbou Ludwiga Minkuse. S touto Petipovou choreografií seznámil západní svět Ďagilevův soubor Ballet Russes v roce 1911. Také skupina Anny Pavlové uváděla na svých turné Giselle (1913) – v podání této tanečnice a v Petipově pojetí.“ BRODSKÁ, Božena. VAŠUT, Vladimír. Svět tance a baletu. Praha: Akademie múzických umění, 2004. s. 29.


� Stejně jako i např. Čajkovského Labutí jezero (premiéra 1877, Velké divadlo v Moskvě). 


� „Zcela netradiční a poněkud odvážný pohled na Adamovu Giselle přinesl v roce 1982 soubor Brigit Cullbergové v choreografii jejího syna Matse Eka. Ve vlastním moderním rukopisu prezentuje Giselle jako psychicky labilní dívku, která v prvním jednání odmítá Hilariona a takřka „obtěžuje“ Alberta. Druhé jednání je sice zase „ballet blanc“, bílý balet, ale v nemocničním prostředí ústavu pro choromyslné, jemuž místo královny víl Myrthy vévodí hlavní sestra v bílém, která rozdává léky. Kupodivu se Adamova hudba s touto změnou koncepce snášela velmi dobře.“  BRODSKÁ, Božena. VAŠUT, Vladimír. Svět tance a baletu. Praha: Akademie múzických umění, 2004. s. 30.


� GREMLICOVÁ, Dorota. Giselle v Olomouci. In:  Taneční listy. 1995/6, s. 6. 


� GREMLICOVÁ, Dorota. Giselle v Olomouci. In:  Taneční listy. 1995/6, s. 6. 


� Premiéra Labutího jezera proběhla 2. listopadu 2012 v Moravském divadle. 


� Teatrologický slovník pojem definuje jako: prostorově pohybové kompozice hereckých akcí.


� „S tímto problémem jsem se ale potýkala i v Ostravě. A přitom je to nedílná součást inscenace. Aby gesto i herecké vyjádření přišly včas, aby se během těchto akcí tanečníci necítili trapně a každý si našel tu svou vhodnou polohu… To bych řekla, že je ještě těžší, než zatancovat všechny ty tance jako takové. U dnešních mladých tanečníků ale vyloženě vidím, jak špatně se v těchto scénách mnozí z nich cítí. Jak se neumí projevit, nebo se stydí. Tato složka ale vytváří právě celek představení a já s tím vším už opakovaně takhle bojuju… Dnešní balet má povětšinou podobu nějaké abstrakce, která nemá děj, bývá to jakési pohybové ztvárnění hudby, případně představy choreografa… Ale takové to hraní, které vás pak vezme za srdce, toho je alespoň u nás v baletu už pomálu…“ PLACHÁ, Zdena. S Hanou Vláčilovou o novém Labutím jezeru a o baletní klasice u nás vůbec. Dostupné online: �HYPERLINK "http://operaplus.cz/s-hanou-vlacilovou-o-novem-olomouckem-labutim-jezeru-ale-i-o-baletni-klasice-vubec/"�http://operaplus.cz/s-hanou-vlacilovou-o-novem-olomouckem-labutim-jezeru-ale-i-o-baletni-klasice-vubec/� Citováno dne: 10. března 2013.


�GREMLICOVÁ, Dorota. Giselle v Olomouci. In:  Taneční listy. 1995/6, s. 6. 


�„Oba představitelé hlavních mužských rolí – Roman Maslakov jako Albert a Aslanbek Kocojev v roli Hilariona – zatančili své party vyrovnaněji a technicky suverénně. Také Simona Křenková jako Myrtha předvedla příjemný, vyvážený výkon, adekvátní charakteru postavy.“ GREMLICOVÁ, Dorota. Giselle v Olomouci. In:  Taneční listy. 1995/6, s. 6. 


� GREMLICOVÁ, Dorota. Giselle v Olomouci. In: Taneční listy. 1995/6, s. 6.


� Nižinský proslul nejen jako vynikající tanečník, který „na jediný odraz prý dokázal udělat ve vzduchu dvanáct švihů“, ale také skandálem, o který se zasloužil při petrohradském uvedení Giselle. Francouzská móda byla v porovnání s konzervativním ruským vkusem uvolněnější, což se odrazilo i na kostýmu Alberta. Bohatě nařasené kalhoty se v Paříži nepoužívaly, tančilo se v přiléhavých punčochových kalhotách, ve kterých více vynikla estetika těla i elegantní pohyb. Nižinský se západním trendem sympatizoval, proto si dovolil tuto malou úpravu. V tehdejší společnosti to bylo natolik nepřípustné gesto, že se hovořilo o jeho vyloučení z královských divadel. Dostal okamžitou výpověď a následně přijal stálé angažmá v baletním souboru u Ďagileva. � AMBRUZOVÁ, Olga. Balet a jeho repertoár. Praha: nakladatelství JUDr. Vladimír Ambruz, 2001. s. 109.


� Program baletního představení Giselle inscenováno 5. března 1995. Archiv Moravského divadla. 


� Obsazení tohoto titulu je k dohledání v databázi. 


� Zakladatel tohoto skotského tělesa Peter Darell působil jako vážený host v pražském Národním divadle roku 1981, kde nastudoval tento kus s Vlastimilem Harapesem v hlavní roli Hoffmana. BRODSKÁ, Božena. VAŠUT, Vladimír. Svět tance a baletu. Praha: Akademie múzických umění, 2004. s. 274.


� Komentář k jednotlivým výstupům poskytli sólisté činohry - Hana Franková a Miroslav Hruška.


� Divadelní program představení Hoffmanovy povídky inscenováno 12. dubna 1996. Archiv Moravského divadla. 


� Kolář, Bohumír. Perla letošní sezóny. In: HM 1996. Archiv Moravského divadla. 


� Tamtéž. 


� Tamtéž. 


� Tamtéž. 


� Tamtéž.


� Odborníci se jednohlasně shodují na tom, že ze všech třech Čajkovského baletů je právě Spící krasavice nejhodnotnější. BRODSKÁ, Božena. VAŠUT, Vladimír. Svět tance a baletu. Praha: Akademie múzických umění, 2004. s. 64.; Hana Vláčilová v rozhovoru týkajícího se Labutího jezera přiznává důležitost „Labutímu“, ale zvláště vyzdvihuje kvality Spící krasavice, právě díky výrazné klasické technice tohoto opusu. „Pokud soubor zatancuje Labutí jezero, zatancuje pak jakýkoliv klasický repertoár. Ale řekla bych, že větším prubířským kamenem baletního repertoáru je – alespoň pro mě – Petipova Spící krasavice. Zatímco v Labutím jezeru můžete ty polohy trošičku změnit, u „Spící“ je to tak dané a sami Rusové to chápou opravdu jako nejvíc „petipovský“ stylový balet, ve kterém si zakládají i na každém prstu a pohledu. Kdysi jsme ji v Praze měli, ale byla zkrácená. Původní verze trvá čtyři a půl hodiny.“ PLACHÁ, Zdena. S Hanou Vláčilovou o novém Labutím jezeru a o baletní klasice u nás vůbec. Dostupné online: �HYPERLINK "http://operaplus.cz/s-hanou-vlacilovou-o-novem-olomouckem-labutim-jezeru-ale-i-o-baletni-klasice-vubec/"�http://operaplus.cz/s-hanou-vlacilovou-o-novem-olomouckem-labutim-jezeru-ale-i-o-baletni-klasice-vubec/� Citováno dne: 10. března 2013.


� BRODSKÁ, Božena. VAŠUT, Vladimír. Svět tance a baletu. Praha: Akademie múzických umění, 2004. s. 94.


�  V roli Šeříkové víly při této premiéře zazářila Petipova dcera Marie. BRODSKÁ, Božena. VAŠUT, Vladimír. Svět tance a baletu. Praha: Akademie múzických umění, 2004. s. 94.


� AMBRUZOVÁ, Olga. Balet a jeho repertoár. Praha: nakladatelství JUDr. Vladimír Ambruz, 2001. s. 109.


�BRODSKÁ, Božena. VAŠUT, Vladimír. Svět tance a baletu. Praha: Akademie múzických umění, 2004. s  95. 


� Sám o tom do časopisu  Národního dívadla napsal: „… byl jsem nucen z technických a jiných důvodů sáhnout k některým škrtům, ostatně nečetným. Jde vesměs o místa dekorativního rázu. Podstatnější změnu dovolil jsem si pouze v posledním dějství, jež je nejsilněji poznamenáno vkusem doby a prostředím, v nemž balet vznikl. Vyloučil jsem efektní sice, avšak prázdné dekorativní tance Zlata, Diamantu, Safíru, Rubínu a snažil jsem se z ryze formálního divertissement, v němž v uzavřených číslech vystupují postavy jiných Perraultových pohádek, vytvořit logičtější hold Šípkové Růžence, změniv některé z předepsaných pohádek (Paleček, Lidožrout) pohádkami jinými, „tanečnějšími“. Na závěr jsem položil veselý tanec lidu, jež svatebčanům odevzdá jako svatební dar – kolébku. Uzavírám tak balet motivem, jímž se otevírá jeho prolog.“ BRODSKÁ, Božena. VAŠUT, Vladimír. Svět tance a baletu. Praha: Akademie múzických umění, 2004. s. 95.


� BRODSKÁ, Božena. VAŠUT, Vladimír. Svět tance a baletu. Praha: Akademie múzických umění, 2004. s. 95.


� Divadelní program z baletního představení Spící krasavice inscenováno dne 30. června 1996. Archiv Moravského divadla.


� KOLÁŘ, Bohumír. Divadlo uvedlo skvost letošní sezóny. In: Hanácké noviny 1997/53, s. 5.


� Václav Kašlík (28. září 1917 Poličná – 4. června 1989 Praha) se proslavil nejen jako výborný muzikant, skladatel a dirigent, ale především jako průrazný operní režisér. Kompozici studoval u Aloise Háby, dirigování u Václava Talicha a zároveň studoval i hudební vědu na FFUK. Jeho první angažmá u E. F. Buriana v D 40 a D 41 bylo velmi plodné a hned po válce založil spolu s Aloisem Hábou moderně orientovanou Operu 5. května, kde se stal dirigentem, režisérem a operním šéfem. Po fúzi s Národním divadlem (1948) působil zde, a to až do své smrti. Díky svému režisérskému nadání byl častým hostem v zahraničních divadlech (USA, Kanada), kromě toho se věnoval také filmu (Dvořákova Rusalka, 1963 a Smetanova Prodaná nevěsta, 1975). SOBOTKA, Mojmír. Heslo: Kašlík, Václav. Datum poslední změny: 7. listopadu 2007. In: Český hudební slovník osob a institucí, dostupné online: �HYPERLINK "http://www.ceskyhudebnislovnik.cz/slovnik/index.php?option=com_mdictionary&action=record_detail&id=2669"�http://www.ceskyhudebnislovnik.cz/slovnik/index.php?option=com_mdictionary&action=record_detail&id=2669� Citováno dne 15. března 2013. 


� Nina Jirsíková (1910 – 1978) byla žačkou Jelizavety Nikolské a Joe Jenčíka a tančila jako jedna z „girls“ v kabaretu Lucerna i v Osvobozeném divadle. Působila jako sólistka a poté jako „choreografka, kostýmní výtvarnice, vedoucí pohybové výchovy herců, později tanečního studia a školy E. F. B. Po premiéře baletu Pohádka o tanci Zdeňka Přecechtěla v roce 1941 (byla autorkou jak libreta, tak i choreografie) byla zatčena společně s E. F. Burianem a vězněna v koncenrtačním táboře Ravensbrück až do osvobození.“ Poté byla choreografkou v Opeře 5. května a po tom, co se spojila s Národním divadlem působila zde až do roku 1950, později byla ještě krátce činná v Divadle E. F. Buriana. Její přínos tkvěl především v hledání nekonvenčních cest tanečního vyjádření, byla velkou zastánkyní moderních pohybových směrů. GREMLICOVÁ, Dorota. Heslo: Jirsíková, Nina. Datum poslední změny: 19. května 2005. In: Český hudební slovník osob a institucí, dostupné online: �HYPERLINK "http://www.ceskyhudebnislovnik.cz/slovnik/index.php?option=com_mdictionary&action=record_detail&id=1001671"�http://www.ceskyhudebnislovnik.cz/slovnik/index.php?option=com_mdictionary&action=record_detail&id=1001671� Citováno dne: 15. března 2013.  


� Vlastmil Jílek (1925 – 1996) byl Kašlíkovým nejčastějším spolupracovníkem a zároveň jednou z nejvýraznějších osobností baletu v poválečné době. Jako žák Ivo Váni Psoty nastoupil do angažmá v brněnském divadle roku 1939 a poté byl nadlouho spjat se scénou Národního divadla, od roku 1945 až do roku 1977. Díky svému komediálnímu talentu vynikal jako tanečník charakterních rolí – jmenujme alespoň Stravinského Petrušku či Truffaldina z Burghauserova Sluhy dvou pánů. 


�Divadelní program baletního představení Jen malou vášní plá, kdo vyslovit ji může inscenováno dne 2. května 1997. Archiv moravského divadla.


� Kolektiv autorů. Olomoucký balet, databáze a vývoj. Dostupné online: �HYPERLINK "http://www.olomouckybalet.cz/"�http://www.olomouckybalet.cz/#�! Citováno dne: 20. dubna 2013. 


� Houslové sólo hraje koncertní mistr Zdeněk Mikuš a David Friml; klavírní sóla hraje Tatina Alekbarova a Milada Jedličková; na varhany hraje Dr. Reginald Kefer. Divadelní program baletního představení Jen malou vášní plá, kdo vyslovit ji může inscenováno dne 2. května 1997. Archiv moravského divadla.


� KOLÁŘ, Bohumír. Divadlo uvedlo skvost letošní sezóny. In: Hanácké noviny 1997/53, s. 5.


� KOLÁŘ, Bohumír. Divadlo uvedlo skvost letošní sezóny. In: Hanácké noviny 1997/53, s. 5.


� Vdova po Rimském-Korsakovovi zakázala tento balet v Rusku uvádět právě kvůli zkrácení skladby a porušením tak skladatelova záměru. Také mnozí hudební kritici se pozastavovali nad vynecháním jedné části čtyřvěté kompozice. BRODSKÁ, Božena. VAŠUT, Vladimír. Svět tance a baletu. Praha: Akademie múzických umění, 2004. s. 327.  


� „Důraz je kladen na výraz celého těla s patřičnou dávkou erotiky. Byl nazýván baletem vyzrále sexuality.“ Divadelní program baletního představení Jen malou vášní plá, kdo vyslovit ji může inscenováno dne 2. května 1997. Archiv moravského divadla.


� BRODSKÁ, Božena. VAŠUT, Vladimír. Svět tance a baletu. Praha: Akademie múzických umění, 2004. s. 327.  


� Toto bylo prý vrcholné číslo Václava Nižinského. „V závěrečné scéně unikal svým pronásledovatelům dlouhými skoky a zasažen smrtelnou ranou vydával prý zvířecí zvuky.“ BRODSKÁ, Božena. VAŠUT, Vladimír. Svět tance a baletu. Praha: Akademie múzických umění, 2004. s. 326.  


� KOLÁŘ, Bohumír. Divadlo uvedlo skvost letošní sezóny. In: Hanácké noviny 1997/53, s. 5.


�KOLÁŘ, Bohumír. Divadlo uvedlo skvost letošní sezóny. In: Hanácké noviny 1997/53, s. 5.


�KOLÁŘ, Bohumír. Divadlo uvedlo skvost letošní sezóny. In: Hanácké noviny 1997/53, s. 5.


� KOLÁŘ, Bohumír. Divadlo uvedlo skvost letošní sezóny. In: Hanácké noviny 1997/53, s. 5.


� Joaquin Rodrigo (22. listopadu 1901 – 6. července 1999); nebyl pouze výjimečný skladatel, ale i znamenitý muzikolog. 


� RYGEL, David. Olomoucký balet vypráví tancem o životě a smrti. In Hanácké noviny 1997/ 129, s. 5.


� Divadelní program k baletnímu představení Láska a smrt inscenováno 7. listopadu 1997. Archiv Moravského divadla.  


�Divadelní program k baletnímu představení Láska a smrt inscenováno 7. listopadu 1997. Archiv Moravského divadla.  


� RYGEL, David. Olomoucký balet vypráví tancem o životě a smrti. In Hanácké noviny 1997/ 129, s. 5.


� Jiří Brabec (*1933) má na svém kontě má více než dvacet muzikálů, rockových oper a baletů. Pedagogicky působil v Kroměříži a v Praze, také se věnoval hudební dramaturgii v rozhlase. Vystudoval kompozici u Karla Háby a zpočátku se věnoval především kompozici vážné hudby. Později přestoupil k moderní písňové a muzikálové tvorbě (je mimo jiné autorem písně Modlitba pro Martu).  Divadelní program k baletnímu představení Láska a smrt inscenováno 7. listopadu 1997. Archiv Moravského divadla.


� Zdeněk Prokeš (*1952) Po absolvování tanečního oddělení Konzervatoře v Praze působil jako tanečník v Hudebním divadle v Karlíně v Praze (1971-79). Po studiu choreografie na katedře tance AMU Praha přijal angažmá jako choreograf Státního divadla v Ostravě (1979-83) a v letech 1983-90 jako šéf baletu a choreograf Hudebního divadla v Karlíně. Šéfem baletu a choreografem Národního divadla v Brně je od roku 1991. Zároveň působí jako odborný asistent na JAMU v Brně a AMU v Praze. Od roku 1990 je předsedou Tanečního sdružení České republiky. Svými choreografiemi se zúčastnil celostátních a mezinárodních baletních soutěží (Moskva, Varna, Jackson, Helsinky, Osaka). Na Celostátních baletních soutěžích získal – za choreografii: 1977 - II.cena, 1979 – II.cena, 1981 – I.cena, 1984 a 1987 prémie. Vytvořil cca 120 choreografií v inscenacích baletů, oper, operet, muzikálů a činoher v divadlech v ČR i v zahraničí. Jeho baletní inscenace se dotýkají všech žánrů – od abstraktních, přes komediální až po dramatické balety; od krátkometrážních a komorních až po celovečerní tituly. S oblibou uvádí světové novinky současných autorů. Jeho dosavadní baletní tvorbu tvoří: Mladá balet I a II – taneční koncerty v Ostravě (1980-83), Horko (Ostrava – 1981), Tmavomodrý svět Jaroslava Ježka (Ostrava – 1981), Broučci (Ostrava – 1982, Brno – 1991), Manon (Ostrava – 1984, Olomouc – 1998), Legenda o lásce (Brno – 1988), IV.smyčcový kvartet B.Martinů (ND Praha – 1990), Gaité Parisienne (Plzeň – 1993, Brno – 1994), Natalie aneb Švýcarská mlékařka (Brno -1993), Příběh o Tristanovi a Isoldě (Brno – 1995), Vůl na střeše (Plzeň – 1995), Romeo a Julie (Brno – 1996), Trojánky (Brno – 1997), Batalion (Brno – 1997). Divadelní program k baletnímu představení Manon inscenováno 20. března 1998. Archiv Moravského divadla. HOLEŇOVÁ, Jana. Heslo: Prokeš, Zdeněk. Datum poslední změny: 24. března 2009. In: Český hudební slovník osob a institucí, dostupné online: �HYPERLINK "http://www.ceskyhudebnislovnik.cz/slovnik/index.php?option=com_mdictionary&action=record_detail&id=1001689"�http://www.ceskyhudebnislovnik.cz/slovnik/index.php?option=com_mdictionary&action=record_detail&id=1001689� Citováno dne: 25. dubna 2013.


� Divadelní program k baletnímu představení Manon inscenováno 20. března 1998. Archiv Moravského divadla. 


� Divadelní program k baletnímu představení Manon inscenováno 20. března 1998. Archiv Moravského divadla.


� Kromě Macmillanova a Brabcova baletu vytvořil na tento příběh baletní představení pro Ženevu Peter Dyk s Mozartovou hudbou (1979) nebo ještě dříve Gabriel Golinelli se Strebingovou hudbou ve Vídni (1852). BRODSKÁ, Božena. VAŠUT, Vladimír. Svět tance a baletu. Praha: Akademie múzických umění, 2004. s. 234. 


� KOLÁŘ, Bohumír. In: Hanácké noviny, 1998/35, s. 5. Archiv Moravského divadla.


�Divadelní program k baletnímu představení Manon inscenováno 20. března 1998. Archiv Moravského divadla.


� KOLÁŘ, Bohumír. In: Hanácké noviny, 1998/35, s. 5. Archiv Moravského divadla.


�Divadelní program k baletnímu představení Manon inscenováno 20. března 1998. Archiv Moravského divadla.


�KOLÁŘ, Bohumír. In: Hanácké noviny, 1998/35, s. 5. Archiv Moravského divadla. 


�KOLÁŘ, Bohumír. In: Hanácké noviny, 1998/35, s. 5. Archiv Moravského divadla.


� KOLÁŘ, Bohumír. In: Hanácké noviny, 1998/35, s. 5. Archiv Moravského divadla.


� Divadelní program k baletnímu představení Manon inscenováno 20. března 1998. Archiv Moravského divadla.


�Šéf baletního souboru prozradil tajemství úspěšnosti olomouckého baletního souboru, prohlásil, že „k vytvoření dobré baletní inscenace je zapotřebí dobré předlohy hudební i libretové, dobrého choreografa, dobrých tanečníků, dobrého výtvarníka scény a kostýmů. A pak už je to hračka.“ Vše, co zmínil Jiří Sekanina, se v baletní inscenaci Manon sešlo. KOLÁŘ, Bohumír. Se Sekaninou o baletu. In: Svoboda 1999. Archiv Moravského divadla.


� Divadelní program k baletnímu představení Manon inscenováno 20. března 1998. Archiv Moravského divadla


� Slavná Bizetova Carmen inspirovaná novelou Prospera Meriméea byla až záhadně pronásledována neštěstím a skladatel se triumfu, který opera sklidila, nikdy nedožil. Říká se, že vášnivá Carmen zabila svého autora, premiéra totiž neměla strhující úspěch, jak autor očekával. Publikum divadla Opéra comique nebylo s to přijmout nic, co se odchylovalo od běžného repertoáru, což byla tehdy především grand opera. Bizet zemřel dva měsíce po nevydařené premiéře, tedy Carmen byla jeho posledním dílem.  Tato operní předloha, novela Prospéa Meriméa, byla rovněž dílem, které Meriméovu kariéru završilo (1845). Balet Carmen, ve Ščedrinově úpravě, kde v hlavní roli tančila i choreografka tohoto díla, Maja Plisetskaya byl hned po premiéře r. 1967 v Bolšoji stažen a zakázán, z čehož se Plisetskaya roznemohla a více než půlroku nemohla na jeviště; na frenetický úspěch tohoto baletu musela také čekat. . Online document: Maya Plisetskaya, Documentary Life and Art. Dostupné online:  �HYPERLINK "http://www.youtube.com/watch?v=3CxeSn4dPpw"�http://www.youtube.com/watch?v=3CxeSn4dPpw� Citováno dne: 25. listopadu 2012.


�Plisetskaya vzpomínala na své okouzlení kubánskou verzí baletu (Carmen-suita), kde v hlavní roli tančila legendární Alicia Alonso. Nedlouho poté si vytvořila vlastní choreografii, a hledala skladatele, který by jí „na tělo“ vytvořil hudbu k již hotové taneční kreaci. Oslovovala zjevy, jako byli Dmitrij Šostakovič či Chačaturjan, ale dokonce ani komponisti jejich formátu si netroufli konkurovat už tehdy notoricky známé Bizetově verzi. Nakonec se hudební stránky ujal Ščedrin a jeho aranžmá opery se ukázalo být nejšťastnějším řešením. Online document: Maya Plisetskaya, Documentary Life and Art. Dostupné online:  �HYPERLINK "http://www.youtube.com/watch?v=3CxeSn4dPpw"�http://www.youtube.com/watch?v=3CxeSn4dPpw� Citováno dne: 25. listopadu 2012. 


� Samotná opera Carmen obsahuje množství španělských tanců (kupř. arie Carmen), protože Bizet hojně čerpal ze španělského folklóru. Kuriozitou je, že slavná habanera (jež je neodmyslitelnou součástí i každé baletní verze) je „opis“ španělské písně z 19. století, Sebastiana Yradiera, El Arreglito, kterou byl Bizet nucen zařadit do opery pod nátlakem hlavní představitelky, jež postrádala výrazné sólo. Jedna z nejslavnějších částí opery tak vznikla vlastně z donucení.     


�BRODSKÁ, Božena. VAŠUT, Vladimír. Svět tance a baletu. Praha: Akademie múzických umění, 2004. s. 61. 


�  Obsah z premiérového programu: Tasená dýka je okamžik osudu... Předměstí, kasárna – přijel circus. Lidé se radují. Davem proběhne cikánka Carmen. Mezi vojáky hýří mládím José. Z venkova za ním přijela Gaela. Všichni se zalíbenímpřihlížejí vojenské parádě. Carmen je Josém zaujata. Její tanec o lásce platí především jemu. V reji davu přišel jeden občan i hodinky. Nařčena je Carmen. Vojávi ji spoutají. Lid, který ji chce bránit je vojskem rozehnán. José má za úkol hlídat Carmen. Její svádivá krása ho však uchvátí. Zbavuje ji pout. Carmen mu věnuje svou lásku a prchá. José je tímto setkáním omámen. 


Jeho čin je prozrazen. V bitce s vojáky mu lid umožní útěk. José prožije v náručí Carmen několik chvil lásky. Záhy je však zajat a uvězněn. Carmen očekává jeho návrat z vězení. Pozoruje cikánky, které lidem hádají osud. Karta, kterou Carmen volí, znamená smrt. Cirkus je dostavěn. 


Všichni obdivují výkony na vysoké hrazdě, které předvádí Escamillo. Jeho živelná nespoutanost zasahuje bleskem Carmen. Carmen vzplane novou láskou. Návratem Josého z vězení začíná drama. Carmen ho už nemiluje. Marně mu lidé domlouvají, marně zasahuje Micaela. Na Josého padá zoufalství. Začíná cirkusové představení. Všichni běží do manéže – i Carmen. Castu jí však zastoupí José. Naposledy ji zapřísahá. Marně. Tasený nůž pronikne jejím tělem. Carmen klesá mrtva do náručí zoufalého milence. Tma zmaru pohlcuje vášeň lásky. BRODSKÁ, Božena. VAŠUT, Vladimír. Svět tance a baletu. Praha: Akademie múzických umění, 2004. s. 61


� RYGEL, David. Baloghova baletní inscenace Carmen dnes zdobí přehlídku Divadelní flóry. 4. května 1999. Archiv Moravského divadla.


� GREMLICOVÁ, Dorota. Carmen, tentokrát olomoucká. Taneční listy 1999/ 4, s. 2.


� Tzn. špičkové techniky. 


� „Nechci samozřejmě tvrdit, že nelze v sučasné choreografii použít funkční tanec na špičkách – silně ruský soubor však potom tančí ještě klasičtěji, až akademicky. Hádka dělnic z tabákové továrny na špičkách působí chladně a nezávazně.”  GREMLICOVÁ, Dorota. Carmen, tentokrát olomoucká. Taneční listy 1999/ 4, s. 2.  


� (...) “Osamocenost Josého, postavená proti pozornosti věnované davem jeho soupeři, tak dostává pozoruhodnou plastičnost a vyvolává silnou empatii. Choreograf však sám účinek této scény shodí příchodem divoce gestikulující Carmen, která vrátí taneční dění k popisnosti a konvenci.“ GREMLICOVÁ, Dorota. Carmen, tentokrát olomoucká. Taneční listy 1999/4, s. 2.  


� Anna Josifovna Soběščanskaja (1842 – 1918), která tančila druhou premiéru, odjela do Petrohradu za Mariem Petipou a ten jí postavil variaci do třetího jednání na Minkusovu hudbu. To Čajkovskij samozřejmě rezolutně odmítl a zkomponoval pro variaci hudbu vlastní. Zajímavostí může být, že tento zmíněný tanec tančila pouze zmíněná balerína, která prý považovala za vlastní majetek. BRODSKÁ, Božena. VAŠUT, Vladimír. Svět tance a baletu. Praha: Akademie múzických umění, 2004. s. 88.  


� Tisk Reisingerovi vytýkal, že má „podivuhodnou schopnost aranžovat místi tanců gymnastická cvičení.“ Ani ruský tanec nesklidil ohlas, i přes komplikace, které vyvolal, prý „pouze Němec si může představovat, že ty piruety, které musela Karpakova dělat, jsou ruský tanec.“ BRODSKÁ, Božena. VAŠUT, Vladimír. Svět tance a baletu. Praha: Akademie múzických umění, 2004. s. 88.  


�BRODSKÁ, Božena. VAŠUT, Vladimír. Svět tance a baletu. Praha: Akademie múzických umění, 2004. s. 89.  


� Role této druhé premiéry se zhostila Pierrina Legnani, která ve variaci z třetího jednání tančila dvaatřicet fouettés, což byla novinka, kterou jí všechny ruské baleríny, včetně Matyldy Kšesinské, záviděly. Samozřejmě je nutné dodat, že choreografie zažila mnohé interpretace, ze kterých se později čerpalo. BRODSKÁ, Božena. VAŠUT, Vladimír. Svět tance a baletu. Praha: Akademie múzických umění, 2004. s. 89. 


� „Děj rozvrhl do čtyř jednání v šesti obrazech. Odetta byla přejmenována na Milenu, byla vnučkou Vodníka, její matka (…) byla přeměněna ve smuteční vrbu a Odilie, jež se zde jmenovala Dorna, byla její macechou ve službách Rudovouse.“ Princ se jmenoval Jaroslav a jeho přítel Zdeněk. BRODSKÁ, Božena. VAŠUT, Vladimír. Svět tance a baletu. Praha: Akademie múzických umění, 2004. s. 89.


� Jednalo se o obnovené představení původně nastudované k pohostinské produkci z roku 1998. 


� Zcela osobité pojetí Labutího jezera patří do dílny choreografa Johna Neumeiera, jenž své dílo provedl v Hamburku v roce 1976 pod názvem Illusionen wie Schwanensee. „Bílé jednání“ orámoval scénami představujícími dvůr Ludvíka II. Bavorského – v prvním dějství se konala bavorská lidová slavnost a piknik královské společnosti, ve třetím dějství maškarní bál u dvora. Postava krále se často proměňovala v prince z Labutího jezera a poslední dějství bylo pak pojato jako představy šíleného krále. „Byla to jedna z pozoruhodných obměn v baletu, ve které Odilie a Odetta byly nemilovanou a milovanou nevěstou.“ BRODSKÁ, Božena. VAŠUT, Vladimír. Svět tance a baletu. Praha: Akademie múzických umění, 2004. s. 91. 


� BRODSKÁ, Božena. VAŠUT, Vladimír. Svět tance a baletu. Praha: Akademie múzických umění, 2004. s. 91.


� AMBRUZOVÁ, Olga. Balet a jeho repertoár. Praha: nakladatelství JUDr. Vladimír Ambruz, 2001. s. 138. 


� Některé studie zabývající se vztahem Čajkovského sexuální orientace (byl homosexuál) a jeho díla přišly na to, že k tanci se přimkl právě díky své homosexualitě a díky pohádkovým tématům svých baletů unikal ze světa, ve kterém následky své homosexuality velmi trpěl. Čajkovskij trpěl silnými depresemi, což se na jeho baletní tvorbě nepodepsalo; i když to nebylo potvrzeno, má se za to, že spáchal sebevraždu. WARRACK, John. Tchaikovsky Ballet Music. London: British Broadcasting Corporation, 1979, s. 5-15.


�„Šlo o první baletní premiéru nové divadelní sezóny, v níž se olomoučtí tanečníci musejí vyrovnávat s odchody několika svých sólistů, především vynikající Anny Ščekaljevy.“ RYGEL, David. Inscenace nese téma probuzení skutečného lidství. Hanácký a středomoravský deník. 1999/ 10, s. 12.


� Isaac Albéniz (1860 – 1909), španělský skladatel a klavírista; 


� Enrique Granados (1867 – 1916), španělský skladatel a klavírista; Z klavírního cyklu Danzas Espaňoles – Španělské tance je i Segoviova úprava andaluské melodie, skladba Andaluza použitá v hudební koláži. 


� Joaquin Turin (1882 – 1949), španělký skladatel; z jeho tvorby dvacátých let 20. století je užita skladba Fandanguillo. Divadelní program z baletního představení Vášně a oběti inscenováno 22. října 1999. Archiv Moravského divadla.


� Heitor Villa-Lobos (1887 – 1959), brazilský skladatel, jehož tvorba je syntézou domácí tradice, velmi blízká té španělské, a klasické evropské; inspiraci čerpal především v díle J. S. Bacha, což ho vedlo ke kompozici suit Bachianas. „Podobně i jeho skladby pro kytaru – preludia a etudy – se vyznačují touž stylovou syntézou a nabízejí kytaristům ideální nástrojové stylizace a choreografům ideální krokové stylizace. Proto i ony jsou součástí hudební koláže.“ Divadelní program z baletního představení Vášně a oběti inscenováno 22. října 1999. Archiv Moravského divadla.


�Tomaso Albinoni (1671 – 1751), Italský barokní skladatel,


� MUSIL, Radek. Dům Bernardy Alby v Olomouci. In: Taneční listy 1986/10. s. 10. 


�Divadelní program z baletního představení Vášně a oběti konaného 22. října 1999. Archiv Moravského divadla.  
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� RYGEL, David. Inscenace nese téma probuzení skutečného lidství. Hanácký a středomoravský deník. 1999/ 10, s. 12.


�Divadelní program z baletního představení Vášně a oběti konaného 22. října 1999. Archiv Moravského divadla.


�RYGEL, David. Inscenace nese téma probuzení skutečného lidství. Hanácký a středomoravský den. 1999/ 10, s. 12. 


� RYGEL, David. Inscenace nese téma probuzení skutečného lidství. Hanácký a středomoravský den. 1999/ 10, s. 12.


� Premiéra se konala 21. září 1986 v Moravském divadle v Olomouci. 


� „Na premiéře se děly velké výtržnosti. Lidé hvízdali, pokřikovali, tloukli se navzájem deštníky. Tanečníci neslyšeli hudbu a Nižinskij jim z portálu nahlas počítal takty, aby mohli balet dokončit.“ BRODSKÁ, Božena. VAŠUT, Vladimír. Svět tance a baletu. Praha: Akademie múzických umění, 2004. s. 371. „Během celého představení nebylo možné zaslechnout hudbu“, vzpomínla Gertruda Stein, americká spisovatelka. ROSS, Alex. Zbývá jen hluk. Praha: Argo, 2011. s. 79. 


� Jeho neoklasické období formovalo i Balanchinovu neoklasickou choreografii. H BRODSKÁ, Božena. VAŠUT, Vladimír. Svět tance a baletu. Praha: Akademie múzických umění, 2004. s. 367istorička baletu Lynn Garafolová to popsala takto: „Tanečníci se chvěli, třásli, tetelili, dupali; nevázaně skákali a kroužili po jevišti v divokých chorovodech.“ ROSS, Alex. Zbývá jen hluk. Praha: Argo, 2011. s. 79. 


� Balet, jenž měl premiéru 1909; Stravinskij zde instrumentoval Chopinovo Nocturno As dur, op.42 č.2 a Valčík Es dur, op. 18. BRODSKÁ, Božena. VAŠUT, Vladimír. Svět tance a baletu. Praha: Akademie múzických umění, 2004. s. 366.


�BRODSKÁ, Božena. VAŠUT, Vladimír. Svět tance a baletu. Praha: Akademie múzických umění, 2004. s.366.


� Maurice Béjart o Stravinském říká, že i když píše houslový koncert, je to v podstatě baletní hudba. Jiří Kylián si v roce 1978 vybral Symphonie de psaumes (Žalmovou symfonii) pro jednoaktový balet. BRODSKÁ, Božena. VAŠUT, Vladimír. Svět tance a baletu. Praha: Akademie múzických umění, 2004. s. 367.


� BRODSKÁ, Božena. VAŠUT, Vladimír. Svět tance a baletu. Praha: Akademie múzických umění, 2004. s. 371. 


� BRODSKÁ, Božena. VAŠUT, Vladimír. Svět tance a baletu. Praha: Akademie múzických umění, 2004. s. 371.


�RYGEL, David. Inscenace nese téma probuzení skutečného lidství. Hanácký a středomoravský den. 1999/ 10, s. 12. 
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� RYGEL, David. Inscenace nese téma probuzení skutečného lidství. Hanácký a středomoravský den. 1999/ 10, s. 12.


�Divadelní program z baletního představení Vášně a oběti konaného 22. října 1999. Archiv Moravského divadla.


�VAŠEK, Roman. Olomoucké vášně a oběti. In: Taneční listy 1999/10. s. 2.


�Kromě kladného přijetí obou inscenací tisk vytknul neuvedení hudebních nahrávek v programu. „Když už je divák takto částečně ochuzen, měl by se alespoň prostřednictvím programu dozvědět, jakou nahrávku slyšel. Olomoučtí však v tomto ,,opomenutí“ bohužel nejsou výjimkou.“ VAŠEK, Roman. Olomoucké vášně a oběti. In: Taneční listy 1999/10. s. 2.


� První představení Romea a Julie se konalo v roce 1961 pod vedením baletního mistra Josefa Škody v hlavní roli s Jiřinou Šafránkovou a Jiřím Bíbrlíkem.


� Jiřina Šlezingrová, Psotova žačka, v tomto baletu ve svých čtrnácti letech tančila drbnou roli pážete.  


� Tato verze byla o poznání kratší a hudba vypadala také jinak. 


� Miroslav Kůra (narozen 1924) byl žákem Psoty, Machova a Macharovského. Několikrát stál ve vedení baletu v Praze i v Brně, a je autorem množství choreografií. „Kůra patřil k největším tanečním osobnostem celé dosavadní historie české baletní scény.“ (Kolektiv autorů. Český taneční slovník. Praha: Divadelní ústav. 2001. s. 164) Nejvýznamnější se stala jeho spolupráce s režisérem Petrem Weiglem, ze které vznikly televizní baletní filmy různé metráže, ale vždy velkého významu: Ravelovo Bolero, Adamova Giselle, Pokofjevův Romeo a Julie. Kůra za celoživotní dílo obdržel roku 1994 Cenu Thálie.


� BRODSKÁ, Božena. VAŠUT, Vladimír. Svět tance a baletu. Praha: Akademie múzických umění, 2004. s. 296.


� BRODSKÁ, Božena. VAŠUT, Vladimír. Svět tance a baletu. Praha: Akademie múzických umění, 2004. s. 296.


PILKA, Jiří. Kůra. Praha: Suprafon, 1979. 


� NERUŠIL, Petr. Choreograf a režisér Robert Balogh opět inscenuje v olomouckém Moravském divadle. Archiv Moravského divadla. 


� „Současný soubor Moravského divadla je na špičkové úrovni. Například Carmen jsem v divadle dělal již několikrát, ovšem v Olomouci byla má inscenace jednoznačně nejlepší.” Z rozhovoru s Robertem Baloghem. NERUŠIL, Petr. Choreograf a režisér Robert Balogh opět inscenuje v olomouckém Moravském divadle. Archiv Moravského divadla.


� Mroz, Pavel. V Moravském divadle ožil příběh nesmrtelné lásky. In: Hanácký a středomoravský den, 2000/86, s. 13. 





� Mroz, Pavel. V Moravském divadle ožil příběh nesmrtelné lásky. In: Hanácký a středomoravský den 2000/86, s. 13. 


�„Ačkoliv není typem sotva dospělé dívenky, dokázala psychologicky vystavět roli ve všech jejích duševních záchvěvech s postupným zráním v silnou osobnost. V balkónové scéně okouzlena láskou opájí se polibky Romea. Po rozloučení v ložnici se v jejím úsměvu odráží vzpomínka na milence, ostře kontrastující s následnou netečností vůči Parisovi. A když ji má Paris políbit, v neskutečné hrůze se jí rozbuší srdce a zrychlí dech. Chvíli je silná, když vzdoruje matce, vzápětí je sklíčená ve strachu před běsnícím otcem. A poté zase sladká vzpomínka na Romea, návrat síly a odhodlání k sebezoufalejšímu činu. U Lorenza se třese pláčem a zimnicí. Poté, co ani napodruhé neobměkčí srdce rodičů, prožívá dilema před pozřením nápoje. Pije – její pohled znepřítomní, postupně ztrácí vládu nad svými údy, tajemný prostředek přejímá nad tělem i duší svou moc.“ Vašek, Roman. V olomouckém Romeovi vítězí efekt nad citem. In: Taneční listy, 2000/5, s. 4. 


� Mroz, Pavel. V Moravském divadle ožil příběh nesmrtelné lásky. In: Hanácký a středomoravský den 2000/86, s. 13. 


� BALOGH, Robert. Symfonický balet jako jeden z druhů baletního divadla. Bratislava, 2008. Disertační práce. Vysoká škola múzických umění v Bratislavě. Hudobná a tanečná fakulta. Katedra tanečnej tvorby. s. 9.


� Vašek, Roman. V olomouckém Romeovi vítězí efekt nad citem. In: Taneční listy, 2000/5, s. 4. 


� „V posledním obrazu Balogh neodolal možnosti postavit přepjatý, až artistický tanec Romea s bezvládným tělem Julie. Ve finále vynechal motiv usmíření. Baloghova choreografická práce nepřináší mnoho nového. Staví více méně klasická čísla, technicky na oblastní soubor poměrně náročná. Balkónová scéna je zahlcena obtížnými zvedacími figurami, které tanečníkům znesnadňují uvolněné citové vyjádření.“ Taneční listy


� „Baloghova verze příběhu nesmrtelné lásky je o to více naplněna smyslem, jímž rezonuje Shakespearův text, oč méně je zatížena balastem okázalosti a levného efektu. Stejně jako Prokofjevova hudba.“


� Mroz, Pavel. V Moravském divadle ožil příběh nesmrtelné lásky. In: Hanácký a středomoravský den 2000/86, s. 13. 


� BIELESZ, Petr. Milenci z Verony vyjádří své emoce tancem. Archiv Moravského divadla. 


� Titulek recenze z Mladé fronty „Těžká, přetěžká úloha: Peer Gynt inscenován jako balet“ hovoří za vše. 


� Divadelní program představení Peer Gynt provedeného 9. března 2001. Archiv Moravského divadla.


� VAŠEK, Roman. Peer Gynt baletně! Ano, ale jak?!. Taneční listy. 2001. s. 4. 
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�KOLÁŘ, Bohumír. Balet převýšil předpokládanou regionální dimenzi. In: Mladá fronta Dnes. 2001/74, s. 22.
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� KOLÁŘ, Bohumír. Balet převýšil předpokládanou regionální dimenzi. In: Mladá fronta Dnes. 2001/74, s.22.


� KOLÁŘ, Bohumír. Balet převýšil předpokládanou regionální dimenzi. In: Mladá fronta Dnes. 2001/74, s.22.


� Tamtéž.


� Tamtéž. 


� LEHOTSKÝ, Tomáš. Klasický titul spolu s moderním. Scena. cz 1. Kulturní portál. Online dostupné: �HYPERLINK "http://scena.cz/index.php?d=1&o=3&c=1827&r=10"�http://scena.cz/index.php?d=1&o=3&c=1827&r=10� Dne: 18. 11. 2012.


� Divadelní program k baletnímu představení Světlo a stín inscenováno 14. září 2001. Archiv Moravského divadla. 


� Mezi jeho další práce patří balety: Toccata e due canzoni od Martinů, Synkreze čerpající skladby Pandereckého, Fišera a Martinů, Balletstories tvořící koláž z děl Janáčka, Fišera, Martinů; a mnoho dalších. Rozhovor s Danielem Wiesnerem. Divadelní program k baletnímu představení Světlo a stín inscenováno 14. září 2001.Archiv moravského divadla. 


� Z programu k ději baletu: „Čtvero ročních dob…čtvero barevných světů hudby … inspirace … okouzlení … poezie … pomíjejícnost krásných okamžiků štěstí … sen … senzitivní iracionálnost tvorby …bezbřehá kontinuita pohybu … barevná harmonie světel a tvarů …“ Divadelní program k baletnímu představení Světlo a stín inscenováno 14. září 2001.Archiv moravského divadla.


� LEHOTSKÝ, Tomáš. Klasický titul spolu s moderním. Scena.cz, 1. Kulturní portál. Dostupné online �HYPERLINK "http://scena.cz/index.php?d=1&o=3&c=1827&r=10"�http://scena.cz/index.php?d=1&o=3&c=1827&r=10� dne: 15. března 2013. 


� Viz s. 18 této práce. 


� Divadelní program baletního představení Světlo a stín inscenováno 14. září 2001. Archiv Moravského divadla.


�LEHOTSKÝ, Tomáš. Klasický titul spolu s moderním. Scena.cz, 1. Kulturní portál. Dostupné online: �HYPERLINK "http://scena.cz/index.php?d=1&o=3&c=1827&r=10"�http://scena.cz/index.php?d=1&o=3&c=1827&r=10� Citováno dne: 15. března 2013.


� Z rozhovoru s Danielem Wiesnerem. Divadelní program baletního představení Světlo a stín inscenováno 14. září 2001. Archiv Moravského divadla. 


� Z rozhovoru s Danielem Wiesnerem. Divadelní program baletního představení Světlo a stín inscenováno 14. září 2001. Archiv Moravského divadla.


�Damiano Binetti (*1968) se narodil v Itálii, ale v Praze vystudoval na AMU obor dirigování a později se stal členem souboru Pražští madrigalisté, jehož se po dvou letech, roku 1994 stal uměleckým šéfem. Procestoval s tímto tělesem téměř celou Evropu a získal mnohá ocenění. Damiano Binetti direttore d´orchestra Dostupné online : �HYPERLINK "http://www.damianobinetti.com/en/"�http://www.damianobinetti.com/en/� Citováno dne: 10. března 2013.


� Václav juda Novotný (1849 – 1922), skladatel a překladatel.


� “Puccini, k němuž mám velký respekt, psal tak dokonale melodicky, že partitura pro baletní provedení mohla doznat jen malých změn.“ Uvedl Damiano Binetti. HRADIL, Miloslav. Olomouc uvede světovou premiéru Madame Butterfly. In: Právo. 2002/102. Archiv Moravského divadla.  


� Toto však skladatele neodradilo, operu během deseti měsíců přepracoval a nové nastudování pod vedením Artura Toscaniniho v Brescii přineslo jednoznačný úspěch; ředitelé operních scén se předbíhali v získávání práv na uvádění tohoto titulu. První Butterfly na scéně Covent Garden (1905) zpívala Ema Destinová a jejím partnerem v toli Pinkertona nebyl nikdo jiný než Enrico Caruso. Divadelní program k představení Madame Butterfly inscenováno dne 22. března 2002. Archiv Moravského divadla.


� Divadelní program k představení Madame Butterfly inscenováno dne 22. března 2002.


� KOLÁŘ, Bohumír: Silný zážitek a ničím nezkalené potěšení. In: Olomoucké listy, 2002/13. s. 16.


� Tamtéž.


� KOLÁŘ, Bohumír: Silný zážitek a ničím nezkalené potěšení. In: Olomoucké listy, 2002/13. s. 16.


� Tamtéž. Viz příloha číslo 12.


�Divadelní program k představení Madame Butterfly inscenováno dne 22. března 2002. Archiv Moravského divadla. 


� KOLÁŘ, Bohumír: Silný zážitek a ničím nezkalené potěšení. In: Olomoucké listy,2002/13. s. 16.


� Tamtéž. 


� BALOGH, Robert. Symfonický balet jako jeden z druhů baletního divadla. Bratislava, 2008. Disertační práce. Vysoká škola múzických umění v Bratislavě. Hudobná a tanečná fakulta. Katedra tanečnej tvorby. s. 16.


�Například film La vie en rose z roku 2007 v hlavní roli s Francouzkou Marion Cotillard. 


�Kniha s názvem Edith Piaf, kterou napsala sestra Edith Piaf, Simone Berteautová, vydaná v roce 1969, šest let po smrti Piaf, v Paříži. 


� Premiéra v roce 2000 se konala v Divadle J. K. Tyla v Plzni a od té doby cestuje po městech České republiky, včetně Olomouce. 


� Slovo choreografa – „život a kariéra Piaf patří mezi legendy. Pokusil jsem se prostředky jednoho z prchavých podob divadelního umění, kterým je tanec, vyjádřit, nastínit, vzpomenout a současně vzdát i hold slavné zpěvačce. Z hvězdného prachu, který po ní zbyl, jsem skládal mozaiku. Předestřít divákům celý její životní obraz, se všemi událostmi, zákulisím a detaily nebylo možné. Žádný umělecký tvar by nemohl zachytit takový fenomén, jakým byla Piaf, ten se dal prožít jen jedinkrát a jedinou osobou – tou byla Piaf.“ Divadelní program k baletnímu představení Edith – vrabčák z předměstí inscenováno 28. března 2003. Archiv Moravského divadla. 


� Divadelní program k baletnímu představení Edith – vrabčák z předměstí inscenováno 28. března 2003. Archiv Moravského divadla.


� Kolektiv autorů. Český taneční slovník. Praha: Divadelní ústav. 2001. s. 347.


� Divadelní program k baletnímu představení Edith – vrabčák z předměstí inscenováno 28. března 2003. Archiv Moravského divadla.


� Radka Fišarová (*19. prosince 1977) dlouholetá členka Bambini di Praga je absolventkou Konzervatoře J. Ježka a nyní je významnou muzikálovou zpěvačkou; již ve dvaceti letech se stala nejmladší představitelkou muzikálové Evity. Divadelní program k baletnímu představení Edith – vrabčák z předměstí inscenováno 28. března 2003. Archiv Moravského divadla.


� KOLÁŘ, Bohumír. Baletní výpověď o životním osudu Edith Piaf.  Dostupné online: �HYPERLINK "http://zpravodajstvi.olomouc.cz/view.php?cisloclanku=2003033101"�http://zpravodajstvi.olomouc.cz/view.php?cisloclanku=2003033101� Citováno dne: 15. března 2013.


� KOLÁŘ, Bohumír. Baletní výpověď o životním osudu Edith Piaf.  Dostupné online: �HYPERLINK "http://zpravodajstvi.olomouc.cz/view.php?cisloclanku=2003033101"�http://zpravodajstvi.olomouc.cz/view.php?cisloclanku=2003033101� Citováno dne: 15. března 2013.


� Tuto epizodu z války kritika hodnotila jako nevhodnou v kontextu celého díla. Viz recenze dále. 


� Divadelní program k baletnímu představení Edith – vrabčák z předměstí inscenováno 28. března 2003. Archiv Moravského divadla.


� KOLÁŘ, Bohumír. Baletní výpověď o životním osudu Edith Piaf.  Dostupné online: �HYPERLINK "http://zpravodajstvi.olomouc.cz/view.php?cisloclanku=2003033101"�http://zpravodajstvi.olomouc.cz/view.php?cisloclanku=2003033101� Dne: 15. března 2013.


� Kvalita hereckých, pěveckých i tanečních výkonů je bohužel snížena poněkud nepropracovaným dějem. Viz Divadelní program k baletnímu představení Edith – vrabčák z předměstí inscenováno 28. března 2003. Archiv Moravského divadla.


� ČERMÁKOVÁ, Kateřina. Vrabčák opět doskákal do Olomouce. Dostupné online: �HYPERLINK "http://www.musical-opereta.cz/vrabcak-opet-doskakal-do-olomouce"�http://www.musical-opereta.cz/vrabcak-opet-doskakal-do-olomouce� Citováno dne: 15. března 2013.


� K předním osobnostem premiéry kromě již zmíněné Radky Fišarové, Lucie Hloužkové a Zbyňka Frice patřili Irina Ostapenko, Svatava Kaisarová, Michal Pimek, Vadim Tsepelev, Tomáš Derka, Michal Pimek, Svatava Kaisarová, Luděk Mrkos, Konstantin Soldatenkov, Simona Doubková, Luděk Mrkos i Igor Ostapenko. Baletní muzikál výbornými výkony dále obohatili Tereza Holomková, Michaela Horká, Dana Krajevská, Simona Křenková, Monika Zaherová, Pavel Brázda a Jaroslav Cekl. KOLÁŘ, Bohumír. Baletní výpověď o životním osudu Edith Piaf.  Dostupné online: �HYPERLINK "http://zpravodajstvi.olomouc.cz/view.php?cisloclanku=2003033101"�http://zpravodajstvi.olomouc.cz/view.php?cisloclanku=2003033101� Citováno dne: 15. března 2013.


�Divadelní program k baletnímu představení Don Quijote inscenováno 7. listopadu 2003. Srchiv Moravského divadla.    


�BRODSKÁ, Božena. VAŠUT, Vladimír. Svět tance a baletu. Praha: Akademie múzických umění, 2004. s. 238. 


� BRODSKÁ, Božena. VAŠUT, Vladimír. Svět tance a baletu. Praha: Akademie múzických umění, 2004. s. 240.


� DERSCÉNYIOVÁ, Lucie. Don Quijote v Olomouci.  In: Taneční listy 2003/11, s. 9. 


� DERSCÉNYIOVÁ, Lucie. Don Quijote v Olomouci.  In: Taneční listy 2003/11, s. 9. 


� DERSCÉNYIOVÁ, Lucie. Don Quijote v Olomouci.  In: Taneční listy 2003/11, s. 9.


� DERSCÉNYIOVÁ, Lucie. Don Quijote v Olomouci.  In: Taneční listy 2003/11, s. 9. 


� Tamtéž.


� Viscusi má díky této kompozici v dějinách baletu vé místo, neboť jako první užil v oblasti tradičního baletu „nebaletní hudbu“, kteréžto prvenství užití je připisováno Fokinovi a jeho Chopinianě, jež spatřila světlo světa v Petrohradě roku 1907. BRODSKÁ, Božena. VAŠUT, Vladimír. Svět tance a baletu. Praha: Akademie múzických umění, 2004. s. 112. 


� Jak Achille Viscusi, tak Ivo Váňa Psota dali Slovanským tancům děj s množstvím lidových tradic, vážící se k ročním obdobím. BRODSKÁ, Božena. VAŠUT, Vladimír. Svět tance a baletu. Praha: Akademie múzických umění, 2004. s. 112.  


� KATJA. Nad olomouckým jevištěm téměř zapršelo. Dostupné online: �HYPERLINK "http://divadelniflora.cz/2004/zpravodaj.php"�http://divadelniflora.cz/2004/zpravodaj.php� Citováno dne: 15. března 2013.


� KATJA. Nad olomouckým jevištěm téměř zapršelo. Dostupné online: �HYPERLINK "http://divadelniflora.cz/2004/zpravodaj.php"�http://divadelniflora.cz/2004/zpravodaj.php� Dne: 15. března 2013. 


�Taneční pocta Antonínu Dvořákovi dostupné online: �HYPERLINK "http://zpravodajstvi.olomouc.cz/view2.php?cisloclanku=2004050304"�http://zpravodajstvi.olomouc.cz/view2.php?cisloclanku=2004050304� Citováno dne 10. března 2013.


� BALOGH, Robert. Symfonický balet jako jeden z druhů baletního divadla. Bratislava, 2008. Disertační práce. Vysoká škola múzických umění v Bratislavě. Hudobná a tanečná fakulta. Katedra tanečnej tvorby. s. 9.


� KATJA. Nad olomouckým jevištěm téměř zapršelo. Dostupné online: �HYPERLINK "http://divadelniflora.cz/2004/zpravodaj.php"�http://divadelniflora.cz/2004/zpravodaj.php� Citováno dne: 15. března 2013.


� Baloghovi nabídl šéf baletu zpracovat látku „Novosvětské“ speciálně pro tuto příležitost. 


� „ Podle dostupných zdrojů je baletní ztvárnění této symfonie československou premiérou a z dostupných materiálů mi není známo, že by zmíněné dílo bylo uvedeno v některém ze světových divadel.“ BALOGH, Robert. Symfonický balet jako jeden z druhů baletního divadla. Bratislava, 2008. Disertační práce. Vysoká škola múzických umění v Bratislavě. Hudobná a tanečná fakulta. Katedra tanečnej tvorby. s.5.


� BALOGH, Robert. Symfonický balet jako jeden z druhů baletního divadla. Bratislava, 2008. Disertační práce. Vysoká škola múzických umění v Bratislavě. Hudobná a tanečná fakulta. Katedra tanečnej tvorby. s. 9.


� „Protože si do vybraných symfonických děl snažím vmyslet náčrty příběhů, obrazová nebo pocitová libreta, je důležité mít znalosti dramaturgie a mít všeobecný i odborný přehled.“ BALOGH, Robert. Symfonický balet jako jeden z druhů baletního divadla. Bratislava, 2008. Disertační práce. Vysoká škola múzických umění v Bratislavě. Hudobná a tanečná fakulta. Katedra tanečnej tvorby. s.9.


� „Robert Balogh se nechal unést sílou Dvořákovy hudby natolik, že se nevyhnul jevištnímu patosu. A to jak v pojetí scény a kostýmů, které korespondují až přespříliš věrně s tehdejší módou, tak především v celkové atmosféře romantického prožitku a neúměrné popisnosti. Videoprojekce představující déšť, na kterou tanečníci zareagují tím, že si přinesou deštníky, působí pak až směšně, což zrovna není adekvátní pocit k právě se odehrávajícímu dění na jevišti. Prožitek jednotlivých tanečníků je tu doveden do takové intenzity, že se divák cítí spíše v rozpacích, než aby byl schopen vstřebat srdcervoucí taneční extáze. Když pak zazní všem natolik známá melodie z II. věty symfonie /Largo/ a na jeviště přitancuje sbor víl, sic křehkého vzezření, leč poněkud těžšího dopadu, dochází dokonce k rozchodu choreografie s hudbou. Není ovšem lehké posuzovat, soudit či odsuzovat toto dílo, jelikož už z premiérových ovací je jasné, že si svého diváka, kterého bude oslovovat, rozhodně najde.“ 


� Taneční pocta Antonínu Dvořákovi dostupné online: �HYPERLINK "http://zpravodajstvi.olomouc.cz/view2.php?cisloclanku=2004050304"�http://zpravodajstvi.olomouc.cz/view2.php?cisloclanku=2004050304� Citováno dne 10. března 2013.


� Balogh se s Mozartovou hudbou nesetkává poprvé, již v roce 1988 byla v Bratislavě a poté v Národním divadle v Praze uvedena v rámci baletního večera Lux et Requiem inscenace Extáze ducha. GARBOVÁ, Gabriela. Baletní představení Amadeus má premiéru už zítra večer. In: Olomoucký den. 2004. Archiv Moravského divadla Olomouc.


� Amadeus v Moravském divadle Olomouc. In: Olomoucký den. 2004. Archiv Moravského divadla Olomouc.


�Amadeus v Moravském divadle Olomouc. In: Olomoucký den. 2004. Archiv Moravského divadla Olomouc. 


�Divadelní program představení Amadeus inscenováno 26. listopadu 2004. Archiv Moravského divadla.


�Divadelní program představení Amadeus inscenováno 26. listopadu 2004. Archiv Moravského divadla.


� GARBOVÁ, Gabriela. Baletní představení Amadeus má premiéru už zítra večer. In: Olomoucký den. 2004. Archiv Moravského divadla Olomouc. 


�Divadelní program představení Amadeus inscenováno 26. listopadu 2004. Archiv Moravského divadla.


� Kritika poukázala na „poněkud nedořešený závěr prvního aktu, který nakonec vyznívá rozpačitě – jakoby v hudební koláži ještě něco chybělo…“ Amadeus v Moravském divadle Olomouc. Archiv Moravského divadla Olomouc.


� Amadeus v Moravském divadle Olomouc. Archiv Moravského divadla Olomouc.


� Amadeus v Moravském divadle Olomouc. Archiv Moravského divadla Olomouc.


� Amadeus v Moravském divadle Olomouc. Archiv Moravského divadla Olomouc.


� BALOGH, Robert. Symfonický balet jako jeden z druhů baletního divadla. Bratislava, 2008. Disertační práce. Vysoká škola múzických umění v Bratislavě. Hudobná a tanečná fakulta. Katedra tanečnej tvorby.


� Amadeus v Moravském divadle Olomouc. Archiv Moravského divadla Olomouc.


� Amadeus v Moravském divadle Olomouc. Archiv Moravského divadla Olomouc.


� Medveděv za choreografii k baletu Oněgin v USA obrdžel ocenění The Pushkin Legacy Ballet Award. Divadelní program baletního představení Oněgin inscenováno dne 4. února 2005. Archiv Moravského divadla.


� Divadelní program baletního představení Oněgin inscenováno dne 4. února 2005. Archiv Moravského divadla.


�BRODSKÁ, Božena. VAŠUT, Vladimír. Svět tance a baletu. Praha: Akademie múzických umění, 2004. s. 98.


� Tato Medveděvova verze čerpá z baletního libreta Valerije Modestova. Divadelní program baletního představení Oněgin inscenováno dne 4. února 2005. Archiv Moravského divadla.


� KOLÁŘ, Bohumír. Balet Čajkovského vytvořený pro Oněgina. Dostupné online: �HYPERLINK "http://zpravodajstvi.olomouc.cz/view2.php?cisloclanku=2005020503"�http://zpravodajstvi.olomouc.cz/view2.php?cisloclanku=2005020503� Citováno dne: 15. března 2013


� „Už sám fakt, že se balet tančí na živou hudbu, vyvolal velký podiv, uznání a respekt.“  KOLÁŘ, Bohumír. Balet Čajkovského vytvořený pro Oněgina. Dostupné online: �HYPERLINK "http://zpravodajstvi.olomouc.cz/view2.php?cisloclanku=2005020503"�http://zpravodajstvi.olomouc.cz/view2.php?cisloclanku=2005020503� Citováno dne: 15. března 2013.


� KOLÁŘ, Bohumír. Balet Čajkovského vytvořený pro Oněgina. Dostupné online: �HYPERLINK "http://zpravodajstvi.olomouc.cz/view2.php?cisloclanku=2005020503"�http://zpravodajstvi.olomouc.cz/view2.php?cisloclanku=2005020503� Citováno dne: 15. března 2013. 


� KOLÁŘ, Bohumír. Balet Čajkovského vytvořený pro Oněgina. Dostupné online: �HYPERLINK "http://zpravodajstvi.olomouc.cz/view2.php?cisloclanku=2005020503"�http://zpravodajstvi.olomouc.cz/view2.php?cisloclanku=2005020503� Citováno dne: 15. března 2013. 


� „Půvabem, dynamikou tance a lehkostí hýřili ve venkovských párech Sylva Soldatenková, Luděk Mrkos, Michaela Tsepeleva-Horká a Ivo Jambor. Je velmi povzbuzující, když z epizodní taneční fáze vyroste před diváky dokonalá baletní etuda.“ KOLÁŘ, Bohumír. Balet Čajkovského vytvořený pro Oněgina. Dostupné online: �HYPERLINK "http://zpravodajstvi.olomouc.cz/view2.php?cisloclanku=2005020503"�http://zpravodajstvi.olomouc.cz/view2.php?cisloclanku=2005020503� Citováno dne: 15. března 2013. 


� KOLÁŘ, Bohumír. Balet Čajkovského vytvořený pro Oněgina. Dostupné online: �HYPERLINK "http://zpravodajstvi.olomouc.cz/view2.php?cisloclanku=2005020503"�http://zpravodajstvi.olomouc.cz/view2.php?cisloclanku=2005020503� Citováno dne: 15. března 2013. 


� KOLÁŘ, Bohumír. Balet Čajkovského vytvořený pro Oněgina. Dostupné online: �HYPERLINK "http://zpravodajstvi.olomouc.cz/view2.php?cisloclanku=2005020503"�http://zpravodajstvi.olomouc.cz/view2.php?cisloclanku=2005020503� Citováno dne: 15. března 2013. 


� MELKUSOVÁ, Alžběta. Balogh: Carmen je symbolem lásky, vášně i magie ženskosti. Olomoucký den. 2005. Archiv Moravského divadla.


� MELKUSOVÁ, Alžběta. Balogh: Carmen je symbolem lásky, vášně i magie ženskosti. Olomoucký den. 2005. Archiv Moravského divadla.


� LEHOTSKÝ, Tomáš. Znovunastudování tanečního dramatu Carmen. Scena. cz 1. - kulturní portál. Dostupné online: �HYPERLINK "http://spj.scena.cz/index.php?d=1&o=3&c=5070&r=10"�http://spj.scena.cz/index.php?d=1&o=3&c=5070&r=10� Citováno dne: 10. března 2013. 


� K jejich obsazení v baletu Balogh dodal: „ Zpočátku jsem si říkal, že je to risk. Teď už to ale neříkám.“ MELKUSOVÁ, Alžběta. Carmen se vrací do Olomouce. Olomoucký den. 2005. Archiv Moravského divadla. 


� Divadelní program baletního představení Carmen inscenováno 4. listopadu 2005. Archiv Moravského divadla.   


� LEHOTSKÝ, Tomáš. Znovunastudování tanečního dramatu Carmen. Scena. cz 1. - kulturní portál. Dostupné online: �HYPERLINK "http://spj.scena.cz/index.php?d=1&o=3&c=5070&r=10"�http://spj.scena.cz/index.php?d=1&o=3&c=5070&r=10� Citováno dne: 10. března 2013.


� LEHOTSKÝ, Tomáš. Znovunastudování tanečního dramatu Carmen. Scena. cz 1. - kulturní portál. Dostupné online: �HYPERLINK "http://spj.scena.cz/index.php?d=1&o=3&c=5070&r=10"�http://spj.scena.cz/index.php?d=1&o=3&c=5070&r=10� Citováno dne: 10. března 2013. 


� KOLÁŘ, Bohumír. Baletní Maškaráda byla přijata s velkým uznáním. 26. února 2006. Dostupné online: �HYPERLINK "http://zpravodajstvi.olomouc.cz/view2.php?cisloclanku=2006022501"�http://zpravodajstvi.olomouc.cz/view2.php?cisloclanku=2006022501� Citováno dne: 15. března 2012. 


� KOLÁŘ, Bohumír. Baletní Maškaráda byla přijata s velkým uznáním. 26. února 2006. Dostupné online: �HYPERLINK "http://zpravodajstvi.olomouc.cz/view2.php?cisloclanku=2006022501"�http://zpravodajstvi.olomouc.cz/view2.php?cisloclanku=2006022501� Citováno dne: 15. března 2012. 


� BALOGH, Robert. Symfonický balet jako jeden z druhů baletního divadla. Bratislava, 2008. Disertační práce. Vysoká škola múzických umění v Bratislavě. Hudobná a tanečná fakulta. Katedra tanečnej tvorby. s. 11.


� „S prvními tóny klavírního koncertu – s tempovým označením Allegro ma non troppo e maestoso - se dostáváme do hráčského salónu, kde své peníze prohrává v kartách kníže Zvjozdič (Konstantin Soldatenkov) s hráči (Vadim Tsepelev, Vladislav Nikolenko, Tomáš Derka). Přichází Arbenin (Valerij Globa) a peníze pro knížete vyhraje zpět. Mezitím probíhá maškarní ples, na kterém je i Nina Arbeninová (Monika Bernovská – Globa). Ta v zápalu zábavy ztratí náramek, který najde maskovaná baronesa Štralová (Sylva Soldatenkova) a věnuje jej jako zástavu lásky knížeti. Od chvíle, kdy Arbenin zhlédne náramek u knížete, vstupuje do hry Osud (Renata Mrózková a Luděk Mrkos) – Allegro con anima. Kníže se dvoří nic netušící Nině, ta ho však odmítá... Zvláště druhá půle představení, která začíná druhou větou houslového koncertu (Andante sostenuto) je velmi sugestivní. Vysoce náročný „sextet“ je předností a troufám si říci i vrcholem celého baletního večera. V této části se projevují hranice fyzických možností jednotlivých tanečníků. Zde se koncentrují všechny povahy, city i vášně postav. Také je nutno podotknout, že právě zde je v choreografii plně využito i těch nejjemnějších nuancí vynikajícího Chačaturjanova houslového koncertu. V krátké chvíli osamění na slavnosti u staré baronesy podá Arbenin své ženě jed ve sklenici vína (zde mírná odchylka od Lermontova, kde je jed podán se zmrzlinou). Arbenin nutí stále nic netušící Ninu k přiznání nevěry – ta však nevinná umírá – kruh se uzavírá, Arbenin zešílí.“ Divadelní program k baletní inscenaci Maškaráda inscenován dne 24. února 2006. Archiv Moravského divadla.  


� „Mimo postav živých zapojuje do děje i postavy ryze abstraktní – Osud (muž a žena). Je až s podivem, jak se choreografovi podařilo převést děj Maškarády do pohybu. K tomu využil retrospektivního výkladu, kdy v samotném úvodu Arbenin, soužený výčitkami svědomí, pološílený vzpomíná na svou ženu.“ KOLÁŘ, Bohumír. Baletní Maškaráda byla přijata s velkým uznáním. 26. února 2006. Dostupné online: �HYPERLINK "http://zpravodajstvi.olomouc.cz/view2.php?cisloclanku=2006022501"�http://zpravodajstvi.olomouc.cz/view2.php?cisloclanku=2006022501� Citováno dne: 15. března 2012. 


� „V drobnějších rolích vystupovali Vadim Tsepelev, Vladislav Nikolenko, Tomáš Derka a Jana Hanáková. Početnou aristokratickou společnost představovali Jana Drgová, Tereza Holomková, Zuzana Drbová, Petra Nováčková, Dana Ondráčková, Michal Klapetek, Tomáš Derka, Petr Horákovský, Vladislav Nikolenko, Vadim Tsepelev a Radek Vojtěch.“ KOLÁŘ, Bohumír. Baletní Maškaráda byla přijata s velkým uznáním. 26. února 2006. Dostupné online: �HYPERLINK "http://zpravodajstvi.olomouc.cz/view2.php?cisloclanku=2006022501"�http://zpravodajstvi.olomouc.cz/view2.php?cisloclanku=2006022501� Citováno dne: 15. března 2012.
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� KOLÁŘ, Bohumír. Baletní Maškaráda byla přijata s velkým uznáním. 26. února 2006. Dostupné z: �HYPERLINK "http://zpravodajstvi.olomouc.cz/view2.php?cisloclanku=2006022501"�http://zpravodajstvi.olomouc.cz/view2.php?cisloclanku=2006022501� Citováno dne: 15. března 2012. 


� KOLÁŘ, Bohumír. Baletní Maškaráda byla přijata s velkým uznáním. 26. února 2006. Dostupné z: �HYPERLINK "http://zpravodajstvi.olomouc.cz/view2.php?cisloclanku=2006022501"�http://zpravodajstvi.olomouc.cz/view2.php?cisloclanku=2006022501� Citováno dne: 15. března 2012. 


� KOLÁŘ, Bohumír. S Jiřím Sekaninou o baletu. In Svoboda 20. října 1999, Archiv Moravského divadla Olomouc. 


� Velmi úspěšná premiéra proběhla 19. září 1827 v Paříži; následně byl balet proveden ve Vídni a Londýně. 


� Originální název doslova přeložený z francouzštiny zněl: Balet o slámě s podtitulem  “jen pouze krůček od zlého k dobrému”. Sláma je zde důležitým prvkem, jak z obsahu díla vyplývá. BRODSKÁ, Božena. VAŠUT, Vladimír. Svět tance a baletu. Praha: Akademie múzických umění, 2004. s. 167


� Podobné znaky jako Daubervalova Marná opatrnost má i Beaumarchaisova Figarova svatba. 


�BRODSKÁ, Božena. VAŠUT, Vladimír. Svět tance a baletu. Praha: Akademie múzických umění, 2004. s. 166.


� GREMLICOVÁ, Dorota. Žijící minulost, Marná opatrnost v Olomouci. In: Taneční listy, 1992/3. s. 8.


� Jean Dauberval (1742 – 1806) vlastním jménem Jean Bercher působil čtrnáct let u dvora Ludvíka XVI, nejprve jako první tanečník, poté coby chroeograf; jeho učitel, slavný J. G. Noverre, byl tvůrcem především antických vznešených baletů d´action; Dauberval odešel do Bordeaux, kde yřejmě inspirován otevřenou atmosférou města, začal tvořit ve zcela jiném duchu a dílo La fille mal gardée ho tehdy proslavilo po celé Evropě. Archiv Moravského divadla.


� Toto téma bylo velmi oblíbené – již v červnu roku 1772 ve Vídni J. G. Noverre uvedl komický balet Zbytečné námahy, což byla inscenace podobného ražení. V roce 1775 byla ve Vídni v Burgtheatru představena rovněž Marná opatrnost, a to s takovým úspěchem, že od května 1775 do února 1776 se hrála celkem padesátkrát. I Daubervalův balet se pro svůj úspěch hrál na všech jevištích Evropy. BRODSKÁ, Božena. VAŠUT, Vladimír. Svět tance a baletu. Praha: Akademie múzických umění, 2004. s. 167. 


� Hudba verze první, tedy Daubervalovy, čerpala z oblíbených lidových a operních písní. BRODSKÁ, Božena. VAŠUT, Vladimír. Svět tance a baletu. Praha: Akademie múzických umění, 2004. s. 166. 


� GREGOR, Lukáš. Radost z baletu má domov v Moravskoslezském divadle. In: Mladá fronta dnes, 2007/25.s 13. Viz příloha č. 


� Tamtéž.


� GREGOR, Lukáš. Radost z baletu má domov v Moravskoslezském divadle. In: Mladá fronta dnes, 2007/25.s 13.


� Tamtéž.


� Tamtéž. 


� Vysvětlil výběr tématu Jiří Sekanina.  ČTK. Tančí o Beatles a Queen. In: Olomoucký deník 2007/35. s. 4. 


� Igor Vejsada (* 2. července 1956) je nyní šéfem ostravského Národního divadla. V letech 1978 – 92 byl sólistou baletního souboru brněnského divadla, kde ztvárnil množství klasických rolí, účastnil se řady soutěží a jako tanečník cestoval se souborem po celém světě. V osmdesátých letech byl členem souboru Ballet Ivana Markó v maďarském Györu a počátkem devadesátých let působil v izraelském souboru Kibbutz Contemporary Dance Company a poté v baletním souboru v Mannheimu. 


Jako choreograf se začíná projevovat od sezony 1990-91, kdy zakládá uvnitř brněnského souboru skupinu New Ballets Brno, pro kterou studuje kratší balety (např. Rhapsody in Blue, Listy důvěrné, …). Vejsada Igor – životopis. In: Národní divadlo Moravskoslezské. Dostupné online: �HYPERLINK "http://www.ndm.cz/cz/osoba/7-vejsada-igor.html"�http://www.ndm.cz/cz/osoba/7-vejsada-igor.html� Citováno dne: 25. dubna 2013. 


� ČTK. Tančí o Beatles a Queen. In: Olomoucký deník 2007/35. s. 4. 


� Divadelní program baletního představení The Beatles a Queen inscenováno 30. listopadu 2007. Archiv Moravského divadla.  


� ČTK. Tančí o Beatles a Queen. In: Olomoucký deník 2007/35. s. 4. 


� Incsenace obsahovala například písně Sweet Mother Love, Beautiful day, Crazy little thing called love, One vision, A winter tale a jiné. 


�BERGMANNOVÁ, Pavla. V Moravském divadle se vystřídají Beatles a Queen. Dostupné online: �HYPERLINK "http://www.divadlo.cz/v-moravskem-divadle-se-vystridaji-beatles-a-queen"�http://www.divadlo.cz/v-moravskem-divadle-se-vystridaji-beatles-a-queen�. Citováno dne: 15. března 2013. 


� Divadelní program k baletnímu představení Královna Margot inscenováno 28. listopadu 2008. Archiv Moravského divadla.


� Divadelní program k baletnímu představení Královna Margot inscenováno 28. listopadu 2008. Archiv Moravského divadla.


�DRESCÉNYIOVÁ, Lucie. Královna Margot. In: Hudební rozhledy, dostupné online: �HYPERLINK "http://www.moravskedivadlo.cz/moravske-divadlo/prectetesi/napsalionas/kralovna-margot/?s=detail"�http://www.moravskedivadlo.cz/moravske-divadlo/prectetesi/napsalionas/kralovna-margot/?s=detail� Citováno dne: 15. března 2013.  


� Tamtéž. 


� DRESCÉNYIOVÁ, Lucie. Královna Margot. In: Hudební rozhledy, dostupné online: �HYPERLINK "http://www.moravskedivadlo.cz/moravske-divadlo/prectetesi/napsalionas/kralovna-margot/?s=detail"�http://www.moravskedivadlo.cz/moravske-divadlo/prectetesi/napsalionas/kralovna-margot/?s=detail� Citováno dne: 15. března 2013.


� KRAUTSCHNEIDEROVÁ, Doubravka. Zeyerova kvestory Radúz a Mahulena se v Olomouci vyvedla. Dostupné online: �HYPERLINK "http://zpravodajstvi.olomouc.cz/clanky/Zeyerova-lovestory-Raduz-a-Mahulena-se-v-Olomouci-vyvedla-10903"�http://zpravodajstvi.olomouc.cz/clanky/Zeyerova-lovestory-Raduz-a-Mahulena-se-v-Olomouci-vyvedla-10903� Citováno dne: 5. února 2013.


� KRAUTSCHNEIDEROVÁ, Doubravka. Zeyerova kvestory Radúz a Mahulena se v Olomouci vyvedla. Dostupné online: �HYPERLINK "http://zpravodajstvi.olomouc.cz/clanky/Zeyerova-lovestory-Raduz-a-Mahulena-se-v-Olomouci-vyvedla-10903"�http://zpravodajstvi.olomouc.cz/clanky/Zeyerova-lovestory-Raduz-a-Mahulena-se-v-Olomouci-vyvedla-10903� Citováno dne: 5. února 2013.


� KRESTA, David. Romantičtí milenci budou o lásku bojovat tancem. Archiv Moravského divadla. 


�Divadelní program baletního představení Radúz a Mahulena inscenováno dne 6. března 2009. Archiv Moravského divadla.


�Divadelní program baletního představení Radúz a Mahulena inscenováno dne 6. března 2009. Archiv Moravského divadla.


� Jiří Horák (*23.července 1966 v Jilemnici) po absolvování Taneční konzervatoře v Ostravě roku 1984 a dvouleté stáže na Leningradském tanečním učilišti A.J.Vaganovové nastoupil angažmá jako sólista ostravského baletu. Působil v baletním souboru Národního divadla v Praze v letech 1987-1997 a poté pět let v Národním divadle v Brně. Stal se laureátem Celostátní baletní soutěže v roce 1982 a účastnil se mnoha mezinárodních prestižních baletních soutěží, jmenujme alespoň tu v Lausanne, New Yorku, Moskvě a Varně. Byl též hostem Mezinárodního baletního festivalu v Tokiu a jako sólista vystupoval ve většině evropských zemí: v Německu, Francii, Belgii, Holandsku, Itálii, Španělsku, Švédsku, Norsku, Dánsku, Rakousku.


Jiří Horák ztvárnil snad všechny stěžejní role velkého klasického repertoáru – Prince v Labutím jezeru, v Louskáčku, Spící krasavici, Popelce, Z pohádky do pohádky; Alberta v Giselle, Jamese v La Sylphide, Amintu v Sylvii, Basila v Donu Quijotovi, Romea v Romeovi a Julii, Franze v Coppélii nebo Colase v Marné opatrnosti. Přesvědčivě ztvárnil i náročné úlohy v současném repertoáru: Mozarta v Extázi ducha, Muže v Sonatině dramatice a v mnoha dalších. Dvakrát byl nominován na cenu Thálie., v roce 1989 vystoupil v roli Franze (Coppélia).


Jako choreograf debutoval v Národním divadle v Brně baletem Dafnis a Chloe. Pro letní turné na Sardinii v roce 2001 nastudovat Ravelovo Bolero. Dále vytvořil choreografie baletů Peer Gynt v divadlech v Liberci, v Ústí nad Labem a v Českých Budějovicích,  Manon, Radúz a Mahulena (Plzeň), Zvoník u Matky Boží (České Budějovice), Catulli Carmina (Ústí nad Labem). Dále vytvořil choreografie tanečních výstupů v operách Káťa Kabanová, Maškarní ples, Liška Bystrouška, Faust a Markétka, Rigoletto, Carmen, Prodaná nevěsta, Aida pro letní open-air festival na hradě Loket. Od roku 2003 působí rovněž jako předseda taneční poroty pro udělování Cen Thálie. 


� 25. března 2006 v divadle J. K. Tyla.  Dostupné z: http://www.czecot.cz/akce/185_premiera-baletu-raduz-a-mahulena  15. března 2013. 


� Radúz a Mahulena /balet. Dostupné online: �HYPERLINK "http://spqo.cz/content/raduz-mahulena-balet"�http://spqo.cz/content/raduz-mahulena-balet� Citováno dne: 15. března 2013.


� KRAUTSCHNEIDEROVÁ, Doubravka. Zeyerova kvestory Radúz a Mahulena se v Olomouci vyvedla. Dostupné online: �HYPERLINK "http://zpravodajstvi.olomouc.cz/clanky/Zeyerova-lovestory-Raduz-a-Mahulena-se-v-Olomouci-vyvedla-10903"�http://zpravodajstvi.olomouc.cz/clanky/Zeyerova-lovestory-Raduz-a-Mahulena-se-v-Olomouci-vyvedla-10903� Citováno dne: 5. února 2013. 


�KRAUTSCHNEIDEROVÁ, Doubravka. Zeyerova kvestory Radúz a Mahulena se v Olomouci vyvedla. Dostupné online: �HYPERLINK "http://zpravodajstvi.olomouc.cz/clanky/Zeyerova-lovestory-Raduz-a-Mahulena-se-v-Olomouci-vyvedla-10903"�http://zpravodajstvi.olomouc.cz/clanky/Zeyerova-lovestory-Raduz-a-Mahulena-se-v-Olomouci-vyvedla-10903� Citováno dne: 5. února 2013. 


�  KRAUTSCHNEIDEROVÁ, Doubravka. Zeyerova kvestory Radúz a Mahulena se v Olomouci vyvedla. Dostupné online: �HYPERLINK "http://zpravodajstvi.olomouc.cz/clanky/Zeyerova-lovestory-Raduz-a-Mahulena-se-v-Olomouci-vyvedla-10903"�http://zpravodajstvi.olomouc.cz/clanky/Zeyerova-lovestory-Raduz-a-Mahulena-se-v-Olomouci-vyvedla-10903� Citováno dne: 5. února 2013. 


� BRODSKÁ, Božena. VAŠUT, Vladimír. Svět tance a baletu. Praha: Akademie múzických umění, 2004. s. s. 323.


� Kirill Vladimirovič Molčanov (1922 – 1982) je autorem hudby k mnoha filmům, které jsou i u nás víceméně známy. Např. Úsvit, Májové hvězdy, Ulička chudých milenců, A jitra jsou zde tichá, to byl jeden z nejúspěšnějších snímků režiséra Stanislava Roztockého. Tento ohlas inspiroval Molčanovova k napsání stejnojmenné opery.


� Molčanovův balet měl světovou premiéru v choreografii Jiřího Blažka v Severočeském divadle v �HYPERLINK "http://www.moravskedivadlo.cz/moravske-divadlo/prectetesi/napsalionas/kvmolcanov-macbeth-recenze/?s=detail" \o "Click to Continue > by Browse to Save"�Ústí nad Labem� již v roce 1979, ale oficiálně se uvádí, že ke světové premiéře došlo o rok později (tedy roku 1980) a to ve Velkém divadle v Moskvě ve Vasiljevově choreografii. Divadelní program baletního představení Macbeth inscenováno 13. listopadu 2009. Archiv Moravského divadla.  


�Divadelní program baletního představení Macbeth inscenováno 13. listopadu 2009. Archiv Moravského divadla.  


�Divadelní program baletního představení Macbeth inscenováno 13. listopadu 2009. Archiv Moravského divadla.  
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