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ASSINATURAS
GUIDANCE 2017

GERAL 40,00 eur
(acesso a todos os
espetaculos + uma visita
as exposigoes patentes no
Centro Internacional das
Artes José de Guimaraes e
no Palacio Vila Flor)

1% semana 20,00 eur
(acesso aos espetaculos de
02 a 04 de fevereiro + uma
visita as exposigdes patentes
no Centro Internacional das
Artes José de Guimarées e
no Palacio Vila Flor)

2% semana 25,00 eur
(acesso aos espetaculos de
08 a 11 de fevereiro + uma
visita as exposigoes patentes
no Centro Internacional das
Artes José de Guimaraes e
no Palacio Vila Flor)

PRECO ESPECIAL
ALUNOS DE

ESCOLAS DE ARTES
PERFORMATIVAS

4,00 eur

(prego aplicavel aos
espetaculos que se realizam
no Grande Auditorio e no
Pequeno Auditério do CCVF)

Precos com
desconto (c/d)
Cartao Jovem,
Menores de 30 anos
e Estudantes

Cartao Municipal

de Idoso, Reformados
e Maiores

de 65 anos

Cartao Municipal das
Pessoas com Deficiéncia;
Deficientes

e Acompanhante

Cartao Quadrilatero Cultural_

desconto 50%

Venda de bilhetes

www.ccvf.pt

oficina.bol.pt
Centro Cultural Vila Flor

Plataforma das Artes e da
Criatividade

Multiusos e Complexo de
Piscinas de Guimaraes
Lojas Fnac, El Corte Inglés,
Worten

Entidades aderentes da
Bilheteira Online

CONCEAL | REVEAL

AUTOINTITULADO

ADORABILIS

CAPTADO PELA INTUICAO

DE MIM NAO POSSO FUGIR, PACIENCIA!
A TUNDRA

THIS IS CONCRETE

A IMPORTANCIA DE SER
desNECESSARIO

SPEAK LOW IF YOU SPEAK LOVE
ATIVIDADES PARALELAS

Masterclasses Talks: Conversas Debate
Pés-Espetaculo

Sessoes para Escolas
do Concelho de
Guimaraes

Embaixadores
da Danca

Meeting Point
do Festival

AUTORIA: o outro a partir de nés.

Pensar um festival ano apés ano &, em primeiro
lugar, um ato de atenta observacao e escuta

do territorio, pais e mundo, para depois tentar
configurar um dispositivo que possa arrancar-nos
da indiferenca. Uma indiferenca cada vez mais
instalada de forma opressiva pela justaposicao
da vertigem e que vai desativando as nossas

vontades mais genuinas.

A partir deste ponto inicial de observagao e
dos didlogos estabelecidos na edigao anterior,
quisemos estruturar o festival deste ano num
jogo de tensdes e ambiguidades no qual o
publico tera o papel principal: o de procurar

e se apropriar do sinal dessas relagoes
amplificando-as para si mesmo.

Langamos, assim, no programa uma questao, a
da autoria, mas que surge agora reconfigurada,
para suscitar discussoes, vivéncias e outros
nexos que possibilitem o regresso a arte de
sonhar o que falta fazer: ou seja, o resgate de
um futuro que nos escapa.

Sera hoje o olhar do autor, nesse exercicio pleno
da criagédo, um veiculo de manifestagdes cuja
constituicdo da obra resulte da assemblagem

e demoli¢édo de influéncias e imposigoes do

seu tempo? Interrogagdes que nos assaltam

na construgdo deste programa, mas geradoras
de uma ambiguidade relevante para o papel do
espetador, que chamara a si gesto e significado
apropriados, para a validagéo da sua experiéncia
nesse encontro com o artista. Nao falamos aqui
de gosto, mas antes de uma inter-relagéo que
se desencadeia. Vejamos, entdo, que pulsédo nos
propde o corpo do programa #7 do GUIdance,
para esses varios encontros que nos esperam.
Entre o caminho percorrido e um futuro imediato,
a abrir o festival, teremos Russell Maliphant pela
primeira vez em Portugal, num momento em que
celebra 20 anos de carreira. Outra presencga a
sublinhar ¢ a de Wim Vandekeybus, que fechara
o GUIldance 2017, também ele a assinalar a
notavel longa existéncia da sua companhia
(Ultima Vez) fundada ha 30 anos.

Apresentadas as balizas, importa referir que

o festival destacara este ano Tania Carvalho,
coreodgrafa central no panorama da danga
contemporanea em Portugal, com a estreia
absoluta de uma nova criagéo (“Captado pela
Intui¢ao”) e reposicdo de uma pecga do seu
valioso reportorio (“De Mim N&o Posso Fugir,
Paciéncia!”). Um solo e uma pecga de grupo,
mostram-nos 2 angulos de abordagem a sua
particular forma de criar.

E se a parte autoral de carater mais individualista
se revela marcante, quisemos também fazer
refletir no programa a cocriagéo, através de uma
série de pecas de duplas, algumas em regresso
e num processo de afirmagéo internacional
como Jefta Van Dinther ou Jodo dos Santos
Martins, outras na zona de gosto pelo risco ou
emergéncia que o festival mantém por novos
autores (Jonas & Lander; Ana Jezabel + Antonio
Torres). Uma miss&o que fica mais completa com
a presenca de quem justifica palco e atengéo
maiores da nossa parte: Luis Guerra.
Finalmente, as varias atividades paralelas, tdo
fundamentais para a edificagédo do festival,
aproximaréo publico, artistas, escolas e
pensadores, afirmando o GUldance como

um importante acontecimento artistico no
calendario de inverno.

Rui Torrinha



AUTHORSHIP: the other that emerges

from within us.

Contemplating the Festival year after year is,
firstly, an act requiring keen observation and
attentive listening to the territory, the country,
and the world in an attempt to configure a
device that can pull us away from indifference.
An indifference that is increasingly ingrained by
the oppressive overlaying of dizziness which is
deactivating our most genuine desires.

Stepping off then from this initial point of both
observation and the dialogue established with
last year's edition, we have structured this year’s
Festival upon the interplay of tensions and
ambiguities, one in which the public will have a
major role — that of seeking out and grabbing
hold of these relationships and projecting them
back toward themselves.

In the programme, we have thus introduced a
theme — that of Authorship — but one which
now emerges after being reconfigured in order
to spark discussions, experiences and other
connections which will allow for the return to the
art of envisioning what there is still left to do, in
other words, to go out to rescue a future that is
escaping from us.

Might the perspective of the Author, in this
complete exercise of the act of creation, become
a vehicle to manifest how the composition of

the final work can result from the assembling or
demolition of influences and impositions of its time?
Questions have beleaguered us in the construction
of this programme, ones generating a relevant
sense of ambiguity concerning the role of the
audience member, who will beckon to him/herself
the appropriate gestures and meanings for the
validation of the experience each person is to have
with the artist. We are not speaking here of taste
but instead of the interrelationship that unfolds.

Let us thus see what type of pulse is pounding in
the body of Programme N°7 at GUIdance in the
various encounters which await us.

Between the path taken thus far and the one
leading to the future, the Festival opens with
Russell Maliphant, appearing for the first time in
Portugal at a moment of celebration of a career
spanning 20 years. Another artist to highlight

is Wim Vandekeybus, whose performance will
close GUIdance 2017 and who is also to be
applauded for the longevity of his company,
Ultima Vez, founded 30 years ago.

Having noted the bookend performances,

the Festival this year will also feature Tania
Carvalho, a choreographer who is a core figure
on Portugal's contemporary dance scene, with
the world premiere of a new show entitled
“Captado pela Intuicdo” (“Grasped by Intuition”)
and the repeat performance of a piece from her
valued repertory, “De Mim Nao Posso Fugir,
Paciéncia!” (‘| Can't Very Well Run Away From
Myself, Too Bad!”). A solo and a group piece,
the performances show two angles to her unique
approach to creating.

And even with the more individualistic nature of
authorship given the limelight, we also wished

to focus the programming on co-creation via

a series of paired pieces, some of which are
favourites returning to the stage and others

on the rise internationally, such as the work of
Jefta Van Dinther or Jodo dos Santos Martins,
whereas others lean more toward risk-taking

or the emergent thread which the Festival
maintains with new performers (Jonas & Lander;
Ana Jezabel + Antonio Torres). This is a mission
which seems more complete with the presence
of an individual who deserves both our stage and
our closer attention: Luis Guerra.

Finally, a variety of parallel activities, so
fundamental for the edification of the Festival, will
bring together the public, the artists, our schools
and thinkers to affirm GUIldance as an important
artistic happening on the winter calendar.

Rui Torrinha
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“os dias passam a escrever,
com o livro do mundo ao lado. Nao fico s6.”
/
“the days are spent writing,
with the book of the world by my side. | am not alone.”

Maria Gabriela Llansol,
em/in “Onde vais drama-poesia®?”



.

Variacoes
de Ruptura e
Continuidade.

Que curioso. Ha uma louvavel atitude

ética em muita da criagdo contemporanea.

Esta no GUIldance. Observamos o fluxo
de renovagéo geracional, tomando como
caso concreto a danga mas podiamos
estendé-lo a uma visdo do mundo mais
global, e ndo detetamos a primeira vista
sinais de rompimento profundo com os
que vieram antes, ndo ¢ imediatamente
percetivel a 'morte do pai' ou um
movimento de recusa, condenagéo e
rejeigao absolutos da norma precedente.
Mas serad que € mesmo assim?

Na edigédo de 2017 do GUIdance,

muitas das questdes que emergem do
discurso artistico dos varios criadores
sdo recorrentes, ja foram colocadas e sdo
reequacionadas novamente. Por exemplo:
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O que significa autoria num mundo

onde tudo em redor é cdpia? Autoria &
sindnimo ou anténimo de autoridade?
Como colaborar num tempo em que o
dispositivo da colaboragao, com todas

as conotagdes éticas, sociais e politicas,
esta exausto? Qual a identidade do corpo
num contexto performativo onde todos os
recursos sao possiveis? Porque se torna
importante ficcionalizar o corpo? Como
habitar de intimidade e intuigdo um gesto
concebido por um raciocinio légico e até
matematico? Que espago para o sexo
num mundo material e materialista? Como
construir a diferenga a partir de uma
comovente consciéncia de participagao
de uma comunidade? Como relacionar

o virtuosismo técnico com a poesia da
fragilidade e erro humanos? Tantas mais...
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Um olhar mais atento permite identificar
que esse movimento de rutura esta 13,
que ha uma operagéo de mudanga,

mas, em muitos casos, talvez nos mais
interessantes, contenham em si uma
novidade basilar: é o efetivo exercicio de
liberdade de pessoas, que calha serem
artistas — coreografos e intérpretes na
maioria — verdadeiramente emancipados
em todo o sentido da palavra.
Emancipados da vinculagao a um género
artistico, da pressédo das tendéncias, do
conformismo. Emancipados do rumorejar
dos dias. Num tempo em que vale tudo,
eles fazem uso dessa possibilidade, mas
com inteligéncia e curiosidade criticas.
Integraram e inscreveram conhecimento,
no corpo e na mente, e por via das
estratégias, metodologias e universos

pessoais distintos, constroem em cena
um lugar muito especifico, relativo a

cada um, que se desdobra em multiplos
dialogos, com fontes muito distintas —
tanto a nivel temporal, como geografico,
como de campos do saber ou do viver

— e se apropriam delas, tendo toda a
legitimidade de assinar por cima como
sendo criagdes originais e de sua autoria,
porque efetivamente o séo no resultado
da combinagéo ou selegédo singular como
manejam, deslocam e fazem uso de todos
os elementos ao seu dispor.

Joao dos Santos Martins, por exemplo,
inscreve-se na linhagem de referéncias
que tomam Yvonne Rainer como um caso
exemplar, entre outros, que estava ja
presente na obra “Projecto Continuado”
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(estreado no GUIdance de 2015) e que
permanece vélido no dueto com Cyriaque
Villemaux, na pega “Autointitulado”.
Yvonne Rainer ¢ uma das figuras centrais
de amadurecimento critico da danga,

que se aproxima, tardiamente das

artes visuais. Um dos fatores centrais,
presente na obra de Jodo, é que por

mais que queiramos dar destaque e
discutir as ideias da danga que as pegas
suscitam, elas implicam uma relagédo
muito mais complexa com o mundo.
Sempre acompanhado, Jodo conhece
esse estado dos dias que passam a
viver, com o livro do mundo ao lado. A
proposito de “Projecto Continuado” falava
da pega como um todo, “um pensamento
completo que articula pensamento
filosofico, pensamento antropoloégico,

First movement.

Variations on rupture
and continuity.

How curious. There is a praiseworthy
and ethical attitude in much of contem-
porary creation. It is part of GUldance.
We observe the ebb and flow of
generational renovation, taking dance as
a real and true case, but we might also
well extend it to a more global vision

of the world. We do not detect at first
sight any sign of the radical break from
those who came before; no ‘death of
the father’ nor movement of absolute
refusal, condemnation or rejection

of preceding norms is immediately
perceptible. But is this really the case?

In the 2017 edition of GUIdance, many
of the questions emerging from the
discourse of the various artists are ones
that have already been asked and, as
such, are being addressed once again.
For example: What does authorship
mean in a world where everything

around us is a copy? Is authorship

a synonym or antonym to authority?
How can one collaborate at a time in
which the mechanism for collabora-
tion — with all its ethical, social, and
political connotations — is exhausted?
What type of identity does the body
have within a performance context
where all resources are possible? Why
has it become important to fictionalize
the body? How can one use intimacy
and intuition to inhabit a gesture that

is conceived from logical and even
mathematical reasoning? What space
is there reserved for sex in a material
and materialistic world? How can one
construct something different from out
of a community’s intense drive for par-
ticipation? How can one relate technical
virtuosity with the poetry of fragility and
human error? And so many others...

A more attentive glimpse will enable one
to note that indeed this movement of
rupture is present and that an operation
of change truly exists. Yet in many

cases, perhaps in the most interesting
ones, they contain something that is

a fundamental novelty: it is the true
exercise of liberty of persons — chore-
ographers and performers for the most
part — who are truly emancipated in the
fullest sense of the world. Emancipated
from the bonds to an artistic genre, from
the pressure of trends and conformism.
Emancipated from the daily rumoring.
At a time when ‘anything goes,’ they
make use of this possibility but with
critical intelligence and curiosity. They
integrate and inscribe knowledge in
the body and the mind, and through
strategies, methodologies, and distinct
personal universes they construct a
rather specific place on stage, one that
is relative to each individual and which
unfolds in multiple dialogues with very
distinct sources — on the temporal as
well as the geographical plane, as in
fields of knowledge or experience —
and they appropriate them with all the
legitimacy to put their signatures on
them as being original creations of their

own authorship because in fact they
are such, as the result stems from their
combination or unique selection of how
they maneuver, move, and make use of
all the elements at their disposal.

Jo&o dos Santos Martins, for instance,
is part of the lineage of prominent
figures who look to Yvonne Rainer as an
exemplary case, (among others), having
performed at GUIdance in 2015 with
his premiere “Projecto Continuado,”
and still quite present in his duet with
Cyriaque Villemaux in the piece “Auto-
intitulado.” Yvonne Rainer is one of the
central figures in the critical maturing
process of the dance, which later
becomes closer to the visual arts. One
of the main factors present in Joao's
work is that for as much as we would
like to highlight and discuss the ideas
of dance which his pieces evoke, they
imply a much more complex relation-
ship with the world. Always performing
accompanied on stage, Joao knows
what kind of days we are living in, with

the book of the world at his side. As for
“Projecto Continuado,” he spoke of the
piece as a whole, “a complete thought
that articulates philosophical thought,
anthropological thought, in a personal
and immediate relationship with political
issues, an idea of collage in terms of the
choreographic composition, of citation.”
All this diversity consists of the material
that is inherent to artistic work, but

they do not sustain or reduce down to
a unique perspective, a theme of the
work. “My problem with the fetichization
of the question of history is that | feel
that the relationship of the piece with
history is referred to as being a priority
whereas for me it's something | take

for granted. What is out-of-date is its
‘ready-made’ use, its use as an object
that is present and can be employed in
the choreography like any other...We
are living in heterogeneous and hetero-
chronic times and that is a part of it.”

numa relagdo pessoal e imediata com
questdes politicas, uma ideia de colagem
em termos de composigao coreografica,
de citagdo”. Toda essa diversidade
consta da matéria inerente ao trabalho
artistico mas néao sustentam, ou reduzem
a uma perspetiva Unica, uma tematica

de trabalho. “O meu problema com a
fetichizagdo sobre a questao da histdria,
é que sinto que a relagado da pega com

a histdria é referida como sendo um
aspeto prioritario, quando para mim ja

¢ um dado adquirido, esta ultrapassada
a utilizagdo enquanto 'ready-made',
enquanto objeto presente que pode ser
usado na coreografia como qualquer
outro... Vivemos periodos heterogéneos e
heterocrénicos e esta faz parte disso.”



Partir as
Referéncias.

Jonas Lopes & Lander Patrick, pela voz

de Jonas, articula um mesmo espirito do
tempo, mesmo que os mundos artisticos
sejam muito distintos (entre estes dois e
Jodo dos Santos Martins), refletindo sobre
a pega que agora estreiam no GUIdance,
“Adorabilis”, e a relagdo que cultivam com
as referéncias e as inspiragdes para a
criagcdo de uma obra.

“Ao longo da criagéo foi complicado
responder a questdo habitual de: estdo

a trabalhar sobre o qué? Da mesma
forma que ha quase uma convengéo

em que todos trabalhamos a partir de
improvisagéo, parece que também temos
de trabalhar a partir de um tema ou uma
referéncia especificos. Andamos com
estes jogos de referéncias para todo o

(
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lado. Pode acontecer que o inicio de um
processo signifique partir para qualquer
coisa, e podemos escolher partir de
referéncias. Mas também podemos
querer partir as referéncias. E como quem
escreve uma musica, esta ainda a compor
uma melodia, esta ainda a descobrir, ndo
tem de estar a fazer uma cangéo sobre a
noite, o dia ou a agua. Esta a fazer uma
musica e a descobrir o que é a musica.”

Percorrendo toda a programacéo,
encontramos movimentos em diregdes
varias, tomando como primeiro pressuposto
a inclusdo da diversidade na obra, que
torna cada uma singular. Sendo que nos
extremos encontramos duas configuragoes
que, na realidade, podem coexistir
naturalmente, como paradoxo, huma obra
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s0: a acumulagéo versus a reducao.

No caso de Luis Guerra, que apresenta
uma nova pega, “A Tundra”, tendo em
conta todo o percurso anterior como
criador, a sua construgdo de um pais
imaginario, Laocoi, e as posteriores
incursdes por movimentos que suscitam
relagées com a natureza — como
“Nevoeiro” (2013) ou “Trovoada” (2014)
—, ha duas escalas do olhar: o global,

de longe, que pode identificar uma
configuragédo geopolitica, em alguns casos
(tal como acontece nos desenhos que
faz) e outro mais profundo, que descobre
mil mintcias e detalhes. Excluir uma das
visdes € redutor mas, paradoxalmente,
ha no trabalho de Luis um exercicio de
redugao. E pacificagao.

“E como se estivesse a fazer uma viagem.
Como se viesse de um lugar de furias

e guerras para algo mais sereno. Talvez
também corresponda ao trajeto pessoal
que estou a fazer, de nao conflito, de
ndo-violéncia, para um sitio onde tenha
mais paz de espirito, tentando ndo me por
muito nos assuntos do mundo. Talvez até
ir contra isso e, possivelmente, no fundo,
procurar refugio.”

De forma mais ou menos evidente, sdo
mundos muito pessoais que estdo aqui em
causa. E mesmo que, de um modo geral,
nao haja estéticas naturalistas nem fabrico
de ilusdes que enganam o espetador

a pensar o teatro como o lugar do real,

ha generosidade, partilha de fragilidade,
dadiva de exposicédo de intimidade mas
olhando para fora. E dificil imaginar que
as pessoas na plateia néo o sintam. E
dificil imaginar que as pessoas na plateia
nao se desliguem da logica superficial

de mercado em que varia a discusséo
entre gosto ou ndo gosto, entre um juizo
que diga “é bom para consumir” ou “nédo

é bom para consumo”. Ha aqui matéria
humana que ultrapassa contabilidade do
julgamento do outro. O que aqui esta em
causa € de outra ordem de valores.

Antonio Torres e Ana Jezabel, a mais
jovem dupla presente neste GUIdance,

GUIDANCE 2017

estreiam a segunda pega que criam

em colaboragéao, “A Importancia de ser
(des)Necessario”. A primeira, “Outro em
mim que eu ignoro” (2015) foi surgindo
sem a pressao da decisdo prévia de

que iam criar uma obra. Comegou
quando, depois de terminarem a Escola
Superior de Danga e terem as primeiras
experiéncias profissionais como bailarinos,
depararem-se com o vazio do tempo sem
projetos. Comegou pela exploragao de
algumas ideias em estudio, e resultou
numa pecga. Nessa, a condigdo em que
se encontravam fez parte da matéria

de inspiragédo e colou-se ao corpo
paralelamente a uma multiplicidade de
outras fontes, como textos, imagens... Na
segunda também ha tragos desse primeiro
impulso, em aspetos de continuidade
que os dois identificam na nova obra. E

a dimensao da honestidade a que nédo
podem escapar, de que fala Ana.

“Esses elementos estéo la talvez por

nos encontrarmos nesse momento de
incerteza e fragilidade, que faz parte da
vida e todas as pessoas passam por isso,
a ansiedade de cada dia, 0 ndo sentir-se
plenamente satisfeito, a intranquilidade...
Ha vivéncias bonitas e felizes, e também
as vivenciamos, mas ha o outro lado, mais
pesado. Traduz, de algum modo, como
nos sentimos, num limbo e numa incerteza,

e isso permanece na nova pega. E normal
que assim seja. Enquanto criavamos a
primeira, essa era uma sensagao nova
que experimentavamos e sentiamos
necessidade de mostrar um lado mais cru,
mais frio. Sentiamos que é preciso uma
certa presséo, passar por baixo de alguma
coisa, um movimento mais denso. Foi a
partir do que sentiamos e de onde nos
encontravamos que surgiu uma atmosfera.
A musica também ¢é fundamental.”

Second Movement.

Doing Away With
The References.

Jonas Lopes & Lander Patrick, through
Jonas’ voice, articulate a same spirit of
time (even though the artistic worlds of
this pair and Jodo dos Santos Martins
are quite distinct) and they have reflected
on the piece that they are about to
premiere at GUIdance, “Adorabilis,” and
the relationship that they cultivate with
the references and the inspirations used
for creating a work.

“Along the process of creation, it was
difficult to respond to the usual question
‘What are you working on?’ In the
same way, there is almost always a
convention that we all work beginning
with improvisation, it seems that we
also have to step off from a specific
theme or reference. We go about
with these ‘games of reference’ on all
sides. It might happen that the initial
phase of a process means leaving

to find something else and we can
choose to begin with references. But
we can also want to do away with the
references. It's like someone writing a
song: he's composing the melody, he's
still discovering, he doesn't have to be
writing a song about the night, or the
day, or about water. He's writing a song
and discovering what music is.”

Looking across the programming in

its entirety, we found movements in
various directions, using as their first
supposition the inclusion of diversity in
the work, that which makes each one
unique. In the extremes we have found
two configurations which in reality can
coexist naturally and paradoxically in
one whole: accumulation and reduction.

As for Luis Guerra, who is presenting
his new piece entitled “A Tundra,”
(“The Tundra”), and bearing in mind his
past as a creator, his construction of
the imaginary land of Laocoi and his
previous pieces featuring movements

which suggest a relationship with
nature — such as the 2013 piece
“Nevoeiro” (“Fog") or the 2014 piece
“Trovoada” (“Thunderstorm”) — there are
two scales of perspective: the global,
which from far away may characterize in
some cases a geo-political configura-
tion (as in what occurs in the designs
he makes), and another deeper one,
which discovers thousands of minute
details. To exclude one of the visions
has a reducing effect, but paradoxically,
there is in Luis’ work a penchant for the
exercise of reduction. And pacification.

“It is almost as if | were on a journey. As
if I had come from a place of mayhem
and warfare to arrive at something more
serene. Perhaps it also corresponds to
the personal journey that | am on, one of
non-conflict and non-violence where I'm
heading toward a place offering more
peace of mind and removed from the
affairs of the world. Perhaps I'm even
against all this, and perhaps in the end
what I'm looking for is a refuge.”

It is rather evident that what is at issue
here is the notion of very personal
worlds. And even though there are,
generally speaking, neither natural-
istic aesthetics nor the fabrication

of illusions to fool the audience into
thinking of the theatre as a place of the
real, there is generosity, the sharing of
fragility, and the gift of exposing one’s
intimate side but looking outwards.

It is difficult to imagine that the

people on the stage do not feel it. It

is difficult to imagine that the people
on the stage do not disconnect from
the superficial logic of the market in
which the discussion varies between
‘what | like and what | don't like,’ or
between the views on something
‘that’s good to consume’ or ‘that’s

not good to consume.’ Here we have
the stuff of humanity which surpasses
the accounting for the judgements of
others. What is called into question
here relates to another order on the
scale of values.

Antonio Torres and Ana Jezebel,

the youngest pair set to perform at
GUIdance, will premiere the second
piece which they have collaborated on,
“A Importancia de ser (des)Necessario”
(“The Importance of Being (Un)
necessary”). Their first piece, “Outro

em mim que eu ignoro” (“The Other In
Me Which | Ignore”), in 2015, happened
without any pressure from a pre-
decision to create a work together. It
came about after they had finished their
studies at the Escola Superior de Danga
and began to have their first profes-
sional experiences as dancers when
they had spare time between projects.
They began with the exploration of
certain ideas in the studio and a piece
ensued, one where the condition in
which they found themselves was part
of their inspiration, sticking to the body
alongside the multiple other sources,
such as texts and images. In their
second collaboration, there are traces of
their first experience in regard to certain
aspects of continuity which the pair

has identified in their new work. It is the
dimension of honesty which they cannot
escape, says Ana.

“These elements are there perhaps

so that we can find ourselves in this
moment of uncertainty and fragility which
is part of life and which everyone goes
through, the anxiety we feel every day,
the feeling of not being totally happy, an
uneasy feeling... There are beautiful and
happy experiences and we have also had
them, but there is also another, heavier
side. To a certain extent it conveys how
we feel, in limbo and in doubt, and this
remains in the new piece. It's normal

to be like that. While we were creating
our first piece together, this was a new
sensation we experienced, and we felt
the need to show a more naked, colder
side. We felt that a certain amount of
pressure is needed to be able to delve
underneath something, a more dense
movement. An atmosphere emerged
from what we felt and where we were.
The music is also fundamental



[ ]
_ -

\ 4 IIIIIIIIIIIIIII
I

4

| |

J
IIIIIIIIIIIII

Transgressao
de Logicas e
Estados
Percetivos.

No despudor e no a-vontade com que
traficam codigos e baralham e interrompem
de forma intencional as correspondéncias
entre significado e significante, produzem a
operagéo de exploragdo de possibilidades
poéticas e de construgao de sentidos mul-
tiplos. Herdaram com espirito critico e in-
ventividade as ruturas do século passado,
como os “ready made” de Duchamp.

E um posicionamento que se abre ao todo,
de apropriagédo de todas as possibilida-
des, e no investimento na descoberta, na
aprendizagem de sentir-se bem no caos e
instalar-se confortavelmente em todas as
contradi¢des e incoeréncias inerentes a
este (0 caos), 4 vida, a crescer enquanto
cidadéo, pessoa interventiva na sociedade,
com capacidade de pensamento e deci-
s3o. E disto que fala Lander quando fala
do que a danga significa para ele.

“Para mim é uma fase de fetichizacdo
também, permite trabalhar a linha de pen-
samento. E fetichizagdo porque jogamos
com o perverter légicas de pensamento,
ou repensar construgoes lineares e ndo
lineares. Podemos desconstruir as se-
midticas, provocar o espetador ou provo-
car o estado em que o espetador entra.
Isto, para mim, é mexer com o pensa-
mento. E como se estivéssemos a propor
um workshop 'plastico' de mexer o pen-
samento. Pensamos cada vez mais nisto,
as possibilidades de guiar/direcionar, de
nao guiar/direcionar, de sermos guiados/
dirigidos. Era assim desde o inicio, mas
transformou-se, esta mais maduro.”

De modo diverso, transportar para a arte
uma experiéncia de estados alterados da
mente, provocando interrupgdes, desvios
ou transformagdes da forma como per-
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cecionamos o mundo em nosso redor, 0s
materiais que este contém e mesmo nos
proprios, faz parte da pega que Jefta van
Dinther traz ao GUIdance, numa cocriacdo
com Thiago Granato, “This is Concrete”.

“Penso que a cada pega quero abrir uma
dimenséo de percegdo desconhecida para
mim. Continuo a sentir-me curioso a cada
nova criacio. E uma curiosidade por aquilo
que nédo conhego, pelo que ndo domino,
talvez seja por um ndo conhecimento na
forma como essas outras dimensdes de
percegdes operam em mim. Tento encenar
algo que interrompa ou seja disruptivel em
relagdo com a forma como normalmente
lidamos com os objetos, os materiais. Se
tomarmos como exemplo o que existe em
nosso redor, podemos entender o que fago
como brincando com a nogéo de hierarquia.
Pode parecer banal, mas tem a ver com a
relagdo com o que nos rodeia. Tem a ver
com interrogagdes como: o que define o
meu corpo? Onde comego? Onde termino?
Sera que a minha pele determina quem sou?
Nesta peca falamos de extensdes do corpo.
A voz faz parte do corpo? E algo que me
pertence? Onde ou a qué ou a quem per-
tencem as coisas? De onde surgem as per-
cegdes que criamos e a onde pertencem?

“Jogo com uma espécie do dissipar ou
confundir dos sentidos e das fronteiras.
Uma das palavras que estava muito pre-
sente no 'Grind' era sinestesia, que, de
certo modo, ¢ como um defeito organismo
e pode ser explicado pela ciéncia.

N&o estou muito interessado em ir para a
ciéncia para fazer o meu trabalho. Mas é
muito interessante a ideia de sinestesia,

¢é algo que observo nos clubes noturnos,
nos meus sonhos, enquanto tenho sexo,
quando estou a sonhar acordado, quan-
do estou a meditar. Em qualquer estado
alterado da consciéncia, mesmo que
levemente, estas coisas acontecem-me e,
para mim, no meu trabalho, quero trazer
algo desafiador relativamente a experién-
cia da percecao, talvez fundamentalmente
sobre a nogéo, ou percegao, que temos
de nos proprios.”
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Third Movement.
The Transgression of Logic
and States of Perception.

In the shamelessness and the ease with
which codes are trafficked, and how
they intentionally confuse and interrupt
the correspondence of the signified and
the signifier, the operation to explore
poetic possibilities and to construct
multiple meanings has come about.
They have inherited the breaks with
the 20th century with a critical spirit
and inventiveness, such as Duchamp's
‘ready-made.’ It is a positioning which
is open to everything — from the ap-
propriation of all the possibilities and
in the investment in discovery and in
the learning to feel good in the chaos
(and settling in comfortably with all

the contradictions and incoherencies
inherent to this chaos), to life, growing
for the citizen, the person intervening
in society with the capacity for thought
and decision. This is what Lander is
speaking about when he speaks about
what dance means to him.

“For me, it is also a phase of fetichiza-
tion which allows me to focus on a
certain line of thought. It is fetichiza-
tion because we play with perverting
various logics of thought or rethink
linear and non-linear constructions. We
can deconstruct the semiotics, provoke
the audience, or provoke the state that
the individual walks into. For me, this is
mixing it up with thought. It's almost as
if we're holding a ‘plastic arts’ workshop
to mix thoughts around. We are increas-
ingly thinking about this: the possibilities
of guiding/directing, not guiding/not
directing, being guided/being directed.
It's always been this way from the
beginning, but it has been transformed,
it is more mature.”

In a broad way, taking an experience

of altered states of mind and causing
interruptions, diversions or transforma-
tions as a way to perceive of the world
around us and the material which the
world and we ourselves contain and
transporting it to art — this is part of the
piece which Jefta van Dinther brings to
GUIdance in his co-creation with Thiago
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fala da nova criacao, “A Tundra”,

como o desejo de criar uma

experiéncia de meditacao

coletiva.

“'A Tundra' esta, de algum modo,
relacionada com o fascinio pela
meditagédo e o aceder a alguns

estados em que ha um desacelerar da
respiragdo, de muita concentragao.

A tundra parece-me um ecossistema
que contém uma possibilidade de
linguagem poética pr(’)xima do que

ando a pesquisar, porque € o lugar
geografico que vem imediatamente antes
da paisagem totalmente branca. E um
belo que se desenha por entre ventos
fortissimos. No ultimo texto que escrevi
sobre a pega, fago um convite para que
as pessoas venham ver o espetaculo
dispostos a deixar de lado o pensamento
racional, quase como que disponiveis
para uma sesséo de meditagéo,
integrando um elemento visual e
portanto uma meditagdo contemplativa.”

Os materiais, recursos, experiéncias,
questdes que entram nas pegas surgem
dos mais diversos universos, incluindo
opgodes tradicionalmente rejeitadas por
uma certa nogao mais conceptual do
contemporaneo, como o recurso a mimica
ou ao folclore — que esta ultrapassado,
esta inclusive muito 'no espirito do tempo'
o didlogo com o tradicional. A rutura j&
deu a volta e questiona a questéo neste
momento. Por exemplo, no interrogar

a insisténcia em certos sistemas de
valores e padrdes de procedimentos mais
recorrentes associados a danga que,
tendo surgido para por em causa a rigidez
e desfasamento de uma logica de normas
e convengoes fixas — que a escola classica
representa —, mantém-se agora como

que formas de perpetuagéo que se fixam
como normas. O recurso & improvisagao
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livre ¢ um exemplo. Do mesmo modo que
se questionam estratégias integradas mais
recentemente que tendem a cristalizar-se
apesar de terem surgido como alternativas
criticas de qualquer hierarquia ou norma
que designa uma forma unica de 'como
fazer bem', também nao ha limites quanto
até onde podem ir na exploragéo de todas
as referéncias, combinando excessos,
musica pop com forte carga sexual norte-
-americana, ou um dar-se ao ridiculo sem
'pudores'. E os artistas que importam,

os que operam mudanga, fazem-no com
um rigor, qualidade e exigéncia virtuosa.
Tanto vao buscar o mainstream e as novas
tecnologias como mergulham nos codigos
da danga classica e/ou contemporanea.

O que néo existe € uma uniformizagéo
nem um conformismo. O que existe sdo
mundos identitarios muito particulares e



que, neste GUIdance, partilham, quase
todos, curiosamente, em diferentes

graus, uma profunda criagéo relacional,
que diz respeito a autorias partilhadas —
duas pegas afirmam que o seu primeiro
pressuposto foi o desafio da cocriagéo:
“Autointitulado” de Jodo dos Santos Martins
e Cyriaque Villemaux, que entendem como
“um solo para duas pessoas”; “Adorabilis”
de Jonas Lopes e Lander Patrick —;

duas outras fundam na partilha de areas
artisticas distintas a especificidade das
obras criadas: “Conceal | Reveal”, peca

de abertura do festival, que celebra

duas décadas de colaboragéo entre o
coredgrafo Russell Maliphant e o designer
de luz Michael Hulls; e “Speak low if you
speak love”, de Wim Vandekeybus, que
reafirma a cumplicidade com o musico
Mauro Pawlowski, com quem criou
“nieuwZwart” (2009). Uma analise mais
pormenorizada deteta o elogio da partilha
da complementaridade e diferengas, sendo
que mais duas pegas sdo duetos cocriados
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pelos intérpretes: “This is Concrete” de
Jefta van Dinther e Thiago Granato e “A
Importancia de ser (des)Necessario” de
Anténio Torres e Ana Jezabel. E ainda

ndo entramos na camada mais profunda
dos lagos afetivos pessoais que também
recorrem, ou do trabalho da intimidade, de
si para consigo, e mesmo sexual.

No multiplicar dos jogos possiveis de
rutura e nos varios movimentos de
desvios entre significado e significante,
nas articulagoes inusitadas da semiotica,
nasce um movimento genuino criador.

E aqui que reside uma logica de criagéo
de novos mercados de valor simbdlico,
gerador ele proprio da simbologia,

que facilmente se despega do real, ao
mesmo tempo que mantém uma relagéo
profunda de distancia critica com esse
mesmo real. Um aprofundar ou um passo
mais a frente dado na logica herdada do
século XX, no sentido em que o sistema
de criagéo de valores se desloca de um
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contexto para outro, de que o trabalho LN
intelectual desenvolvido por Foucault, | l |
Derrida e Deleuze da conta, tal como Wil §
Frangois Cusset! identifica, neste caso em n

multiplas diregdes e ndo necessariamente
na diregdo de uma transformacéo do
popular para formas mais marginais de
concecéao do valor:

“Quando a revolugao é reinterpretada
como uma rebelido estilizada, quando

as forcas sociais se transformam em
identidades politicas (...) quando 'slogans'
surgidos nas marchas do 'Rive Gauche' de
Paris estao a ser re-usadas nas galerias
de arte de Nova lorque, entdo podemos
falar de um 'mal-entendido estrutural', ndo
no sentido de mal interpretado, um erro,
uma traigao de algum original, mas no
sentido de uma transferéncia de palavras
e conceitos produtiva de um mercado
especifico de bens simbdlicos para outro.”
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Estas podiam ser etapas de um processo
de raciocinio e relagdo com a arte de Joédo
dos Santos Martins, mas o mais certo

serd ele ndo concordar com isso, porque
ha sempre algo de insondavel e inespera-
do que lhe ocorre pensar ou dizer numa
conversa. No texto de apresentagao de
“Autointitulado”, surge a improvisagdo como
“pesadelo primitivo”. No processo de cria-
Gao da pega, a improvisagao surgiu apenas
para filmar primeiros impulsos, em modelo
de 'cadavre exqui', em que um improvisava
durante cerca de 20 segundos e o outro
retomava na posigdo em que o anterior ter-
minava e assim alternadamente.

Filmaram, analisaram a expresséo exterior
dessa pratica para identificar as referén-
cias que reconheciam a cada momento.
Apagaram o video. Foram consultar e visio-
nar as fontes originais correspondentes as
referéncias identificadas e reaprenderam

a partir destas, criando uma colegao muito
variada de movimentos provenientes das
mais diversas origens. Jonas e Lander
também se juntam as vozes criticas da im-
provisagado, que se instalou como um modo
de fazer predominante, como sendo o Unico
certo. Jodo explica o ponto de vista critico.
“Improvisar do nada € o que sempre nos
mandam fazer nas escolas. Normalmente a
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improvisagao esta no limiar de um mito, que
¢ algo que provavelmente vem da Isadora
Duncan. Ela ja dizia que ficava com os olhos
fechados, no quarto, a espera que a danga
lhe viesse ao corpo de forma a produzir uma
espécie de expressao da autenticidade do
seu proprio corpo. Ressurgiu nos anos 60,
na Judson Dance Theater e na Grand Union,
com as tendéncias do contacto-improvisa-
¢ao, que defendem a improvisagéo enquanto
o ato singular, o evento Unico, aquele que
nunca se espera, que esta sempre a acon-
tecer de novo, no tempo e no espago. Na
realidade, se olharmos para improvisagdes,
elas parecem-nos sempre reproduzir o mes-
mo, revelam sempre as expressdes mais
habituais do corpo, onde estas sempre a cair
porque nédo tens espago de deciséo critica
dentro dessa improvisagéo.”

A distancia critica, muito intima a Joao,

é uma das suas grandes qualidades que
emergem com fluidez tanto no seu discurso
tedrico como no discurso coreografico. Nao
s06 faz muito sentido, como ¢é pertinente e
relevante. Mas a mesma matéria na pers-
petiva de Cyriaque resulta num significado
distinto. Para ele ndo é exatamente uma
critica ou rejeigao, é antes decidir comegar
o processo “da forma mais absurda pos-
sivel”. Nessa perspetiva, esse “pesadelo



primitivo” corresponderia a “um processo
psico-analitico em que tentas desespera-
damente arrancar algo de ti". Sem filtros,
diz simplesmente que a questdo da impro-
visagdo surge “porque ndo somos bons a
improvisar” e que o ato de apagamento, no-
meadamente do video [nota: atribuo maior
significado], também aconteceu, novamen-
te simplesmente, porque “ndo queriamos
que ninguém visse". E de volta a conversa
com Jodo sobre estas visdes opostas, ele
langa uma gargalhada, e diz, simplesmente:
“Adoro a incoeréncia.” E isto tudo também
é maravilhoso e substantivo.

Entre as questdes que Cyriaque trouxe
para a peca e que partilha com Jodo, esta a
de tratar “do processo de ensino da danga,
simplesmente para construir uma lista do
que fizemos e o que podemos fazer com
este conhecimento basico. O pior exemplo
disso seria aprender um tipo de danca e
fazé-la durante toda a vida. Mas acho que
fomos muito gentis no modo como trata-
mos o ensino da danca, poderiamos ter ido
mais longe e pode haver quem fique desa-
pontado, mas fomos timidos e bem-educa-
dos.” A gargalhada que vem do outro lado
tem o mesmo som irénico do riso de Joo.
Ha ali um humor comum. O testemunho
que se segue ¢ de Cyriaque:

“O objetivo era fazermos monstros com
estas referéncias cruzadas, ndo fazer uma
historia da danca mas antes criar uma nova
forma de movimento para nos através des-
te sistema. Depois temos uma dimenséo
exterior, do som e do video, que talvez seja
um pouco mais fragil, mas também é uma
forma de questionarmos como fazemos
pecas de danga hoje em dia, em que é
muito vulgar o uso da camara e pareceu-
nos logico que se usamos a camara no
estudio também a usemos no exterior e ndo
elaborar muito esse material. E transportar
para o que esta fora do estudio a camara,
que habitualmente esta em estudio, sim-
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estdo a fazer, que de um modo geral sédo
comportamentos miméticos, do mesmo
modo que nos nos limitdvamos a imitar na
escola de danga sem questionar o porqué,
ou copiando e registando o que as pessoas
estavam a copiar e a registar, num periodo
do ano que ¢ de férias, que ha muito turis-
mo, que correspondeu aos meses em que
estivemos em estudio.”

Ha tanto de concordéancia entre os dois
como de divergéncia. Cyriaque, por exem-
plo, preferiria efetivamente que “os dias
passassem a escrever”, em literatura e ndo
em corpo, citando novamente Llansol. O
que na verdade também esta no coragdo
desta pega, que expde dois criadores que
s&o individuos distintos, com histérias
pessoais diferentes, mas que fizeram um
percurso comum na danga. Aquilo que
partilham e as suas discordancias de per-
sonalidade geraram muito do material de
“Autointitulado”.

Jodo fez “Masterpiece” (2013); “A
Sagragao da Primavera” (2013), co-
criado com Min Kyoung Lee; “Projecto
Continuado” (2015), e apresenta agora
mais uma cocriagao, “Autointitulado”, par-
tilhada com Cyriaque Villemaux. Apesar
das evidéncias, da presenga significativa
de referéncias a historia da dancga nas suas
pegas, embora o universo de inspiragdes
seja muito mais vasto que a danca, e de
ser considerado um criador que trabalha
sobre o arquivo de danga, para Jodo essa
é uma falsa questéo. A histéria com “H"

€ um dado adquirido. Ha que ultrapassar
esse assunto. Inclusive, remata no final da
entrevista que na sua primeira coreografia,
“Masterpiece”, “materializa literalmente o
processo de apagamento. E uma opera-
¢ao consciente, porque precisamente o
que fago é o inverso da perpetuagdo de
formas ou sugestdo de estabelecimento de
formas. E o oposto disto. E o desmantela-

A extensa lista de enumeracéo das refe-
réncias que acompanham “Autointitulado”
€ um delirio que desmonta qualquer ten-
tativa de reduzir a um significado unico o
sentido ou tema da pega. Alguns exemplos
sdo: Danca Africana, Animais com riscas,
Tartarugas bebé de patas para o ar a ten-
tarem virar-se ao contrario, Antonia Baehr,
Dominique Bagouet, Observagéo de

aulas de ballet, Jerome Bel, Trisha Brown,
Jonathan Burrows, C-Walk, Tania Carvalho,
Chicken, E.T., Flash Dance, Forsythe tech-
nologies, Valeska Gert, Martha Graham... e
mais dezenas de outras...

“O objetivo inicial era fazer uma pega de
danga, uma colaboragdo e encontrar a
estratégia para o fazer. Havia a ideia do
Cyriaque de trabalharmos a partir das
personagens dos copistas do romance de
Flaubert, '‘Bouvard et Pécuchet' e a partir
da proposta que lhe fiz deste titulo, que
se refere a algo que se intitula a si proprio.
Por outro lado ha um jogo de palavras,
com o 'Sem Titulo' e o 'Self Unfinished'
do Xavier Le Roy, que também tem esta
proposta do corpo sempre inacabado

ou do eu sempre inacabado. Mas a peca
do Xavier constroi-se a partir da visdo do
publico, os significados que o publico
atribui aquele corpo enquanto imagem, a
um corpo enquanto produtor de imagens
e ficgoes. Aqui € o contrario, mas possivel-
mente com consequéncias semelhantes.
Resulta de todas essas referéncias, essas
imagens, essas influéncias, pelas quais
passamos, consciente ou inconsciente-
mente, que sdo coladas a nos e transfor-
madas numa coreografia ou em pequenas
coreografias que se sucedem umas as
outras, mas que também inclui uma com-
ponente de ficgdo do corpo. Ou seja, sdo
montadas de forma a que exista espacgo
de ficcionalizagdo por parte do espetador
e que nédo sejam representativas de algo
especifico, mas que produzam expetativa,

plesmente olhando para o que as pessoas

mento dessa ideia”.

These might well be the stages of a
process of rationalizing and relating
with the art created by Jodo dos Santos
Martins, but what is more certain is that
he would not agree with this because
there is always something unfathom-
able and unexpected which pops into
his mind or occurs to him to say in a
conversation. In the text presenting
“Autointitulado” (“Self-Titled”) an
improvisation emerges as a “primitive
nightmare.” During the process of
creating a piece, improvisation appeared
only when filming the initial creative
impulses, along the vein of the ‘exquisite
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fantasia e mesmo reconhecimento.”

corpse' (‘cadavre exquis’) in which one
person would improvise for 20 seconds
and then next dancer would take up the
previous person's position and continue
the exercise.

They filmed and analyzed the outward
expression of this exercise in order

to identify the references that they
recognized along the way. Then the
video was switched off. They consulted
and envisioned the original sources
corresponding to the references they
had identified and ‘relearned’ from them,
creating quite a varied collection of
movements coming from a broad range

of origins. Jonas and Lander have also
embraced the critical voices of improvi-
sation and this has become a prominent
way of doing things as it is viewed the
right one. Jodo explains the critical point
of view.

“To improvise something from nothing is
what they always make us do in school.
Normally, improvisation borders on the
mythical but it is probably something
that dates back to Isadora Duncan.

She once said that she would close her
eyes in her room and wait for the dance
to enter her body as a way to have her

body produce a certain type of authentic
expression. Improvisation reappeared in
the 1960s at the Judson Dance Theater
and at the Grand Union, with the trend
being contact-improvisation, which
defined improvisation as a singular

act or a unique event, something
unexpected which is always happening
over and over again in time and

space. In reality though, if we look at
improvisations, they seem to be always
reproducing the same thing, revealing
the same more common expressions of
the body where you are always falling
because you don't have enough space
for critical decision-making within the
improvisation.”

Critical distance, something quite
precious to Jodo, is one of his great
qualities that emerges with such fluidity
in both his theoretical discourse and his
choreographic discourse. Not only does
it makes sense but it is also pertinent
and relevant. But the same material

in Cyriaque's perspective results in
something of distinct meaning. For him,
it is neither a criticism nor a rejection;
instead, it is deciding to begin the
process “of the most ridiculous form
possible.” In this perspective, this
“primitive nightmare” would correspond
to “a psycho-analytical process in
which you desperately pull something
out of you.” Without filters, he simply
says that the question of improvisa-
tion emerges “because we are not
good at improvising” and that the act
of erasing, namely the video [note:
author's emphasis], has occurred once
again simply because “we didn’t want
anyone to see it." And returning to

the conversation with Jodo on these
opposing views, he simply adds with a
laugh, “I love incoherence.” And this is
also marvelous and substantive.
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Among the issues which Cyriaque has
brought to the piece and has shared
with Jodo, there is the question of
dealing with “the process of teaching
dance, simply to construct a list of what
we did and what we can do with this
basic knowledge. The worst example of
this would be to learn one type of dance
and do it for the rest of your life. But |
think we were rather kind with the way
we dealt with the teaching of dance. We
could have gone farther and there might
have been those left disappointed but
we were reserved and well-mannered.”
The chuckles coming from the other
side is easily identified as Jodo's ironic
laughter. They have humor in common.
The following comments belong to
Cyriaque:

“The objective was to turn into
‘monsters’ with crisscrossed references,
not to do a history of dance but instead
to create new forms of movement

for ourselves through this system we
put together. Next, we had an outer
dimension, one of sound and video,
which was perhaps a bit too fragile but
was also a way for us to question how
we do dance pieces nowadays when

it is so common to use a camera, so

it seemed logical to us that if we used

a camera in the studio then we would
use it outwardly and not elaborate too
much on this material. It is transporting
to what is outside the studio and the
camera that is normally inside the studio
is simply looking at what the people are
doing, which in general is mimicking
behaviors and in the same way we
limited ourselves to imitating a dance
school without questioning why, or
copying or registering what the people
were copying and registering during the
holiday period in which there is a lot of
tourism, which corresponded to the time
frame when we were in the studio.”
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There is just as much agreement
between the two as divergence.
Cyriaque, for example, would prefer in
fact “to spend the days writing,” as in
literature and not via the body, to quote
Llansol once again, which is what is
truly at the heart of this piece that is
the expression of two creators who are
also distinct individuals with different
personal histories but who have
followed a common course through
dance. What they have shared and their
clashing personalities have served to
generate much of the material in the
show “Autointitulado”.

Joao did “Masterpiece” in 2013, the
same year he co-created “The Rite

of Spring” with Min Kyoung Lee,
followed by “Projecto Continuado” in
2015, and now he presents another
co-creation, “Autointitulado”, with
Cyriaque Villemaux. Despite the proof
of the significant presence in his pieces
of references to the history of dance
(although the universe of inspirations is
much vaster than dance) and his being
considered a creator whose work stems
from the Archives of dance, for Jodo
this is an irrelevant issue. History with

a capital H is to be taken for granted.
We need to move beyond this topic.
Moreover, he notes at the end of the
interview that in his first choreographed
piece, “Masterpiece,” he has “literally
materialized the process of erasing.

It is a conscious operation because
what | do precisely is the inverse of the
perpetuation of forms or the suggestion
of the establishment of forms. It is the
opposite of that. It is the dismantling of
the idea.”

The extensive list of acknowledgements
that accompanies “Autointitulado” (“Self-
Titled") is a conundrum which defies
anyone's attempt to name the single

N —

concept that is the meaning or theme
of the piece. Some examples include:
African dance, animals with stripes,
upside down baby turtles trying to right
themselves, Antonia Baehr, Dominique
Bagouet, watching ballet classes,
Jerébme Bel, Trisha Brown, Jonathan
Burrows, C-Walk, Tania Carvalho,
Chicken, E.T., Flash Dance, Forsythe
technologies, Valeska Gert, Martha
Graham... and dozens of others...

“The initial objective was to do a dance
piece, a collaboration, and to find the
right strategy to get it done. There was
Cyriaque's idea for the work based on
the characters of the copy clerks from
Flaubert's unfinished novel, “Bouvard
et Pécuchet” and my proposal to

him about the title, which referred

to something which is self-titled. On
the other hand there is the play on
words with “Untitled,” and the “Self
Unfinished” by Xavier Le Roy, which
also deals with the notion of a body
that is always unfinished or the self
that is always unfinished. But Xavier's
piece is built upon the audience’s vision
and whichever meanings the audience
attributes to that body as an image, to
that body as a producer of images and
fiction. Here we have the opposite, but
possibly with similar consequences.

It is the result of all these references,
images, and influences we have gone
through, consciously or unconsciously,
that stick to us and are transformed
into choreography, or bits of choreog-
raphy, that follow each other but that
are also included in the body’s fictional
component. In other words, they are
set up so that a fictionalized space

will exist for the audience that is not
representative of anything specific but
which produces expectations, fantasy,
and even recognition.”

A ficgao do corpo € um tema que merece
reflexdo pela recorréncia, de formas muito
distintas, em quase todas as pecgas deste
GUIdance. Esta no jogo de “fazer de”,

que no caso de “Autointitulado” tem a

sua inspiragdo nos copistas de Flaubert,
que liam tudo sobre um assunto e depois
praticavam-no como sendo especialistas.
A coreografia dos dois € uma sucesséo

de pequenos fragmentos em que aplicam
essa logica de 'fazer de', mas em variagoes
que duram breves instantes. Um 'fazer de'
que podemos encontrar em “Adorabilis” de
modo distinto. Uma expressividade teatral,
expressionista, que surge de modo muito
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particular em Tania Carvalho. E, curiosa-
mente, estava presente na primeira pega
que Antonio Torres e Ana Jezabel criaram
juntos, “Outro em mim que eu ignoro”
(2016). Ent&o, sobressaiu um excesso que
a posteriori reconhecem, segundo Antonio.

“Durante o processo fomos tendo a nogéao
de que as vezes exageramos sem querer.
Eu sou muito expressivo, a Ana tem uma
expressividade mais focada nas méos e
no corpo. Quando olho para ela ndo vejo,
mas quando vemos os videos, temos a
percegdo de que ha um exagero, de onde
surge um certo tom grotesco.”



Fifth Movement.
Alone, But | Need You.

The fiction of the body is a theme that
merits reflection for its recurrence in many
distinct forms in almost all the pieces to
be performed at this year's GUIdance.

It is part of the gambit of “making do,”
which in the case of “Autointitulado”
takes its inspiration in the copy clerks
from a Flaubert novel who read all there
is about a subject and practice it as if
they were experts on the matter. The
choreography of the two is a succession

Sabado 11, PAC/

18h30 Black Box

© Joaquim Leal
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of small fragments in which this logic of
“making do” is applied but in variations
which last just a few fleeting instants. A
certain amount of “making do” is also
found in “Adorabilis” in a distinct way.
Theatrical expressiveness and expression-
ism also emerges in a special way from
Tania Carvalho and was also present,
curiously enough, in the first piece that
Antonio Torres and Ana Jezabel created
together in 2016, “Outro em mim que eu
ignoro.” Thus, Anténio notes, that they
had to recognize afterwards how a certain
excess had surfaced.

“During the process, we felt that
sometimes we were exaggerating a bit
unintentionally. | am quite expressive,
and Ana’s expressiveness is more
focused on the hands and the body.
When | look at her, | don't see her

but when we watch the videos, we
understand that there is exaggeration
from which a grotesque tone emerges.”

Estreia Absoluta

A IMPORTANCIA DE SER desNECESSARIO

Ana Jezabel + Antdnio Torres

Coreografia,
interpretacao e
construcdao musical
Ana Jezabel +
Anténio Torres
Desenho de luz
Sara Garrinhas
Video projecao
Jodo Leitao
Figurinos Ana Jezabel
+ Antonio Torres

e Catarina Morla
Producao

Sara Garrinhas

e Monica Talina
Comunicacao

Rita Tomas
Fotografia

Joaquim Leal
Residéncias artisticas
EKA, Musibéria,

“O corpo é sempre uma questao.

Pode ser uma interrogacao sobre

o0 estado em que se encontra, de

que forma reage e que movimento

O Espago do Tempo,
Teatro Viriato
(Companhia Paulo
Ribeiro), DeVIR/CAPA
e CCVF (Centro Cultural
Vila Flor)

Apoios Centro Cultural
Vila Flor, Fundagao
Calouste Gulbenkian

e Faculdade de Belas
Artes da Universidade
de Lisboa
Coproducao

Centro Cultural Vila Flor
e Teatro do Vao
Duracao 50 min.
s/intervalo

Maiores de 12

Preco 5,00 eur /

3,50 eur c/d

Ha uma continuidade dessa primeira peca
para a que agora estreiam, “A Importancia
de ser (des)Necessario”, mas esse grotes-
co sofreu um processo de contengéo, ago-
ra mais proxima da abstragéo. A dualidade
vida e morte, a permanente afirmagéo de
que um precisa do outro, e 0 corpo como
questionamento, segundo Antdnio, viajam
de uma criagéo para a outra.

se constroi a partir dessas variaveis.

E uma reflexao de mim para mim

mesmo.”
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There is a continuity which ties the pair's
first piece to the one which they are now
premiering, “A Importancia de ser (des)
Necessario” (“The Importance of Being
(Un)necessary”), but any crudeness has
had to undergo a process of contention,

GUIDANCE 2017

“The body is always an issue. There
may be questioning about what type of
state the body finds itself, how it reacts
and what movements are constructed
from these variables. It is a reflection of
myself for myself.”

now more akin to abstraction. The life/
death duality, the permanent affirmation
that ‘one needs another,” and the body
as a vehicle for questioning are the
elements which according to Antonio
travel from one creation to the other.

Prossegue Ana:

“Um tema tao tratado como a identidade
esta nas duas pecgas. A questéo do indivi-
duo. Depois, o facto de estarem dois cor-
pos em cena suscita muitas interrogagoes
e comentarios. O constatar destes aspetos
na primeira pega fez com que decidissemos
aprofunda-los. Esta muito relacionado com
a nossa propria condigdo, sdo as nossas
questdes, é onde estamos nesta fase da
nossa vida, € assim que nos sentimos.”

Um desses temas ¢ a relagdo com a so-
lidao, abordada agora na logica de tirar
proveito de uma experiéncia da relagdo da
pessoa com a sua experiéncia pessoal, a tal
“reflexdo de mim para mim mesmo” de que
Antonio falava, o solipsismo, de um modo
de estar s6 e estar bem consigo mesmo.

A peca passa por trés momentos, explica
Ana. “A determinada altura do processo,
decidimos dividir o trabalho em trés fases.
Uma primeira de rotina, de insisténcia, que
n&o nos leva a um aprofundamento. Depois
da-se o encontro, em que precisamos da
outra pessoa para nos apoiar e de outros
estimulos, para ultrapassar esse estado.

Finalmente ha uma plenitude, que acontece
quando estamos bem connosco mesmos.”
Trabalharam todas as fases a nivel do movi-
mento, do texto, da densidade, do peso. E
as interrogagdes multiplicam-se. “Por que
coexistimos com a dor? O que é isso de
estarmos com dor? O que nos pressiona?
O que pressiona o corpo? O que implicam
os outros?” Mas no final, a pega convoca
muitas outras questdes, segundo Antonio.

“Nada ¢ literal ou interpretativo de uma
ideia. Desde logo, abolimos as caras,
estamos sempre com o rosto tapado.
Vestimos o luto mas nao nos pomos em
luto diretamente, ndao imprimimos um estar
de afetagédo emocional, mas seguimos
estados emocionais que sdo de presséo,
de peso, esta ideia de impossibilidade de
avangar para uma fase seguinte se nio vi-
ver uma anterior... Os figurinos transportam
um significado que diverge do luto, tem um
carater mais relaxado. Estamos vestidos de
desportistas, mas os corpos transportam
um peso, que é de outra natureza...”
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Ana responds:

“A theme as well-worn as identity is part
of the two pieces. The individual is at
stake. Then, the fact that there are two
bodies on stage elicits more questions
and commentaries. Recognizing these
aspects as present in the first piece
made us decide to go further with them.
It has a lot to do with our own condition,
these are our questions, this is where
we are in this stage of our lives, and that
is how we feel.”

One of the themes is the relationship
with loneliness, taken up here from the
perspective of taking advantage of an
experience of a person’s relationship
with their own experience, the very
“reflection of myself for myself” which
Anténio spoke about, a solipsism, a
way of being alone yet feeling good
about yourself. The piece is made up of
three parts, Ana explains. “At one point
in the process we decided to divide the
work in three phases. The first was one
of routine and insistence, which does
not lead us to any further development.
Next comes the encounter in which we
need the other person to support and
encourage us in order to overcome
that previous state. Finally, there is
abundance which occurs when we

feel good about ourselves.” They
fleshed out all the phases in terms of
movement, text, density, and weight.
And the questions continue to multiply.
“Why do we coexist with pain? What is
it to feel pain? What is pressuring us?
What is pressuring the body? What
does ‘the other’ imply?” And in the end,
the piece stirs up many other questions,
Antonio reminds us.

“Nothing is literal or a strict interpreta-
tion of an idea. From early on, we did
away with faces, we always have our
faces covered on stage. We put on the
trappings of mourning but this is not a
direct sense of mourning, we are not
applying the stamp of some emotional
affectation but rather following
emotional states which convey pressure
and weight, the idea that it is impossible
to move ahead to the next phase without
having lived through the previous one...
The other figures are bearers of meaning
which diverges from mourning and has a
more relaxed character. We are dressed
in light sport wear but our bodies are
laden down with weight, which is of
another type of nature...”
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Conectividade

no interior do

COrpo.

[Estreia Nacional
Russell Maliphant

TWO X THREE

Coreografia Russell Maliphant
Desenho de luz Michael Hulls
Composicao musical

Andy Cowton

Interpretacao

Dana Fouras, Grace Jabbari

e Yu-Hsien Wu

«BOTH, AND»

Coreografia Russell Maliphant
Desenho de luz Michael Hulls
Composicao Mukul
Figurinos Stevie Stewart
Interpretacdo Dana Fouras

PIECE NO. 43

Coreografia Russell Maliphant
Desenho de luz Michael Hulls
Composicao Mukul
Figurinos Stevie Stewart
Musica Tidal /Atacama com
musica adicional de Beethoven,
Sonata para piano No. 14 em
do sustenido menor, Piano por
Jend Jando

Interpretacdo Solomon Allen,
Dana Fouras, Grace Jabbari ,
Jordan Lennie, Yu-Hsien Wu

Uma producao Sadler's Wells
London / Russell Maliphant
Company

Comissionado por
DanceEast, The Lowry Salford
Quays e The Point Eastleigh
Coproduzido por Les
Théatres de la Ville de
Luxembourg e Movimentos
Festwochen der Autostadt em
Wolfsburg, Germany
Apoiado através de fundos
publicos de Arts Council
England

Duracao 65 min. aprox.

¢/ intervalo

Maiores de 12

Preco 10,00 eur /

7,50 eur c/d
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No vasto espetro de distintas abordagens
ao que podemos considerar como danga
que o GUIdance 2017 propde, entramos
levemente por um universo muito fisico
mas também poético, mais familiar as
linguagens reconheciveis como danga,
exultantes do que pode um corpo, ou da
capacidade de um corpo fluir em poesia
para além do que imaginariamos como
possivel, na sua transfiguragdo em leveza
e beleza, inscrevendo na atmosfera uma
impresséao de interioridade, que se fica a
dever a um temperamento de meditagéo,
inevitavelmente associado a praticas que
desde cedo tem aprofundado. Russell
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Maliphant ¢ uma das estrelas atuais de
danga em todo o mundo, com residéncia
em Londres. Vem pela primeira vez a
Portugal e representa o virtuosismo dos
nomes iconicos do bailado do século
XX. Exemplo emblematico disso mesmo
é a sua longa colaboragao com a grande
diva do bailado Sylvie Guillem (que se
despediu da danga no final de 2015),
dancou com ela e coreografou para ela.

No programa que traz, “Conceal |
Reveal”, ha essa dimenséo da grande
historia da danga, pela integragéo de
trés pecas, duas criagdes mais recentes

de Russell — “Piece No. 43" e “«both,
and»" —, e a reposic¢éo da pega, “Two

x Three” (2003). A formacao classica

de Russell é basilar na linguagem que
trabalha mas ndo se esgota nesta, pelo
contrario, desde que decidiu deixar a
Royal Ballet, Russell investe no desafio
dos limites e constrangimentos que o
bailado impde ao corpo. A descoberta

da sua individualidade enquanto criador
resulta da abertura a outras praticas,
outros saberes: o interesse pela filosofia &
um deles, herdado do pai, a aprendizagem
de tai chi — em aulas particulares que
frequentou durante anos, articulando com
o bailado — ou a descoberta da capoeira,
numa digresséo ao Brasil, nos anos 80,
do Sadler's Wells Royal Ballet, onde foi
bailarino principal em muitas pegas. O
lirismo fisico a que é frequentemente
associado pode facilmente ser confundido
com a rendigdo ao romantismo do bailado
classico, mas a sua fonte é totalmente
distinta. Conta Russell numa entrevista
que, ainda no Royal Ballet, “enquanto
todos aqueciam fazendo espargatas e
alongamentos — eu estava normalmente a
um canto a percorrer as formas do tai chi,
que considerava belas: a sua qualidade
interna, a suavidade”.2

Langar-se num mundo muito mais

aberto do que os constrangimentos do
classico e criar a sua prépria linguagem
fez com que deixasse o Royal Ballet

em 1987 e desse inicio a um percurso
que o conduziu a muitas aprendizagens

e a “desaprendizagens”, segundo o
proprio. Foram fundamentais no percurso
a partilha com Nigel Charnock, Lloyd
Newson e as experiéncias artisticas mais
radicais de Michael Clarck, mas a viragem
determinante ocorre com o encontro com
Laurie Booth e a partilha, em 1990, do
dueto “Spacial Decay”, em que as luzes

e 0 movimento eram improvisados. E aqui
que experimenta uma primeira colaboragéo
com Michael Hulls, desenhador de luzes
— ele e Booth haviam estudado com Steve
Paxton, o que introduziu uma perspetiva
especifica no uso da improvisagéo e no
contacto-improvisagdo — e que mais tarde
viria a ser seu colaborador permanente,
chegando a 2015, com a criagéo de
“Conceal | Reveal”, a surgir como obra
que assinala o vinculo entre os dois.
Posteriormente, o encontro com a dupla
norte-americana Dana Reitz e Jennifer
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Tipton e o trabalho que desenvolvem entre
movimento e luz, respetivamente, tornou-
se mais uma referéncia no trabalho de
Russell com Michael. “O nosso objetivo
foi sempre combinar a coreografia do
corpo com a coreografia da luz e criar um
todo simbdlico em que ambos elementos
podem alcangar o seu potencial total
enquanto parceiros”3

1991 revela-se marcante no percurso
de Maliphant. Decide desafiar-se a

criar um solo para si mesmo, “Evolving
Paradigm”, mas sofre uma fratura num
joelho. A dificuldade faz com que retome
a aprendizagem de danga ucraniana

que havia estudado antes de entrar

na escola do Royal Ballet e descobre
uma metodologia do trabalho do corpo
apelidada de Rolfing, que estuda durante
trés anos, num aprofundamento dos
conhecimentos de anatomia, fisiologia

e biomecanica, que depois aplica a sua
pesquisa e criagdo de movimento.

Rolfing Structural Integration (Integragéo
Estrutural) faz referéncia a bioquimica
americana Ida Rolf, que nos anos 60
descobriu que a gravidade, os musculos
e os tecidos de conectividade do

corpo (facia) desempenham um papel
fundamental na manutengéo de uma
postura equilibrada e numa gestéo do
esforgo mais eficaz. Ida Rolf partia da
convicgdo de que “ha um alinhamento
mais natural para cada um de nos, que se
traduz numa organizagdo mais facil entre o
ser e a gravidade"4.

Maliphant descreve Rolfing do seguinte
modo:

“Rolfing analisa o fluxo no corpo e o
fluxo em redor das articulacdes de

modo a observar como as articulagées
se movem e se ha partes que parecem
menos energéticas ou fluidas que outras.
E normalmente aplicado para alinhar

a postura mas pode facilmente ser
transferido para a fluidez do movimento
coreografico.”s

A aplicagao deste campo de saber a

danca é uma das referéncias fundamentais

do universo de Maliphant, desde que criou
a sua companhia, a Russell Maliphant
Company, em 1996.
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Along the vast spectrum of distinct
approaches to what we can consider
as dance and which GUIdance 2017

is offering, we delicately enter a very
physical and also poetic universe more
familiar to the recognizable languages
such as dance, thrilled at what the body
is capable of or the body’s ability to
flow along with the poetry that goes
beyond what we imagine is possible

in its transfiguration in lightness and
beauty, imbuing into the environment a
sensation of innerness which owes its
existence to a temperament allied with
mediation and inevitably associated
with practices that from early on it has
intensified. Russell Maliphant, one of
today’'s global stars of dance, resides

in London and has come to Portugal for
the first time to present the virtuosity of
one of the iconic names of 20th century
dance. An emblematic example of his
stature is his extensive collaboration
with the great diva of dance, Sylvie
Guillem (who said her farewell to dance
at the end of 2015), having both danced
with her and choreographer for her.

In the program he has brought to us,
“Conceal | Reveal,” there is a dimension
of the grand history of dance done

by integrating three pieces, two of
Russell's more recent works — “Piece
No. 43" and “«both, and»" — and the
repositioning of the piece “Two x Three”
(20083). Russell's classical training is
fundamental to the language he works
with, but it does not end there; since
he left the Royal Ballet, Russell has
focused on the challenge of limits and
the constraints that dance places on
the body. The discovery of his indi-
viduality as a creator has resulted in an
opening up to other practices and other
knowledge. His interest in philosophy is
one of them, inherited from his father, as
well as the practice of Tai Chi — private
study which he practiced for years,
coinciding with his ballet work — or the
discovery of capoeira during a tour in
Brazil in the 1980s, and the Sadler’s
Wells Royal Ballet where he was the
lead dancer in many performances. The
physical lyricism which is frequently
associated with him may easily be
confused with a surrender to the
Romanticism of the classical ballet,

but its source is totally distinct. Russell
recounts in an interview that while still
at the Royal Ballet “while everyone else
was warming up with classical ballet
stretches | was usually off in some
corner doing Tai Chi movements which
| considered beautiful for their inner
quality and smoothness.”2
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Wim Vandekeybus fala de amor na

peca que o traz de regresso a Portugal,
“Speak low if you speak love”, com
estreia no GUIdance, seguido de uma
minidigresséo pelo pais. Vem no periodo
de comemoragdo dos 30 anos de

criagdo da sua companhia de danga,
Ultima Vez. Nesse 4mbito, acaba de
langar o livro retrospetivo “The Rage

of Staging: Wim Vandekeybus”, que

inclui textos e testemunhos de muitos
artistas, entre eles os musicos David
Byrne, Mauro Pawlowski e o dramaturgo
Peter Verhelst. Também no programa

de Maliphant ha uma historia de amor,
mas de outro modo. Criado em 2015,
“Conceal | Reveal” marca o regresso de
Dana Fouras, a bailarina e companheira
de vida do coreografo a danga, depois de
dez anos em que se dedicou a cuidar dos
filhos dos dois. Uma das pecgas novas,
“«both, and»" é precisamente um solo
criado por Maliphant para Fouras. Quanto
a Wim Vandekeybus e a sua danga, que
influenciou geragdes de coredgrafos
numa linha de movimento profundamente
fisico e veloz, o amor tem estado sempre
presente, desde a primeira emblematica
peca, “What the body does not
remember” (1987). A peca, escrevia entao
Vandekeybus, tratava “a intensidade dos
momentos em que ndo tens escolha,
quando outras coisas decidem por

ti, como quando te apaixonas, ou o
segundo antes do acidente que tem de
acontecer..."®

Essa recorréncia do amor é uma memoria
que acompanha o coreografo.

“Em 30 anos, nas muitas pegas que fiz,
acontece haver temas que retornam.
Nessa — “What the body does not
remember” — havia uma primeira cena
sobre a atragdo entre um homem e uma
mulher, ja era sobre paixdo. Tratava de
como transformar o amor num dueto
fisico, com musica, em que os envolvidos
estéo a lutar por alguma coisa. Tinha
muitas reacdes de pessoas que me
vinham dizer que era uma visdo muito
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agressiva. Nao concordo nada. Nao

€ agressivo, é energia muito focada, é
paixdo. Durante muitos anos regressei a
isto, mas desta vez queria mesmo focar

a pega no fenomeno que é o amor, que é
muito dificil de traduzir e levar mais longe a
questédo de como podemos criar realmente
baseados nisto, onde ndo é apenas um
entre outros temas numa pega, mas a pega
¢ toda ela sobre isto. E um tema intangivel,
claro. Por isso tenho de Ihe dar a volta,
trabalhar sobre o invisivel. O amor por si
S0 ndo existe, o que existe é a ideia que
temos dele. As agdes em que ele acontece
e 0 modo como acontece é que podem
torna-lo interessante. E é mais interessante
quando é dificil. Depois ha todas as
armadilhas dos clichés, das imagens
sobre-usadas, do apelo ao coragdo. E
nestas décadas mudou o que cabe no
amor, os géneros mudaram, ndo é apenas
homem e mulher, ha muitas variantes... Na
pesquisa de tudo isto, ficou claro que ndo
queria que houvesse didlogo, ndo queria
explicar, falar sobre o amor, ndo queria
dizer um poema. E a forma que encontrei
foi de canta-lo e por todas as palavras nas
letras das cangoes.”

A pega marca também uma nova
colaboragdo com o musico Mauro
Pawlowski, que até outubro de 2016 fez
parte da banda alternativa de culto belga,
dEUS. A musica, alias, como em outras
criagoes, € um elemento fundamental da
pega, € tocada ao vivo e inclui a cantora
Tuto Puoane, da Africa do Sul.

“Os bailarinos falam de amor por via de
agoes fisicas, ndo € uma peca teatral com
texto, porque este esta nas letras das
cangoes. Deste modo, a musica inclina-
se sobre uma abstragdo que é o amor e
também que ¢ a danga na sua criagédo de
imagens. Este cruzamento acaba por se
refletir no titulo, porque 'Speak low if you
speak love' ¢ uma cangéo de Billie Holiday
mas também uma citagdo do Shakespeare,
da pecga 'Much to do about nothing', que
entra no universo da musica e torna-se
num classico de jazz e é nestas multiplas
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influéncias que a pega vai crescendo.”

A abordagem que Vandekeybus faz

da relagdo entre musica e danca

faz ressonancia com o programa do
GUldance 2016, que apresentou

duas obras, totalmente distintas, que
experimentaram a apropriagédo de textos
teatrais pela linguagem do movimento:
“Se alguma vez precisares da minha vida,
vem e toma-a”, de Victor Hugo Pontes,

a partir de “A Gaivota” de Tchékov e
“Golden Hours (as you like it)", de Rosas
/ Anne Teresa de Keersmaeker, a partir de
Shakespeare.

O titulo do livro retrospetivo de
Vandekeybus, “The Rage of Stage”,
suscita a tentagdo de interpretar esse
“Rage” como a vertigem de violéncia e
velocidade esmagadora que marcou as
primeiras coreografias. O entusiasmo
permanece vivo, sublinha o criador, mas o
“Rage” do titulo, esclarece, nao significa
raiva, € mais uma furia obsessiva.

“Rage' ali traduz mais uma profunda
obsesséo, de estar obsessivamente
ocupado de um modo criativo, que €
avassalador. Se nao for assim, ndo pode
ser posto em cena, ndo sobrevive. Mas
isso é basicamente o que fago desde ha
30 anos, nos meus filmes, nas minhas
pegas... O titulo representa a obsessao e
resulta de uma obsesséo, que continuo

a querer mostrar, porque temos de

fazer escolhas e o que escolhemos

tem de ser profundamente verdadeiro,
profundamente tocado pela ponta dos
nossos dedos, profundamente obcecado e
profundamente avaliado e profundamente
impulsivo, como um instinto.”
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Entremos na peca guiados por Jefta:

“Identificamos uma ligagao entre esta pega
e 'Kneeding' em termos da abordagem
fisica, da investigagéo corporal, mas diria
que 'Kneeding' ndo queria permanecer
apenas no corpo fisico, partia de uma
divisdo anatomica do corpo. No 'This is
Concrete' trabalhamos mais com as forgas
imateriais que os corpos tém entre si, como
a sexualidade, intimidade, sensualidade,
atragdo. Estas forgas tornaram-se muito
presentes e dominantes. A distingao entre
as duas obras & que a primeira € material e
a segunda imaterial.”
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O GUIdance 2017 esta repleto de mun-
dos ricos e enigmaticos que faciimente
podemos associar a poesia. E, com algum
sentido de humor, desconfiem de alguns
titulos. “This is Concrete” (2012) resulta
da colaboragéo entre Jefta van Dinther

e Thiago Granato e estabelece relagoes
com uma pega anterior de Jefta, criada
pelo proprio, para trés intérpretes, incluin-
do o autor e Thiago, “Kneeding” (2010).

Thiago acrescenta:

“O que gera o movimento é o que
acontece na comunicagéo entre os dois
corpos. Tudo o que € invisivel ou imaterial,
como a atragdo, a repulsa, a sedugéo,

a temperatura, o cheiro, a psicologia, a
imaginagao... é isso que coreografa os
nossos corpos. A peca faz a afirmagéo no
titulo de 'Isto ¢ Concreto' porque o que
acaba aparecendo enquanto matéria séo
essas coisas, que sio volateis e invisiveis,
mas isso é concreto porque esta contido
Nos NOSSOS corpos.”
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Voltemos a Jefta:

“Simultaneamente o que trabalhamos como
motor € o nosso sistema digestivo, que
definimos como 'movimento em variagdes
de lentidao' do nosso sistema digestivo

da boca ao anus, na relagdo com a outra
pessoa e a sua energia. Esta é uma ferra-
menta muito boa para mover lentamente e
com suavidade mas nédo é uma pega sobre
o sistema digestivo ou sequer sobre o que
significa variagdes de lentiddo. No desen-
volvimento da pega, € interessante para nos
que tenha emergido movimento mais direta-
mente relacionado com o sistema digestivo.



O sexo, claro, mas também comer, beijar,
falar, mastigar. H4 um momento em que
tudo isto acontece e, para nos, € muito belo
aquilo que foi gerado a partir desta ideia

do sistema digestivo, as manifestagoes

que ocorrem, como extensdes do sistema,
como a boca.”

Jefta van Dinther ja fez histéria no
GUIldance quando, em 2014, apresentou
“Grind" (2011), peca inesquecivel, de
visceral jogo visual. Entretanto, uma

outra vertente do seu trabalho, que esta
relacionada com a criagdo para o Culberg
Ballet, “Plateau Effect” (2013), passovu,
em 2016, pelo festival Os Dias Da Danga,
organizado pelo Teatro Rivoli, no Porto,
em articulagdo com outros municipios
vizinhos. Uma das questdes centrais de
“This is Concrete” relaciona-se com a
aplicagédo dessa légica de estranhamento
a algo com o qual temos uma relagao
muito especifica: o uso do tempo. Nas
“variagdes de lentidao”, o termo que
escolhem para definir o que aqui fazem,
apesar de aparentemente condensar em
cerca de uma hora uma relagdo entre duas
pessoas que corresponderia a 24 horas,
0 que ocorre ¢ a diminuigéo, ou redugéo
das escalas de tempo, da velocidade
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do ritmo do movimento, e dentro destas
escalas manipulam de formas diversas. Ou
seja, pensar como podemos experienciar
o tempo de forma diferente do tempo
funcional, do dia-a-dia. Nesta como em
“Grind", detetamos uma operagao criativa
que joga com estados alterados da
consciéncia. Sera este um lugar que Jefta
habita para criagédo das suas obras?

“Os estados alterados é onde esta o

meu fascinio. A Ultima pega que fiz,
'Protagonista’, para o Culberg Ballet, de
certo modo comega num momento de cri-
se, ou mesmo depresséo. Esse é também
um estado alterado do ser, mesmo que ndo
seja romantico, divertido ou sensorial como
o que resulta do uso de drogas recreativas.
E evidentemente um lugar onde, para quem
|4 estd, se vive uma perda de reconhe-
cimento e de justa percegdo do mundo.

E interessante pensar se isso esta de
forma mais recorrente nas minhas pegas...
Estamos a considerar estados alterados,
mas por outro lado ha muito de familiar no
que crio e para mim a nogao de 'estranha-
mento' [no original, Jefta diz 'uncanny'],
como conceito e como palavra, € algo que
me tem acompanhado durante muitos anos
e que se relaciona com o constatar que me

envolvo com algo que me ¢é familiar mas
envolvo-me mais quando é algo que esta
fora do lugar, enigmatico... Também diria
que, se por um lado lido com nogdes hard-
core, negras, por outro também lido com a
cultura pop, algo muito acessivel. Em 'This
is Concrete' isto & evidente, até é mais
explicito relativamente a um certo contetido
por comparagao com outras pegas que fiz.
Mesmo que estejamos a discutir a pega
numa perspetiva mais filosofica, na verdade
a pega é dois tipos que se encontram, com
uma certa tenséo sexual numa discoteca

a noite. Nao estou interessado em criar
exclusivamente estranhamento, essa sen-
sagao precisa de ser associada também a
algo com que todos nos identificamos, ou
que as pessoas no publico, mesmo ndo
compreendendo tudo, possam pensar 'este
& também o meu corpo' ou 'esta pega esta
a acontecer no meu corpo'. Portanto, é até
um desejo de ir mais longe, ndo apenas de
identificacdo mas de fazer o publico sentir-
-se parte do que esta a acontecer.”

Na maioria das criticas produzidas sobre
“This is Concrete”, sobressai a dimenséo
sexual da pega, com referéncia a um estilo
de vida, em Berlim, de saidas noturnas para
discotecas que ambos assumem que faz

parte do universo de inspiragéo. Isso esta
14, levado a um nivel de intimidade que néo
passa despercebido. Mas esta também
muitas outras dimensdes de pesquisa de
movimento e de pensamento sobre o corpo
e arelagdo com o mundo que nos rodeia,
em particular o mundo material. Implicito na
pega esta um posicionamento ético, politico
e ecologico, que podemos encontrar no
livro “Vibrant Matter — a political ecology

of things”, de Jane Bennett, precisamente
rompendo com a dicotomia do mundo

em que existem “as coisas, objetos” que
sédo entendidos como “passivos, inertes,
brutos” e a “vida vibrante” que somos

nds, os seres humanos. Jacques Ranciere
esta com Bennett nesta causa. O que
propdem como contraponto é que tudo
participa de uma vitalidade e vibragédo do
mundo sensivel, recuperando a percegao
infantil do mundo, em que as criangas
possuem o poder de experienciar o seu
meio envolvente como “habitado por coisas
animadas em vez de objetos passivos”.

No caso de “This is Concrete” podemos
mesmo especular que os objetos sdo
corpos, que simplesmente se comportam
de modo diverso do humano. A relacdo

de carga sexual que envolve os dois e as
colunas de som é exemplo disto mesmo.
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Entrando um pouquinho mais fundo na
identidade como criador de Thiago, ele
reclama um posicionamento radicalmente
oposto a ideia de criagéo a partir de uma

interioridade que é expressa para o exterior.

“Acho que o meu trabalho é sociolodgico,
porque quando tenho uma questéo, estou
muito mais interessado no que os outros
acham, nas varias possiveis respostas
que essas perguntas podem ter. Entdo,
o modo como me resolvo criativamente
é olhando para fora, para o outro, e ndo
olhando para o Thiago, dentro. Ndo me
interesso por mim, acho chato, ja tenho
suficiente Thiago. Por via disso, acho
que acaba por ter resultados estéticos
diferentes. Eu uso o que sentir que é
necessario, pode ser bailado classico,
pode ser jazz, butoh e improvisagéo.”

Thiago esta a desenvolver uma pesquisa
coreografica que se traduz numa trilogia,
que chamou “Coreoversagdes” e que

se concretiza em trés criagbes com
colaboragdes imaginarias, uma primeira
com coredgrafos mortos — “Treasured in
the Dark”, Hijikata Tatsumi (Jap&o, 1938-
1986) e Lennie Dale (USA-Brasil, 1934-
1994) —, uma segunda com coredgrafos

vivos, que fez com Cristian Duarte e Jodo
Saldanha, “Tranga”, e uma terceira, por
concretizar, com coreografos que ainda
ndo nasceram. Curiosamente, a segunda,
trata da mesma matéria organica, os
tecidos de conectividade do corpo (facia),
que estdo implicados no Rolfing, ja aqui
desenvolvido a proposito do trabalho de
Russell Maliphant.

Neste momento, Jefta esta em fase de
criagdo de uma nova pega, “Dark Field
Analysis”, que, por contraponto com a obra
de larga escala que estreou recentemente,
“Protagonista”, para o Culberg Ballet,

volta a intimidade, mas ndo entra como
intérprete, desenhando uma conversa entre
dois homens nus sentados num tapete azul.
Thiago acompanha-o como assistente. Em
setembro e outubro de 2016 estiveram em
residéncia artistica no Espago do Tempo,
de Rui Horta (Convento da Saudacéo,
Montemor-o-Novo).

Let’s enter the piece guided by Jefta:

“We have built a link between this
piece and ‘Kneeding’ in terms of our
physical approach and our investiga-
tion of the body, but | would say that
‘Kneeding’ wasn’t meant to limit itself
just to the physical body. It began with
an anatomical division of the body. In
‘This is Concrete’ we worked more with
the intangible forces that bodies have
between themselves such as sexuality,
intimacy, sensuality, and attraction.
These forces became more present
and more dominant. The distinction
between the two works is that the first
is more tangible and the second is
more intangible.”

Thiago adds:

“What generates the movement is what
occurs in the communication between
the two bodies. Whatever is invisible
or intangible, such as attraction,
revulsion, seduction, temperature,
smell, psychology and imagination...
this is what choreographs our bodies.
The piece is an affirmation of the title
‘This is Concrete’ because what ends
up appearing as material are these
things that are fleeting and invisible,
but they are concrete because they are
contained within our bodies.”

Getting back to Jefta:

“At the same time, what we are working
on as a driving force is our digestive
system, which we define as ‘movement
via the variations on slowness’ of our
digestive system, from the mouth to

the anus, and in the relationship with
another person and his energy. This

is a very good tool for moving slowly
and smoothly but this is not a piece on
the digestive system or even on what
‘variations on slowness’ means. As we
develop the piece, it's interesting for

us that movement more directly related
with the digestive column has emerged,
such as sex, of course, but also eating,
kissing, speaking, and chewing. There is
a moment when all of this takes shape,
and for us what has been created from
the concept of the digestive system

is quite beautiful, the manifestations
which appear are as an extension of the
system, such as the mouth.”

Jefta van Dinther entered the history
books at GUIdance when in 2014 he
presented “Grind” (2011), an unforget-
table piece and a visceral, visual game.
Since then, he has been involved in
other projects, namely a creation for the
Culberg Ballet called “Plateau Effect”
(2013) which appeared in 2016 at the
Os Dias Da Danga Festival organized
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by the Teatro Tivoli in Oporto, an

event organized in cooperation with
neighboring municipalities. One of the
central themes of “This is Concrete”
deals with applying this perspective of
estrangement from something that we
have a very specific relationship with:
the use of time. In the “variations on
slowness,” the term they have chosen
for what they are depicting here (despite
the show's clear condensing of the 24
hours of two people's relationship into
one and half hours), what takes place is
a shrinking or contraction of scales of
time and of the speed of the rhythms of
time and of the scales they manipulate in
diverse ways. In other words, it considers
how we can experience time in a way
that is different from the functional time
of the day-to-day. In this piece, as in
“Grind,” we detect a creative operation
that plays with transcendent and altered
states of consciousness. Might this be a
place that Jefta inhabits for the creation
of his works?

“My fascination lies with altered states.
The last piece | produced, ‘Protagoni-
sta,’ for the Culberg Ballet, began (to a
certain extent) at a moment of crisis or
even desperation, which are also altered
states of being although there is nothing
romantic, amusing, or sensorial about
them, as would be the case with recrea-

tional drug use. Crisis and desperation are
places where sufferers will experience a
loss of esteem and a lessened perception
of fairness in the world. It interests me to
consider to what extent this recurs in my
pieces... We espouse altered states, but
on the other hand there is quite a bit that
is familiar in what | create, and for me,

the notion of the uncanny, as a concept
and as a word, is something that has
been following me over the years, and
which relates to the assertion that | am
involved with something that is familiar

to me, but | tend to get more involved
when there's something out of place or
enigmatic...I might also add some dark or
hardcore notion or something from pop
culture, something accessible. In ‘This is
Concrete’ this becomes quite clear, even
more explicit in terms of certain content
when compared to other pieces | have
done. Even though we may be discussing
the piece within a more philosophical
perspective, the fact is that what we have
here is two guys who meet in a disco

one night, with a certain amount of sexual
tension about them. I'm not interested

in creating estrangement exclusively,

that feeling needs to be associated

with something that we can all identify
with, or that the audience can visualize
(even though they don't fully understand
everything) and then think ‘this is also my
body,’ or ‘this piece is also happening

to my body.’ So it's a desire to go even
farther, not only for identity purposes but
to make the audience feel a part of what
is happening.”

The majority of critical comments on “This
is Concrete” stress the sexual dimension
of the piece, with reference to the Berlin
lifestyle of nights out at clubs, which both
men confess is part of their inspirational
world. There it is, brought to a level of
intimacy that does not go unnoticed. But
there are many other dimensions for in-
vestigating movement and thought about
the body and the relationship with the
world that surrounds us, most specifically
the material world. Implicit in the piece

is an ethical, political and ecological
positioning which we can find in the book
“Vibrant Matter — a political ecology of
things” by Jane Bennett, which breaks
precisely with the dichotomy of the world
where “things and objects” exist and are
understood as being “passive, inert, and
brutish” and the “vibrant life” which is us,
ourselves, we human beings. Jacques
Ranciére agrees with Bennett in this
cause. What they propose in counter-
point is that everything participates with
the vitality and vibration of the sensitive
world, restoring the childlike perception
of the world in which children possess
the power to experience their surround-
ings as “inhabited by animate things

as opposed to passive objects.” In

the case of “This is Concrete” we may
even speculate that the objects are
bodies which simply behave differently
from human bodies. The heavy sexual
atmosphere surrounding the two and
the sound columns are examples of this
very thing.

Delving a little deeper into Thiago’s
creative identity, he calls attention to his
position of being radically opposed to
the idea of creation as beginning with

internal-ness that is expressed outwardly.

“I think that my work is sociological
because when | have a question, | am
much more interested in what others
think and the wide range of possible

answers that these questions might have.

So the way | find resolution, creatively
speaking, is by looking outwardly to ‘the
other’ and not looking inside myself,
Thiago. I'm not interested in me, | think
I'm boring, | have enough of Thiago.
Because of this, | think | end up getting
different aesthetic results. | use whatever
| feel is necessary, it might be classical
ballet, jazz, butéh or improvisation.”

Thiago is developing a choreographic
study to be called “Coreoversagoes”
(“Choreoversations”) that will take the
form of a trilogy of imaginary collabora-
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tions, the first being with deceased
choreographers, using “Treasured in
the Dark” by Hijikata Tatsumi (Japan,
1938-1986) and Lennie Dale (USA-
Brazil, 1934-1994). The second part will
be based on choreographers who are
still alive, namely the piece “Tranga” by
Cristian Duarte and Jodo Saldanha, and
the third, still to be created, with chore-
ographers who have not yet been born.
Curiously, the second part takes up

the same organic material — the body’s
connective tissue (fascia) — which is the
focus of rolfing, a theme selected by
Russell Maliphant.

Jefta is currently in the process of
creating a new piece, entitled “Dark
Field Analysis,” which, in contrast with
the large-scale show, “Protagonista”
that recently premiered with the Culberg
Ballet, is a return to intimacy although
he himself does not take to the stage
as a performer. The piece draws out the
conversation of two men, naked and
seated on a blue carpet. Thiago joins
him as an Assistant. In September and
October of 2016, the pair were Artists-
in-Residence at Rui Horta's Espago

do Tempo located in the Convento da
Saudacgéo, Montemor-o-Novo.
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“Quando escrevo, tento apenas transmitir
o que ¢ sonho. E se o sonho for feio (no
meu caso é-o habitualmente), ndo tento
embeleza-lo nem sequer compreendé-lo.
Talvez tenha feito bem, pois sempre que
leio um artigo sobre mim — e parece que ha
um rol de gente a fazer isso — em geral fico
espantado e muito grato pelos significados
profundos que foram lidos nesses meus
apontamentos casuais. Claro que lhes
estou grato, pois considero a escrita uma
espécie de colaboragao. Quer isto dizer
que o leitor tem o seu papel na obra:
enriquece o livro."7 Jorge Luis Borges

A ideia da obra aberta, que se completa
com o seu recetor — na poesia sera o
leitor, num peca de dancga ou teatro sera
o espetador — ndo é nova, mas persiste a
resisténcia e a dificuldade de tirar proveito
desse direito, enquanto espetador, e

viver o momento de partilha de uma
performance como um exercicio dialogante
e de colaboragéo da construgéo dos
sentidos com o artista. Acresce depois
outro facto muito comum da dificuldade
da relagao se estabelecer por via de
alimentar uma estimulante curiosidade, e
empreender uma viagem juntos — e com
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mundos artisticos tao distintos, entrar em
cada um deles é realmente empreender
uma viagem a descoberta de novos
paises, novas culturas, novas formas de
estar e pensar a vida. O artista ndo tem
de ter a resposta sobre o que significa

a sua arte, pode desejar manter com
esta uma relagdo de mistério. E aqui que
encontramos Tania Carvalho.

“Posso ndo perceber o que uma pessoa
esta a dizer, mas fago questédo de
estar com ela e escuta-la. Posso nédo
concordar mas aceito que ela pensa
diferentemente. Importa defender que

existem muitas vozes e visdes muito
divergentes do mundo. Nada ¢ linear.
Passar as ideias para o movimento e,
depois, passar o movimento para as
ideias é confuso. E-me dificil perceber
onde comegou uma pega, mas depois
ja esta ali, e ha muito de intuitivo na
criagéo. Trabalho tanto na repeticdo do
movimento que as tantas o movimento
j& acontece porque existe como uma
memoria do corpo, e nem sempre ha
uma razéo identificavel para existir."Jonas
Lopes e Lander Patrick passaram por uma
experiéncia semelhante na peca que vao
estrear no GUIdance 2017, “Adorabilis”.
Apesar de ser a quarta que fazem juntos

é a primeira que efetivamente resulta da
partilha da criagéo, autoria, e deixaram-se
guiar pela intuigdo, tomando apenas como
ponto de partida a ideia de colaboragao.
Jonas explica.

“Esta peca teve um processo muito
distinto das anteriores, ndo tinhamos
um conceito ou um tema como ponto
de partida. Fomos os dois testar
curiosidades em estudio, analisar como
elas se encaixavam, vimos videos,
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falamos sobre influéncias coreogréaficas

e depois fomos criando. Eu fazia uma
pequena coreografia, o Lander fazia
outra, criadvamos blocos com estas,
experimentavamos junta-las como

um puzzle a testar o que resultava.

Senti muitas vezes que a pega me ia
dizendo o que era, ia revelando as suas
necessidades, para onde estava a ir. Neste
caso senti realmente que ndo impusemos
nada, ao contrario de outros processos.”

Lander prossegue: “Quando iniciamos a
criagdo, tinhamos chegado de Marrocos
e havia uma presenca do desejo pela
sensualidade marroquina, algo que esta
presente mas um pouco escondido, com
muita tensdo sexual. Mas acabou por se
tornar um elemento como muitos outros,
como a cultura pop americana [nota:
recorrentemente escuta-se a musica
“Anaconda” de Nicki Minaj], como o Bob
Fosse... Na verdade, partimos de uma
esquizofrenia de desejos e referéncias

e depois ha uma gestéo disso, uma
evolugdo estética sobre os materiais. Os
animais foram um elemento fundamental.
O mistério da razdo por que um inseto
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ou um peixe se movem de um lugar

para outro. Esta decisdo aparentemente
aleatdria ou indecifravel, ou por decifrar,
acompanhou-nos muito. Como o José
Saramago dizia, 'o caos é uma ordem
ainda por decifrar'. Esse mundo do
indecifravel, do que esta ainda por
decifrar, € muito inspirador.

“Conforme a peca se foi fazendo também
foi revelando as questdes que levantava.
A criagdo da musica final € determinante.
Ha um lado existencialista, da pergunta
base: o que estamos aqui a fazer? No
desenvolvimento da criagdo, fomos
fazendo alteragdes e agora ja abre com
essas perguntas.”

Jonas complementa: “Para mim, a pega
acabou por se transformar uma espécie
de seita. Criou a sua religido, uma religiao
que néo existe, criou o seu deus. Ha
elementos ciclicos e a palavra também é
muito importante.”

E tem um olho vigilante que, para j3a,
guarda o seu enigma. E, ja agora, ha Nicki
Minaj mas também se ouve “A Sagragao
da Primavera”, de Stravinsky.



Permanente metamorfose. Constante
mutagao, jogo simultaneamente interno e
externo de contradi¢ées. Tania Carvalho
€ sinonimo de corpo enquanto arte, corpo
que se desmultiplica permanecendo
multiplo na sua unidade reconhecivel.
Artista de profundezas enigmaticas que
se reescreve e reinventa a cada nova
obra, nos desvios que empreende as
dissonancias minuciosas de todos os
elementos que compdem um corpo,

do detalhe de posigcdo de um dedo, a
deslocacao do olhar e toda uma danca
interior do pensamento, que por vezes
se esquece que tem o corpo a dangar

e divaga para outras paisagens. Ela

que também canta, da concertos e toca
piano. A multipla identidade artistica,

GUIDANCE 2017

[ ]
LLLLLLL N | LI III; e . 4
8 a N . =
I ! I | |
) N AII L
NNNNRESY” REEED ‘WY w

i

i

LTLN Alllu‘k l' NNy, JEER jyuR). NEQEER gEED.
s | B N 5 | |
| : L
J ’
up’ ] ]] L] ap’

nesse sentido, € um facto natural, o
extraordinario é a capacidade de executar
as diferencas com igual qualidade e
exigéncia pessoal. A mesma que Jonas
Lopes coloca a si enquanto cantor de
fado, para além de bailarino e coredgrafo,
ou a mesma que Luis Guerra impde a

si, no desenho, que persegue a mesma
obsessédo do pormenor da danga que cria.

Tania Carvalho ¢ a artista em destaque
neste GUIdance. Repde uma pega
magistral, “De mim nédo posso fugir,
paciéncia!”, mas o titulo podia aplicar-se a
qualquer outra. Estreia um novo solo, por

si interpretado, “Captado pela Intuigdo”,
mas essa € uma vertente da sua assinatura,
que anda normalmente a par com uma
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concegao cerebral, que é também
recorrente. Espreitando levemente o
caminho que o solo esta a fazer em diregéo
da sua concretizacéo, Tania fala de um néao
reconhecimento do corpo. “Tenho este
corpo mas ndo o estou a reconhecer, por
vezes joga contra mim e outras a meu favor.
E a cabega vai disparatando.”

Com alguma liberdade, é possivel
identificar em alguns artistas da nova
geracéo de danga situando-os numa
linhagem que tem as suas raizes

nessa obra de todas as ruturas, de
fundacéo do enigma poético, de um
estranhamento perante um encontro
entre comportamentos que déo sinais
contraditérios, entre o humano e o animal,

©Jorge Santos

que toca o comportamento instintivo, ndo
filtrado, carnal e mesmo sexual. E, claro, “A
Sagracédo da Primavera” (1913). Partilham
uma entrega a danga carregada de uma
obsesséo que exausta o corpo até a morte.
Muitas vezes néo pela danca em si, mas
pela danga como um veiculo, entre outros
possiveis, de articular um pensamento
artistico que opera uma deslocagao,
desvio ou rutura do convencional. Dessa
simbologia paga ritualistica que tem por
base, que edifica uma sugestéo de ficgéo,
fabula, de terror, guerreira, ameagadora,
mas que rompe com as linhas narrativas
basicas dos bailados.

Com “A Sagragao” abre-se definitivamente
a porta para o mistério, para uma
possibilidade de expressédo de uma
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criatividade interior que transforma,
desforma, distrai, desloca, desmembra,

0 corpo e nesse movimento torna-o
eloquente, poeticamente eloquente,
vibrante, reescrevendo em palco o caos
da vida, da sociedade e do individuo, que

a passagem do tempo parece intensificar.

Faz parte de uma forte contingéncia

da economia da arte, a necessidade

de os artistas articularem com grande
antecipagéo o que planeiam criar, para
terem alguma oportunidade de viabilizar
a concretizagdo de um projeto artistico.
Esta logica alimenta todo um sistema
que perverte aquela que seria a ordem
normal do acto criador: o artista tem uma
ideia, um sonho, uma visdo, um impulso,
uma intuicdo, uma obsessio ou uma
inescapavel furia em relagéo a algo e
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pde-se a criar, comega uma procura ou a
obra nasce. Mas néo é esta a realidade.
No entanto, integrando a consciéncia da
mecanica de funcionamento econdémico
e politico a que esta associada a criagdo
artistica, ha autores que, fazendo uso

do sistema, o contornam, o criticam, ou
simplesmente encontram estratégias
proprias para ndo trairem quem séo.

Ha casos em que as obras atingem um
estatuto de totalidade, na diversidade do
que integram, que se tornam enigmaticas.
O vasto corpo de criagdes de Tania
Carvalho é caso exemplar disso mesmo.



A Tania talvez néo |he sirvam as palavras
de Borges. Talvez ndo sejam sonhos nem
pesadelos, aquilo que alimenta a sua
inspiragdo, mas nem sempre sdo belos e
o quer que seja, ela ndo tenta embelezar
e muito menos compreendé-los. E como
os desenhos que faz, para se entreter, que
desenham pessoas que se comem umas
as outras, torturam-se, espetam coisas uns
nos outros, esticam-se até quase romper.
A irma Vanessa diz-lhe, “que horror,
como consegues desenhar isto?”, e ela
ri, ela ri sempre com um eco que so6 no
riso parece que traz segundas intengdes
que nédo descortinamos imediatamente.

E diz, com naturalidade, porque tudo é
simultaneamente muito confuso e muito
simples: “N&o sei. Se me saem assim,

é porque isso deve estar na minha
cabega. Talvez seja uma forma de traduzir
com humor o que me faz sofrer. Mas a
mim fazem-me rir.” O mesmo paradoxo
encontramos em muitas das suas pecas.
“Sim”, diz Tania, “ha um lado cémico que
vem de uma coisa torcida”.
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As palavras que usamos para falar da obra
de Tania, parece que prendem os corpos
e cortam a imaginagao. Sdo sempre
redutoras. E ¢ tdo vasta, labirintica, e rica
a paisagem que Tania tece a partir de
uma vivéncia interior profunda, que o que
faltam séo vozes multiplas que possam
dizer, a partir de vocabularios e cédigos
linguisticos distintos, dos multiplos
outros-lado do espelho por onde se entra
a cada nova obra. Apesar de todas as
salvaguardas sobre a relativa importancia
das palavras, que sdo tendencialmente
redutoras, o trabalho em progresso do
pensamento, por via da escrita, sobre

a obra pode ser muito revelador. Jefta
van Dinther executou o registo desse
processo de desenvolvimento do
pensamento no texto que escreveu sobre
“Kneeding”, com uma primeira versao

de base, a qual acrescentou, mais tarde,
novas ideias, identificadas a vermelho, e
mais tarde, riscou outras ideias, que sdo
as que invalidou.8
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Tania Carvalho ndo executou esse
exercicio, pelo menos ndo publicamente.
Mas, no caso desta criadora, reler um texto
de intengéo de criagdo de uma pega que
depois se transforma noutra, essa outra,
vem associada a um novo texto, € uma
viagem que esta repleta de pistas sobre
quem &, como funciona relativamente

a criagdo, e como nos movimentos de
transformacgéo das ideias e do desenho do
corpo, ha tanto de metamorfose quanto
de persisténcia de uma identidade a qual,
inevitavelmente, felizmente, ndo pode fugir.
Se houve uma geragéo que aparentemente
imobilizou o corpo, na percegéo exterior
do movimento, porque reclamavam

um corpo que pensa e pensando, tem

de ter uma razdo para se mover, Tania

tem desenvolvido um repertério onde
altera esta relagéo, e coreografa tanto o
movimento do pensamento como o do
corpo, e muitas vezes o que pensam e o
que fazem nao combinam.

Direitos Reservados
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Quando Tania cria, em 2008, “De mim

ndo posso fugir, paciéncia!”, introduz

um novo interesse, tocar piano, também
propondo a musica como uma coreografia
de movimentos minimos, nas maos, e mais
amplos, no corpo, e muito variaveis, no
som. Por ocasiédo da estreia, era assim que
Tania escrevia sobre a peca:

“Sempre que inicio o trabalho numa nova
composigao para danga, aproprio-me dos
elementos interiores que consigo reunir a
partir do mundo que me rodeia, e a partir
deles comego a compor. Cada um de nos
vé e sente de forma diversa os objetos a
nossa volta. Do mesmo modo, sempre que
estou envolvida numa composicéo, cujo
fundamento sdo as minhas sensacoes e

a minha imaginagéo, estou a criar uma
distorgdo do mundo dirigida aos olhos e
sentidos dos outros. E isso que considero
ser o expressionismo. As coisas que
acontecem em cada um de nés séo de
forma efetiva expressionismo, reconduzido
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no sentido do outro — forcamos uma
distorgdo no mundo de acordo com o
nosso modo particular de agir.

“Recentemente manifestou-se em mim
um interesse especial pela dindmica

da relagdo entre danca e musica. Para

a minha ultima peca, comecei por ter
ligdes de piano. Nela tento explorar os
movimentos que um pianista deveria
aprender de modo a interpretar a musica.
Interessa-me em particular o modo como
a musica néo produz qualquer efeito

se o pianista ndo estiver sintonizado

com o sentido e o ritmo da coreografia.
Isto significa que a musica depende da
precisdo dos movimentos e do ritmo. Tocar
um instrumento implica ser um bailarino.

“Quatro bailarinos e um pianista irdo
interpretar esta pega. A composigéo da
peca desenrola-se como se os bailarinos
reagissem aos gestos do pianista, isto

é, ao som vindo do piano, assim como



aos momentos de siléncio. Tudo se
passa como se tratassem de marionetas
manipuladas pelo pianista. O pianista

ird ele proprio reagir aos movimentos

dos bailarinos, que irdo por seu lado
influenciar o pianista. E na medida em
que nasce a partir dos movimentos do
pianista, a musica surgira ela mesma
como uma reacéo aos bailarinos realizada
através do pianista (...)".

Ha uma vida inteira, de reconhecimento
internacional e um mundo de criacoes,
que entretanto ja atravessaram o corpo
da Tania e dos intérpretes que com ela
tém trabalhado. Agora, quando recorda
“De mim nado posso fugir”, inevitavelmente
surgem-lhe outras referéncias, do seu
proprio repertério, ao qual quem vé ndo
pode fugir da memoria que imprime na
mente. Basta citar, a titulo de exemplo,
duas obras de arte totais mais recentes,
que séo “lcosahedron” e “A Tecedura do
Caos". Se ha algo que permanece imutavel
em Tania é a obsesséo pelo pormenor.
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“Em cada peca o processo ¢ diferente. No
'De mim nao posso fugir, eles tém uma frase
completamente fixa, mas depois de muito
bem decorada, tém espago para interpretar.
E como na 'Tecedura do Caos'. Fizemos
uma frase todos iguais, fizemos durante
muito tempo, com uma musica que ndo
tinha nada a ver com a atmosfera musical
que depois usei. Repetimos, repetimos,
repetimos ao som do Haendel, para lhe dar
um tom romantico. Depois, tirei a musica

e pus a da tempestade do Ulrich Estreich.
Nesse momento, eles ja fizeram vezes sem
conta uma forma que é a minha, comigo

a ver os videos, identificar se os detalhes
estédo certos, se a médozinha esta mais para
cima do que deve, com uma persisténcia

e atengdo ao minimo detalhe. Mas essa
opgao ndo é so minha, eles chegavam a
perguntar-me pormenores que ainda iam
mais longe, que ja eram demais. S6 assim
consigo chegar ao que quero. Eles ficaram
com aquilo inscrito no corpo de tal maneira
que mesmo que fagam & maneira deles, esta
14, e estd um grupo coeso de pessoas a
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fazer uma frase.” No “De mim..." ha um jogo
diferente de aprendizagem e transmisséo
das frases. E esta |4 essa dessincronia
entre o movimento do corpo e o do
pensamento. Essa tenséo, confronto ou
didlogo é geradora de uma emocionalidade
que inevitavelmente se cola ao corpo,
mesmo quando assume uma expressao
aparentemente mais mecanica.

“Cada pessoa aprendeu uma frase original
e sabe muito bem fazé-la, porque a repetiu
muitas vezes, e depois ensinaram a sua
frase aos outros. Ja ndo sou eu quem
transmite, é entre eles. E aprenderam
numa velocidade que néo corresponde a
da musica. Portanto, na versao final, o que
fazem é a memoria que tém do outro que
viram fazer. A emocéo fica la porque, no
fundo, os intérpretes estdo numa luta entre
0 que a cabega quer fazer e o que o corpo
quer fazer. E uma das formas...”
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Algo comum a maioria dos artistas € o
facto de sustentarem a liberdade criativa
em que o 'vale tudo' é um dado adquirido
no profundo dominio da técnica e um
aprofundamento do conhecimento tedrico
a varios niveis. Esta é ja uma viragem
relativamente a uma fase intermédia, que
sucedeu a emergéncia da “nova danga”
que surgiu na Europa nos anos 70 e 80
(em Portugal mais tarde, finais dos anos
80), na linha de tendéncia do cinema de
autor ou da nova literatura. Nesse éxtase
de tudo ser possivel, por vezes confundia-
-se o desconhecimento com a critica. Este
aspeto, que implica muito trabalho, fisico
e teorico, € uma marca, com particular
énfase nas novas geragdes, simplesmente
porque o percurso de 30 anos como
coreografo de Wim Vandekeybus e a
quase tao extensa carreira de Russell
Maliphant os situam num territério distinto,
nao apenas geracional mas também

no didlogo com diferentes tendéncias
artisticas. Mesmo quando péem em causa
o virtuosismo estéril, em geral séo todos
virtuosos. E neste aspeto que surge mais
uma das questdes marcantes, enunciadas
por Lander e Jonas como “o reposicionar
do virtuosismo”.

“O desejo de reposicionar a ideia

de virtuosismo & por ser algo muito
estigmatizado na danga contemporanea,
porque esta vincado a uma estética
muito especifica, exclusivamente apoiado
na forma.” E Lander quem fala. “Para
mim, muito do que vem da performance
art, por exemplo o caso da Marina
Abramovic, € muito virtuoso, mas ao nivel
do 'endurance’, estar a gritar durante
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muito tempo ou ficar a bater contra um
poste repetidamente... Temos ambos a
ideia do espetaculo com o 'E' grande,
gostamos de ter o coragéo a bater, ter

a adrenalina. Dificilmente teriamos uma
pega com uma estética ou atitude muito
humanizada, realista.” E Jonas segue

o raciocinio. “Outro aspeto comum é
gostarmos de ficgao, gostamos de criar
regras e excegdes, propor um vocabulario,
e subverté-lo, desmonta-lo, jogar com ele.”

Séao muito diversas as formas como o
reposicionamento do virtuosismo surge
em diferentes criadores. No caso de Luis,
surge expresso nas pegas que cria, Nos
desenhos meticulosos — aparentemente
humanamente impossiveis — mas
também na clara admiragao que afirma
ter por pessoas que tém uma relagédo
de dedicagdo empenhada a desenvolver
sempre mais aquilo a que se dedicam.
E por esse motivo, e nio meramente
por relagdes de parentesco, que em “A
Tundra”, os quatro intérpretes — Antonio
Cabrita, Gongalo Ferreira de Almeida,
Luis Guerra e Luis Marrafa — coexistem
com uma mulher mais velha, que para
ele representa sabedoria, Alice Guerra,
e que é a sua avo, e também utiliza em
cena bordados de Carol Carvalho, irma
de Tania Carvalho, cuja admiragéo Luis
manifesta ha muito.

“A minha avo representa um arquétipo
de alguma coisa, de que o Jung falava,
'da mae sabia, da feiticeira'. Essa ideia
enraizou, consigo sentir esse lado de
presenga da sabedoria de uma ancia.
Ela sempre me inspirou, porque é

33

N}
—}

-
-
N g
)

-
-,

uma mulher muito tranquila, nunca a vi
com raivas ou amarguras, uma pessoa
muito bem resolvida e que agora, com
a idade, esta lindissima, com o cabelo
todo branco. Elas tém carateristicas
parecidas, na paciéncia, a virtude da
industria e do labor. Tem a ver com o
admirar da arte artesanal, do muito
trabalho que implica. No texto que
escrevi sobre a pega, termino com uma
afirmagao de algum modo utopica:
seria incrivel se todos, em conjunto,
nos deixdssemos levar para lugares
improvaveis do inconsciente coletivo.”

Claudia Galhos

1 Frangois Cusset, “French Theory:
How Foucault, Derrida, Deleuze
and Company Transformed the
Intellectual Life in the United States”

2 Russell Maliphant, em “Russell
Maliphant Company —

Resource Pack 2016”

3 idem

4 Mais informagéao em
“http://rolfing.org/”

5 Russell Maliphant, idem

6 Wim Vandekeybus, catalogo do
programa “Bereft of a Blissful Union

7 Jorge Luis Borges, “Este Oficio de
Poeta”, editorial teorema,

Lisboa, 2002

8 Ver o texto de Jefta Van Dinther
como testemunho de processo
de pensamento em
http://jeftavandinther.com/
Kneeding-Text.html
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Twelfth Movement.
Repositioning Virtuosity.

Something which the majority of artists
have in common is the fact that they
uphold a notion of creative freedom
where ‘anything goes’ is taken for
granted in the multi-layered domain

of technique and is an expansion of
theoretical knowledge on various levels.
This is a turning point in relation to

the intermediary phase which brought
about the emergence of “new dance”
which appeared in Europe in the 1970s
and 1980s (reaching Portugal toward
the end of the 1980s), and along the
lines of ‘art cinema’ or ‘new literature.’
In the ecstatic ambiance of ‘everything
is possible,’ a lack of appreciation was
at times associated with criticism. This
context, which implies its fair share

of physical and theoretical work, is
remarkable (especially for the younger
generations) simply because the
30-year career of choreographer of
Wim Vandekeybus and the nearly as
long career of Russell Maliphant have
earned them a unique standing, not
only in terms of a generation gap but
also with respect to their dialogue with
other artistic trends. Even when they
call sterile virtuosity into question, in
general, they are all virtuosos. It is in this
discussion that another important issue
is brought up, one which Lander and
Jonas call “repositioning virtuosity.”

“The desire to reposition the idea of
virtuosity suffers from stigmatization in
contemporary dance because it is linked
to a very specific aesthetic, supported
exclusively in form,” says Lander. “In
my opinion, much of what comes from
performance art, Marina Abramovic for
example, is virtuoso but on the level of
endurance, like screaming for minutes
on end or repeatedly hitting your head
against a post. We both share the idea
of showmanship with a capital ‘S’, we
both like feeling our heart beating and
the pulse of adrenaline. It would be
hard for us to have a piece with a very
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humanized and realistic aesthetic or
attitude.” Jonas follows his rationale:
“Another common aspect is our appre-
ciation of fiction. We like to create rules
and exceptions, to propose a vocabulary
and to subvert it, disassemble it and to
play with it.”

The ways in which different creators

can reposition virtuosity are many. In the
case of Luis, this is more than evident

in the pieces that he creates and in

his meticulous designs, apparently
humanly impossible, and also in the
clear admiration which he displays for
people who are intensely committed

to developing more than they have
dedicated themselves to accomplish.
This is why (and not for reasons of family
relationships) that the four performers

— Antonio Cabrita, Gongalo Ferreira de
Almeida, Luis Guerra and Luis Marrafa —
coexist with an older woman who for him
represents wisdom, Alice Guerra, and
who is his grandmother, and why they use
on stage the embroidery work of Carol
Carvalho, Tania Carvalho’s sister, the
object of Luis’ admiration for many years.

“My grandmother represents the
archetype of that which Jung called ‘the
wise woman, the sorcerer.’ This idea
took root, | am able to feel that side

of the presence of an older woman'’s
wisdom. She has always inspired me
because she is such a calm woman. I've
never seen her furious or bitter. She's

a very accomplished woman and now,
in old age, she's quite lovely with her
white hair and all. Both have similar
characteristics, in terms of patience,
the virtue of industry, and hard work. It
has to do with admiring arts and crafts
and the great work it implies. In the

text which | wrote about the piece, |
conclude with something of a utopian
affirmation: it would be wonderful if we
could all together let ourselves be taken
away to the most improbable places of
our collective unconsciousness.”

Claudia Galhos
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Frangois Cusset, “French
Theory: How Foucault,
Derrida, Deleuze and
Company Transformed
the Intellectual Life in the
United States”

Russell Maliphant, in
“Russell Maliphant
Company — Resource
Pack 2016"

Idem

For more information, visit
“http://rolfing.org/"
Russell Maliphant, idem
Wim Vandekeybus,
catalogue of the program
“Bereft of a Blissful Union’
Jorge Luis Borges, “Este
Oficio de Poeta”, Editorial
Teorema, Lisbon, 2002
See the text by Jefta Van
Dinther, his perspective
to the thought process, at
http://jeftavandinther.com/
Kneeding-Text.html

”

ATIVIDADES
PARALELAS

Masterclasse
com Russell Maliphant

Masterclasse com Nuhacet Guerra
(Ultima Vez / Wim Vandekeybus
Company)

This year's edition of GUIdance will feature
in its programming two special educational

experiences: master classes taught by
Russell Maliphant and by Nuhacet Guerra
from Wim Vandekeybus’ company Ultima
Vez. Always geared to advanced level
dancers and students of dance, these

events offer a prime opportunity for contact

with the working methods of two of the
most prominent international choreogra-

phers in contemporary dance. The Festival
thus continues to invest in the highest level

of educational training as a fundamental
basis for the development of talent in the
field of the performing arts.

Conversa com Russell Maliphant

Conversa com Tania Carvalho

Conversa com Ultima Vez Company
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These are moments following the show
when the audience and the performers can
come together to have informal discussions
that will promote the sharing of experiences
for everyone.

Autoria: O Outro a partir de Nés [parte 1]
Moderado por Claudia Galhés

Autoria: O Outro a partir de N6s [parte 2]
Moderado por Claudia Galhés

The theme of authorship has been put

on the table to spark discussions and
evoke experiences and other connections
which will allow for the return to the art of
envisioning what there is still left to do, in
other words, to go out to rescue a future
that is escaping from us. This provocative
topic for debate will surface on two
occasions during the Festival and with two
different panels, moderated by our usual
accomplice for such endeavours, journalist
Claudia Galhds.

"A Danca é um Estar Juntos"
por Claudia Galhés
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What matters most is activating the body:
in its relationship with itself, with others,
and with history, and carrying along quite
a bit of questioning. A body that wherever
we may be declares that it is possible to
dream and that there is life still to invent.
And the first stage in creating such a
possibility is with the body and its context.
A type of class/seminar will be offered by
journalist and dance critic Claudia Galhos
in which the perspectives and processes of
the creations of artists of the ages will be
presented.

Com Tania Carvalho
e Joao dos Santos Martins

As is the custom, GUIdance once again
dedicates some of its parallel activities

to our local schools. With ‘Ambassadors

of the Dance’ we have invited some
choreographers to talk about their career
path and to share their life experiences and
artistic visions within the classroom context.
The honour of the visit is returned by the
students who afterwards will attend a
show of the choreographer with whom they
have already established a bond of shared
experience.

The meeting point of the Festival is once
again the CCVF Café Concerto, where
DJs will liven up the atmosphere with
other rhythms to get the party into a more
celebratory mood.
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4810-431 Guimaraes

Tel: 253 424 700
email: geral@ccvf.pt

www.ccvf.pt
Avenida D. Afonso

Henriques, 701




