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O Cena CumpliCidades Festival Internacional de Dança traz em 2015 um programa 

de ações artísticas com foco na dança, realizado em teatros de Buenos Aires 

(ELKAKFA e Café Müller), Recife (Marco Camarotti e Santa Isabel) e João Pessoa 

(Paulo Pontes), bem como nas ruas e praças do Sítio Histórico de Olinda. Sua 

programação, compartilhada entre as cidades, apresenta-se também como uma 

plataforma de estímulo ao estabelecimento de uma rede de difusão, voltada para 

o desenvolvimento da produção artística nessas cidades, e seu intercâmbio.

Ampliando, na prática, o conceito de festival, o evento atua junto à sociedade civil 

alinhado às prioridades e políticas de desenvolvimento da economia da cultura, 

do mercado interno, do consumo cultural e da exportação de bens e conteúdos 

culturais, fortalecendo a cultura e economia criativa brasileira, por meio de sua 

expansão e visibilidade no exterior, e valoração regional. 

Desse modo, o Cena CumpliCidades se traduz como uma plataforma interativa 

entre artes, artistas, produtores, instituições culturais, consulados, patrocinadores 

e projetos que, unindo-se em torno de necessidades e interesses comuns, 

articulam-se conjuntamente  compartilhando ideias e proposições e, sobretudo, 

colaboram entre si com o intuito de criar sinergias que, embora advindas de 

necessidades particulares, beneficiam a todos coletivamente.

Promovendo apresentações artísticas, atividades formativas com troca de 

experiências e técnicas, e a divulgação virtual e impressa de produtos culturais, 

o festival além de organizar a turnê brasileira da Companhia Carolyn Carlson 

em 2015, cria o PALCO PETROBRAS e interage com vários projetos regulares de 

produção artística autoral. Na sua programação também integra trabalhos da 

França, Suíça, Espanha, Coréia, Argentina e Finlândia. 

Não raro, são necessários dezenas de trabalhos para se fazer um festival. Cada 

trabalho traz consigo uma dezena (ou mais) de pessoas na sua criação. Por trás 

de cada uma dessas pessoas, há uma história, várias histórias... As dos artistas 

do CumpliCidades 2015 se deixam vislumbrar nas suas performances, em uma 

imersão íntima, que sugere a singularidade como ponto comum aos trabalhos 

dessa programação. São estados de presença que, por vezes, se tornam os próprios 

autores das obras. Tais particularidades contribuem para uma programação com 

fortes traços de autoralidade.

ARTE A UNIR CIDADES
Potencializar o que já existe e fazer

isso com cumplicidades



El Cena CumpliCidades Internacional de Danza trae en 2015 un programa de acciones 

artísticas con el foco en la danza, realizados en teatros de Buenos Aires (Elkafka y 

Café Müller), Recife (Marco Camarotti y Santa Isabel) y João Pessoa (Paulo Pontes), así 

como en las calles y plazas del Sitio Histórico de Olinda (casco histórico de Olinda). La 

programación, compartida entre ciudades, se presenta también como una plataforma 

de estímulo al establecimiento de una red de difusión, pensada para el desarrollo de la 

producción artística y el intercambio entre estas ciudades.

Ampliando, en la práctica, el concepto de festival, el evento actúa con la sociedad 

civil alineado  a las prioridades y políticas de desarrollo de la economía de la cultura, 

del mercado interno, del consumo cultural y de la exportación de bienes y contenidos 

culturales, fortaleciendo la economía creativa brasileña, por medio de la expansión y 

visibilidad en el exterior y valoración regional.

De este modo, el Cena CumpliCidades se traduce como una plataforma interactiva 

entre artes, artistas, productores, instituciones culturales, consulados, auspiciantes y 

proyectos que, uniéndose en torno de las necesidades e intereses comunes, se articulan 

conjuntamente, compartiendo ideas y proposiciones y, sobretodo, colaboran en conjunto 

con la finalidad de crear sinergias que, aunque advenidas de necesidades particulares, 

generan beneficios para todos.

Al realizar presentaciones artísticas, actividades pedagógicas, con intercambio de 

experiencias y técnicas, y la difusión virtual e impresa de productos culturales, el 

festival además de organizar la gira brasileña de Carolyn Carlson en 2015, crea el 

ESCENARIO PETROBRAS y interactúa con varios proyectos regulares de producción 

artística autoral. Trabajos de Francia, Suiza, España, Corea, Argentina y Finlandia 

integran la programación.

A menudo, son necesarios decenas de trabajos para hacer un festival. Cada trabajo 

trae en sí mismo una decena (o más) de personas en la creación. Por detrás de cada 

una de estas personas, hay una historia, varias historias… Las de los artistas del 

CumpliCidades 2015  se dejan ver en sus performances, en su inmersión íntima, que 

sugiere la singularidad como punto común en los trabajos de esta programación. Son 

estados de presencia que, por veces, se vuelven los autores mismos de las obras. Tales 

particularidades contribuyen para una programación con fuertes trazos de los autores.

ARTE PARA UNIR CIUDADES
Cooperar con lo que ya existe y hacerlo 
con la complicidad



In 2015, Festival Internacional de Dança Cena Cumplicidades brings a program of 

artistic actions focused on dance. It will take place in Buenos Aires theaters (Elkafka 

and Café Müller), Recife (Teatro Marco Camarotti and Teatro de Santa Isabel) and 

João Pessoa (Teatro Paulo Pontes), as well as in the streets and squares in the 

Historic Center of Olinda. The schedule presents itself also as a platform to establish a 

network of dissemination, dedicated to the development of artistic production in these 

cities, and their exchange.

In order to expand the concept of festival, Cena CumpliCidades works along with civil 

society respecting their priorities and policies of development for cultural products 

and contents, internal market, access and export of cultural products and contents, 

strengthening Brazilian creative economy, through its expansion and visibility 

worldwide, and its regional recognition.

Thus, Cena CumpliCidades can be translated as an interactive platform connecting 

artworks, artists, producers, cultural institutions, consulates, sponsors and projects, 

uniting them around common needs and interests. The proposal is to join ideas, 

propositions and, above all, to work together in order to create synergies resulting 

from particular needs, but with collective benefits.

Besides promoting artistic performances, educational activities, to exchange 

experiences and techniques, and virtual and printed dissemination of artistic products, 

the festival is organizing the Carolyn Carlson Company Brazilian Tour, creates 

PETROBRAS STAGE and interacting with several regular artistic projects. This year, the 

program also includes works from France, Switzerland, Spain, Korea, Argentina and 

Finland.

Often, it takes dozens of performances to make a festival. Each performance brings 

with it a dozen (or more) people in its creation. Behind every one of these people, 

there is a story; maybe several stories ... The artists in Cena CumpliCidades permit us 

to see inside them during their performances, in an intimate immersion, suggesting 

that the uniqueness is the common ground in our selection. Sometimes, this state 

of presence can be the author of the artwork itself. Such characteristics make us 

contribute for a rich and authorial program.  

 ART TO UNITE CITIES
Leverage what is already there and do 

this with complicity
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Locais/Places
  

Teatro Marco Camarotti 
R. Treze de Maio, 455 - Santo Amaro, Recife - PE, 50100-160

(81) 3216-1728

Teatro de Santa Isabel
Praça da República, s/n - Santo Antônio, Recife - PE, 50010-040

(81) 3355-3323

Caixa Cultural 
Av. Alfredo Lisboa, 505, Bairro do Recife,Recife - PE, 50030-150

(81) 3425-1900

Centro de Artes e Comunicação/UFPE
Av. da Arquitetura, s/n - Cidade Universitária - CEP: 50.740- 550

Fone/Fax: (81) 2126 8309
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Para além das performances físicas de Lora Juodkaite e 
Annie Hanauer que atraem espectadores, e da fascinação 
que alguém pode sentir com sua virtuosidade rodopiante 
ou meticulosa, o coreógrafo Rachid Ouramdane procura o 
gesto particular de seus performers, gesto este, comum 
ou não, que nos torna o que somos. É este mesmo gesto 
que faz o dançarino dançar, à sua maneira, e também a 
falar um pouco sobre si mesmo.  Os dois porta-retratos 
sensitivos e intuitivos alcançam essas duas mulheres na 
nudez de seus gestos, em sua iminência, e mostram como 
o caminho de suas vidas as nutriu interiormente.

Dois solos, duas presenças solitárias que nunca se 
encontram, mas coexistem no mesmo espaço-tempo. 
Numa imersão íntima e modesta, o coreógrafo quer 
apreender o invisível, o que o gesto conta por si mesmo 
sobre o que nós somos, com o desejo de nos deixar 
vislumbrar o que é a realidade que expressa o dançarino, 
que se torna o próprio autor de sua dança. Chegando mais 
perto do seu estado de presença, mas sem ser envolvido 
por ele, sem querer solucionar o seu mistério, estando 
próximo e contemplando o movimento, que cresce, se 
desenvolve e morre. Ser o seu eu habitual, estar no 
mundo, e mutuamente. Um díptico de retrato feminino no 
qual o invisível emerge da superfície do movimento.

TEATRO MARCO CAMAROTTI
29 de outubro|quinta|20h

Concepção e coreografia - Rachid 
Ouramdane. Performance - Annie 

Hanauer e Lora Juodkaite. Desenho de 
Luz - Stéphane Graillot. Cenotécnica e 

coordenação técnica - Sylvain Giraudeau. 
Fotografia - Patrick Imbert. Produção 

executiva - Erell Melscoët. Coordenação 
Geral - Anaïs Métayer. Produção - L’A. 

(apoiada por DRAC Île-de-France / 
Ministério da Cultura e Comunicação, 

pela Região Île-de-France e do Instituto 
Françês para projetos internacionais). 

Rachid Ouramdane é artista associado do 
Théâtre de la Ville de Paris e do Bonlieu 
– Scène nationale em Annecy (France). 

Co produção - Bonlieu Scène nationale 
Annecy e La Bâtie - Festival de Genebra 

no estrutura do projeto PACT beneficiário 
do FEDER com o programa INTERREG IV 
A France-Suisse. Tem o apoio do Museu 
da Dança, Centro Coreográfico Nacional 
Coreográfico de Rennes e da Bretanha.

Tordre
Rachid Ouramdane (França)
Duração: 1h10 | Indicação Etária: Livre
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Lora Juodkaite (Ordinary Witnesses, Sfumato) and Annie Hanauer 
(Looking back, POLICES !) worked with Rachid Ouramdane as 
performers until now. Beyond their physical performances that call out 
spectators, beyond the fascination one can feel about their swirling or 
meticulous virtuosity, the choreographer is looking for this particular 
gesture from his performers, this gesture, ordinary or not, that makes 
us what we are. That same one that makes the dancer dances, and in 
this way, also talks a little about himself. In this work, there’s no use 
of testimonies or historical archives like in the previous plays of Rachid 
Ouramdane. The two sensitive and intuitive portraits grasp these two 
women in the bareness of their gesture, in their immediacy, and show 
how the path of their life has nourished them from the inside. 
Two solos, two lonely presences that never meet, but coexist in 
the same space-time. In an intimate and modest immersion, the 
choreographer wants to seize the invisible, what the gesture tells by 
itself of what we are, with the desire to let us glimpse what is the 
reality that impresses the dancer, who becomes the own author of 
his dance. Coming closer to their state of presence but without being 
involve in it, without wanting to resolve the mystery of it, staying close 
and contemplating the move in development, that grows, moves, and 
dies. To be your usual self, to be in the world, and mutually. A diptych 
of women portraits in which the invisible emerge from the surface of 
the move.

MARCO CAMAROTTI THEATER
October 29|thursday|20h

Conception, Choreography - Rachid Ouramdane. With 
- Annie Hanauer and Lora Juodkaite. Light Design 

- Stéphane Graillot. Set Construction and Technical 
Manager - Sylvain Giraudeau. Fotograph - Patrick 

Imbert. Executive Producer - Erell Melscoët. General 
manager - Anaïs Métayer. Production - L’A. is supported 

by the DRAC Île-de-France / Ministère de la Culture 
et de la Communication, by the Région Île-de-France 

and by Institut français for international projects. 
Rachid Ouramdane is Artist Associate to the Théâtre 
de la Ville de Paris and to Bonlieu – Scène nationale 

in Annecy (France). Coproduction - Bonlieu Scène 
nationale Annecy and La Bâtie - Festival de Genève in 

the framework of the projet PACT bénéficiaire du FEDER 
with the program INTERREG IV A France-Suisse With the 

support of Musée de la danse, centre chorégraphique 
national de Rennes et de Bretagne.

Tordre Rachid Ouramdane (France)
Length: 1h10 | Age rating: free

Tordre
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Carolyn Carlson, a eterna “senhora água”, encarna o 
gesto puro e único como uma emanação do movimento 
aquático em sua metamorfose infinita. Ao som das ondas, 
a coreógrafa mergulha na fluidez, presença intensa e 
profundezas insondáveis da água. Ela oferece ao público 
uma visão fascinante da dança dirigida pela força da vida 
deste elemento natural.

Para Carolyn Carlson a criação de um solo é um 
momento de relação direta com a dança, a possibilidade 
de introspecção...Essa abordagem é antes de tudo um 
diálogo íntimo, sem explicação, sem palavras, em busca 
da nota final do gesto único e puro. Assim, Carolyn criou 
Burning para esse excepcional bailarino coreano. Um 
solo sobre as transformações que acontecem em cada 
etapa da vida. BURNING (ardente) leva o espectador a 
uma contemplativa jornada em direção ao seu núcleo.

“O homem que cai pelo tempo e recupera a perda de uma semente 
de fogo
ardente iluminação interior recupera a criança
ilumina as sombras
incêndios no bem
águas no sangue
Nascido, caminha o Burning Man”

Carolyn Carlson

Coreografia e Dança - Carolyn Carlson. Música - Nicolas de 
Zorzi. Luz - Guillaume Bonneau. Linha de produção - Carolyn 
Carlson Company. Produção Original - Centre Chorégraphique 
National Roubaix Nord-Pas de Calais em colaboração com o 
Théâtre National de Chaillot.

Coreografia - Carolyn Carlson. Assistente de 
coreografia e segundo cast - Yutaka Nakata. 

Dança - Won Won Myeong. Música - Meredith 
Monk. Som - Jean-Christophe Parmentier. 

Figurino - Lina Wu Ichiba. Pinturas - Carolyn 
Carlson, Yutaka Nakata. Luz - Guillaume Bonneau. 

Produção – Cia Carolyn Carlson. Coprodução - 
Adami no seu 60º ano de existência, no âmbito 
do Festival JUNE EVENTS - CDC Atelier de Paris-
Carolyn Carlson. Com a colaboração técnica do 

Teatro Nacional de Chaillot. Agradecimento - The 
House Foundation for the Arts Meredith Monk; 
com autorização do Boosey and Hawkes Music 

Publishing.

A Companhia Carolyn Carlson é apoiada 
pelo Ministério da Cultura da França, 
e recebe o apoio do Crédit du Nord, 

referente à sua residência no Théâtre 
National de Chaillot-Paris.
www.carolyn-carlson.com

Immersion

Burning

Companhia Carolyn Carlson (França)

Companhia Carolyn Carlson (França)

Duração: 18 min | Indicação Etária: a partir de 8 anos.

Duração: 26 min | Indicação Etária: a partir de 8 anos.

Burning/Florent Drillon  Adami

TEATRO DE SANTA ISABEL
Immersion + Burning

30 de outubro|sexta|20h
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Carolyn Carlson, the eternal “water lady”, embodies 
pure and unique dance like an expression of the 
continually metamorphosing movement of water. To 
the sound of waves, the choreographer immerses 
herself in its fluidity, its intense presence and its 
unfathomable depths. 
Echoing the piece eau, which is entirely dedicated 
to her favorite theme, she offers the audience a 
fascinating vision of dance driven by the life force of 
this natural element.

Carolyn Carlson and Won Myeong Won have already collaborated 
for the creation Tigers in the tea house in 2004, for 3 dancers. 

Ten years after, Carolyn Carlson wishes to start with him a new 
collaboration, with the intention to choreograph a solo for this 

exceptional Korean dancer. Solo about transformations happening 
in each step of life, Burning leads the spectator to a contemplative 

journey towards its core.

“Falling man through time and loss regains a seed of fire
burning inner illumination recovers the child

lights the shadows
fires in the well

waters in the blood
born walks the Burning Man”

Carolyn Carlson
Choreography and dance - Carolyn Carlson. Original 
music - Nicolas de Zorzi. Lights - Guillaume Bonneau. 
Line production - Carolyn Carlson Company. Original 
production - Centre Chorégraphique National Roubaix 
Nord-Pas de Calais. In partnership with Théâtre 
National de Chaillot

The Carolyn Carlson Company is supported by the 
French Ministry for culture, and receives the support of 
Crédit du Nord,within the framework of its residency at 
Théâtre National de Chaillot- Paris.
www.carolyn-carlson.com

Coreography - Carolyn Carlson. Choreographic Assistant and second cast - 
Yutaka Nakata. Dance - Won Won Myeong. Music - Meredith Monk. Sound - 
Jean-Christophe Parmentier. Costumes - Lina Wu Ichiba. Paintings - Carolyn 
Carlson, Yutaka Nakata. Lights - Guillaume Bonneau. Production – Carolyn 

Carlson Company. Coproduction - Adami for its 60th years of existence, 
within the framework of Festival June Events - CDC Atelier de Paris-Carolyn 

Carlson with the support of Crédit du Nord. Thanks to The House Foundation 
for the Arts Meredith Monk ; with the kind authorization of Boosey and 

Hawkes Music Publishing

Immersion

Turnê Carolyn Carlson Brasil 2015
Coordenação Cena CumpliCidades

24.10.15  Belo Horizonte/MG – Grande Teatro  SescPalladium

28.10.15 Fortaleza/CE – Estação Theatro José de Alencar 

30.10.15 Recife/PE – Teatro de Santa Isabel

31.10.15 João Pessoa/PB – Teatro Paulo Pontes 

Burning

Carolyn Carlson Company (France)

Carolyn Carlson Company (France)

Length: 18 min | Age rating: from 8

Length: 26 min | Age rating: from 8 years

Immersion/Alain-Fleischer
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SANTA ISABEL THEATER
Immersion + Burning
October 30|friday|8pm



Um homem, uma mulher e muitas histórias. 
Amor? Dor. No Brasil, a cada quatro minutos 
uma mulher é vítima de agressão e, nos últimos 
dez anos, mais de 40 mil mulheres foram 
assassinadas. A violência está bem mais perto 
do que a gente imagina. Ela pode estar nas 
ruas... mas, muitas vezes está dentro da nossa 
própria casa. Las Mariposas conta histórias reais 
de mulheres que sofreram opressão, costuradas 
uma a uma num espetáculo teatral que aborda 
a céu aberto esse tema muitas vezes silenciado.

Praça do Campo Santo 
30 de Outubro|sexta| 19:30h

Elaboração e realização do projeto – NEXTO. 
Dramaturgia e pesquisa - Andréa Veruska, Wagner 
Montenegro e Maria Agrelli. Revisão de texto 
-Heber Costa. Elenco: Andréa Veruska e Wagner 
Montenegro. Encenação - Maria Agrelli. Direção de 
atores: Ceronha Pontes. Direção de arte - Marcondes 
Lima. Aderecista -Álcio Lins. Sonoplastia e operação 
de som - Nana Milet. Iluminação -Eron Villar. 
Operação de luz - Gabriel Félix e Eron Villar (Villa 
Lux). Coreografia -María Laura Herrero. Editora 
gráfica - Iara Sales. Cenotécnico - Gustavo Teixeira. 
Costureira - Maria Lima. Técnicos de montagem 
- Diógenes D. Lima e Gaguinho. Coordenação de 
Produção: Luciana Barbosa.

LAS MARIPOSAS
Nexto - núcleo de experimentações em teatro do oprimido (Recife – Brasil)
Duração: 1h | Indicação Etária: Livre 
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A man, a woman and many stories.Love? Ache. In 
Brazil, every four minutes a woman is the victim 

of aggression and, in the last ten years, more than 
40,000 women were murdered. Violence is much 
closer than we think. It can be on the streets ... 

but often is within our own home. Las Mariposas 
comes true stories of women who have suffered 

oppression, edited one by one in a theatrical 
performance that addresses this issue often muted.

Campo Santo Square
October 30|Friday| 7:30pm

LAS MARIPOSAS
Nexto - nucleus of experimentations in theater of the oppressed (Recife - Brazil)

Length: 1h | Age rating: free 
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Ioannis Mandafounis se inspira no “recitativo”, que 
geralmente significa a parte descritiva ou dramática de 
uma obra instrumental; e, na música dramática, o canto 
é entoado livremente, e a melodia e o ritmo seguem as 
inflexões naturais da frase falada. Transposto ao campo 
da dança, o recitativo constitui o quadro de ApersonA 
como um princípio fundamental.
Nascido com essa intenção, a ideia é criar um diálogo 
entre corpo, voz, narração e o papel do visual. Ioannis 
Mandafounis questiona a si mesmo sobre como comunicar 
emoções ao público da forma mais direta possível. 
Acompanhado por Elena Giannotti, uma dançarina 
excepcional em improviso que atuou com Rosemary 
Butcher durante dez anos, juntos eles formam um dueto 
imensamente expressivo. Com seus rostos e gestos, nos 
fazem viajar através de esferas emocionais variadas, de 
uma cena a outra. A cumplicidade de seu jogo dançante, 
assim como sua respectiva consciência, prometem belos 
encontros na pluralidade.

Ioannis Mandafounis takes inspiration from 
“recitative”, generally meaning the part of an 

instrumental work that is descriptive or dramatic; 
and in dramatic music the singing is intoned freely, 
and the melody and the rhythm follow the natural 

inflections of the spoken phrase. Transposed to 
the field of dance, the recitative constitutes the 

frame of ApersonA as an underlying principle. Here, 
movement punctuates musicality.

Born from this intention, the main idea is to create 
a dialogue between body, voice, story-telling, 

and the role of the visual. Ioannis Mandafounis 
questions himself on how to communicate emotions 

to the public, as direct as possible. Accompanied 
by Elena Giannotti, herself an exceptional dancer 
in improvisation who performed with Rosemary 

Butcher for ten years, they form together an 
immensely expressive duo. With a lively range, 

their faces and their gestures make us travel 
through varied emotional spheres, from one scene 

or sketch to another. The complicity of their danced 
game as much as their respective awareness, 

promises beautiful encounters in plurality.

TEATRO MARCO CAMAROTTI
31 de outubro|sábado|20h

MARCO CAMAROTTI THEATER 
October 31|Saturday|8pm

Concepção - Ioannis Mandafounis. Coreografia - Ioannis Mandafounis, 
Elena Giannotti, Nina Vallon. Dança - Ioannis Mandafounis, Elena 
Giannotti. Apoio em dramaturgia - Myriam Kridi. Luz – David Kretonic. 
Figurino - Marion Schmid. Coordenação de produção - Mélanie Fréguin. 
Produção - Cia Projet 11. Co-produção Association pour la danse 
contemporaine ADC  – Genebra, Theater Südpol – Luzern, Theatre 
DeSingel – Antwerp, Prairie – Migros Cultural Percentage. Apoio 
Cidade de Genebra, cidade de Vernier, Lottery romande, Nestlé for 
Art foundation, Swiss Arts Council Pro Helvetia, Estado de Genebra, 
Corodis Foundation cidade de Genebra, na cidade de Vernier, Lottery  
Romande, a Nestlé para a arte. Fotos - ©Zoé Dumont.

Concept - Ioannis Mandafounis. Choreography 
- Ioannis Mandafounis, Elena Giannotti, Nina 
Vallon. Dance - Ioannis Mandafounis, Elena 

Giannotti. Dramaturgical support - Myriam Kridi. 
Lights – David Kretonic. Costumes - Marion 
Schmid. Production management - Mélanie 

Fréguin. Production - Cie Projet 11. Coproduction 
Association pour la danse contemporaine ADC 

– Geneva, Theater Südpol – Luzern, Theatre 
DeSingel – Antwerp, Prairie – Migros Cultural 

Percentage Supported by City of Geneva, City 
of Vernier, Lottery romande, Nestlé for Art 

foundation, Swiss Arts Council Pro Helvetia, State 
of Geneva, Corodis Foundation PHOTO’s CREDIT - 

©Zoé Dumont.

ApersonA

ApersonA

Cia Ioannis Mandafounis/Mamaza (Suíça)

Cia Ioannis Mandafounis/Mamaza (Switzerland)

Duração: 55 min | Indicação Etária: Livre

Length (min): 55 | Age rating:  free
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Zoé Dumont
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Criado pelo coreógrafo coreano Hyoseung YE, N(own)
ow mostra homens trancados em uma sala. Homens 
objetos, homens sujeitos, homens simplesmente, com 
suas fraquezas, mas não sem forças, com pudor, mas não 
sem libido. Alternando entre o sexy e o divertido, o viril e 
a desilusão em um espetáculo reconfortante de amor aos 
homens.

Creation by Hyoseung YE, N(own)ow shows some locked men in a room. Object 
men, subject men, simple men, with debilities, but not powerless people, with 
decency, but with libido. The piece switches from sexy to fun, the virile and the 
disappointment in a comforting show with love to men.

TEATRO DE SANTA ISABEL
01 de novembro|domingo|20h

SANTA ISABEL THEATER
November 1st|Sunday|8pm

Ideia original – Hyoseung YE com colaboração de Minju KIM. 
Coreografia coletiva com bailarinos do Ballet C de B, Hyoseung 
YE, Mathieu Desseigne Ravel, Ross McCormack, Elie Tass, Romeu 
Runa. Bailarinos coreanos - Hyoseung YE, Boram KIM, Kjungmin 
JANG, Sihan Park, Hoyeon KIM. Luz- Namjo KIM. Produção - 
MISTER DANTE: Didier MICHEL Jean-Marie CHABOT

Original Concept– Hyoseung YE with Minju KIM collaboration. Collective 
Choreography with Les Ballet C de B Dancers, Hyoseung YE, Mathieu Desseigne 
Ravel, Ross McCormack, Elie Tass, Romeu Runa. Korean Dancers - Hyoseung YE, 
Boram KIM, Kjungmin JANG, Sihan Park, Hoyeon KIM. Light- Namjo KIM. Production - 
MISTER DANTE: Didier MICHEL Jean-Marie CHABOT

N(own)ow

N(own)ow

HYOSEUNG YE - Blue Poet D.T.(Coreia)

HYOSEUNG YE - Blue Poet D.T.(Korea)

Duração: 1h | Indicação Etária: 18 anos

Length (min): 1h| Age rating:  18 y/o

Sinae Choi
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ci
fe



A partir de uma família de músicos (griots) 
do Burkina Faso, Karim foi iniciado na dança e 
percussão desde cedo com o grupo tradicional 
“Badema” Ouahigouya (Burkina Faso), onde 
ele ainda é o líder dançarino e coreógrafo. 
Hoje Karim tornou-se um jovem e promissor 
coreógrafo com trabalhos de dança afro-
contemporânea. Souffle de Corps é um deles.

From a family of musicians (griots) of Burkina Faso, Karim was 
initiated in dance and percussion at an early age with the traditional 
group “Badema” Ouahigouya (Burkina Faso), where he is still the 
leading dancer and choreographer. Today Karim became a promising 
young choreographer with african-contemporary dance works. Corps 
de souffle is one of them.

TEATRO MARCO CAMAROTTI
03 de Novembro|terça|20h

MARCO CAMAROTTI THEATER 
November 03|Thursday|8pm

Dançarino: Karim Konaté - Música: Abou Konaté

Dancer: Karim Konaté - Musician: Abou Konaté

SOUFFLE DE CORPS (Explosão 
de Corpos)

SOUFFLE DE CORPS

Karim Konaté – Burkina Faso

Karim Konaté – Burkina Faso

Duração: 45min | Indicação Etária: Livre

Length: 45min | Age rating: free

Sinae Choi Acervo Pessoal
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“A fórmula de Wagner é a de um drama que não se 
baseia em ações, mas em reações. Seus personagens 
estão apenas sujeitos ao sentimento; à ação, sempre 
são objetos”. (Bryan Magee)
Em La Wagner, quatro mulheres, como quatro 
Valkyries, montam-se sob a música de Richard Wagner 
para denunciar estereótipos e preconceitos associados 
à feminilidade, violência, sexualidade, erotismo e 
pornografia. E por que unir o seu propósito com música 
e figura de Wagner? Porque não há existido outro 
compositor mais polêmico. Sua música é uma das mais 
prodigiosas (e sensuais) que já se escreveu. Mas o 
seu antissemitismo feroz o condenou e a apreciação 
de sua música sofreu as consequências. O espetáculo 
coloca para rodar juntos estes dois universos, onde 
a provocação entrará em contato com o sublime, o 
irreverente com o consagrado. 

“The formula in Wagner is the drama based on reactions, 
instead of actions. Characters are just subjected to their 
feelings; to the action, they are always objects”. (Bryan 

Magee)
In La Wagner, four women, like four Valkyries, ride 

on Richard Wagner’s music in order to denounce the 
stereotype and prejudice associated to femininity, 

violence, sexuality, eroticism and pornography. Why link 
this purpose to Wagner? Because there is not another 

composer as controversial as him. His music is one of the 
most prodigious (and sensual) ever written. But his strong 
anti-Semitism condemned him and the appreciation of his 

music suffered the consequences. The piece joins both 
universes, where provocation, sublime, irreverence and 

consecrated are put together.

La Wagner

Lenght: 1h | Age rating: 18 y/o

Teatro Luiz Mendonça
04 de novembro|quarta|20h

La Wagner

Duração: 1h | Classificação: 18 anos
Teatro Luiz Mendonça

November 4th|Wednesday|8pm

Pablo Rotemberg (Argentina)
Pablo Rotemberg (Argentina)

Dramaturgy - Pablo Rotemberg.  Performers - Ayelén 
Clavin, Carla Di Grazia, Josefina Gorostiza, Carla Rímola.  Set 

Design - Manuel Escudero.Lighting - David Seldes. Objects 
- Mauro Bernardini.  Space design - Mauro Bernardini. 

Music Edition - Jorge Grela. Video - Federico Lastra, 
Francisco Marise, Soledad Rodríguez.  Sound Track - Jorge 
Grela, Phill Niblock, Pablo Rotemberg, Armando Trovajoli, 
Richard Wagner. Sound - Guillermo Juhasz. Photography 

- Paola Evelina Gallarato, Juan Antonio Papagni Meca, 
Hernán Paulos.  Graphic Designer - Guillermo Madoz.  Light 

Assistance - Facundo David, Héctor Zanollo. Assistant 
Director - Lucía Llopis.  Press - Marisol Cambre. Artistic 

Collaboration - Martín Churba. Choreography- Ayelén Clavin, 
Carla Di Grazia, Josefina Gorostiza, Carla Rímola, Pablo 

Rotemberg. Director - Pablo Rotemberg.

Dramaturgia - Pablo Rotemberg.  Intérpretes - Ayelén Clavin, 
Carla Di Grazia, Josefina Gorostiza, Carla Rímola.  Cenografia 
- Manuel Escudero. Iluminação - David Seldes. Objetos - 
Mauro Bernardini.  Desenho do espaço - Mauro Bernardini. 
Edição musical - Jorge Grela. Vídeo - Federico Lastra, 
Francisco Marise, Soledad Rodríguez.  Banda de som - Jorge 
Grela, Phill Niblock, Pablo Rotemberg, Armando Trovajoli, 
Richard Wagner. Som - Guillermo Juhasz. Fotografia - Paola 
Evelina Gallarato, Juan Antonio Papagni Meca, Hernán Paulos.  
Design gráfico - Guillermo Madoz.  Assistência de iluminação - 
Facundo David, Héctor Zanollo. Assistência de direção - Lucía 
Llopis.  Imprensa - Marisol Cambre.  Colaboração artística - 
Martín Churba. Coreografia - Ayelén Clavin, Carla Di Grazia, 
Josefina Gorostiza, Carla Rímola, Pablo Rotemberg. Direção - 
Pablo Rotemberg.
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Paola Evelina
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Inspirado em técnica de respiração voltada para 
limpeza do corpo e mente, o solo KRIYA mostra a 
metamorfose de um corpo inerte e sem autonomia, 
em um corpo livre e cheio de possibilidades.
O trabalho ainda em construção é um híbrido entre 
dança e performance, embora com roteiro pré-
determinado, permite improvisações, podendo, assim, 
ter seu tempo de duração alterado. A direção de 
arte conta com objetos de cena e com a projeção em 
vídeo, desenvolvida especialmente para o trabalho.

Inspired on breathing tequiniques, the solo KRIYA shows the 
metamorphosis of an inert and without autonomy body into a free and 
full of possibility one.
The piece is a hybrid between dance and performance. Though it has 
a predetermined guide, it allows improvisations, and, its length can be 
altered.  Some objects and video projection are used as devices during 
the performance.

TEATRO MARCO CAMAROTTI 
Kriya + Je te haime
05 de novembro| quinta|20h

MARCO CAMAROTTI THEATER 
Kriya + Je te haime
November 5| Thursday|8pm

Criação e interpretação - Fernanda Lisboa. Luz - Luciana 
Raposo. Vídeo - Gilberto Bezerra e Fernanda Lisboa. Foto 
de divulgação: Igor Gazatti. Apoio – Urso Filmes.

Creation and performance - Fernanda Lisboa. Lighting - Luciana 
Raposo. Video - Gilberto Bezerra and Fernanda Lisboa. Photo: Igor 
Gazatti. Support – Urso Filmes

Kriya (trabalho em processo)

Kriya (work in progress)

Fernanda Lisboa (Recife-Brasil)

Fernanda Lisboa (Recife-Brazil)

Duração: 15 a 20 min | Indicação Etária: Livre

Length: 15 to 20 min | Age rating: free

Kriya/Igor Gazatti

Je te haime/Olivier Goirand
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Je Te Haime é uma evolução, uma reinterpretacção, um 
mergulho ao futuro... O projeto representa um processo 
de aprendizagem que conduz os artistas na busca de 
uma linguagem pessoal baseada na expressão física. 
Um trabalho que questiona os limites dos intérpretes e 
a comunicação fundamental através do movimento. Na 
intenção do auto conhecimento, propicia-se de uma relação 
com o espectador e a própria existência dos artistas em um 
espaço comunicativo, aberto à imaginação e às emoções. Os 
artistas acreditam na dança em equilíbrio, relação humana, 
misturada entre identidades, corpos e ações. Uma linguagem 
comunicativa e disponível.
Enrugar nossas peles de tanto nos arranhar, calejadas 
semanas, depois anos, descosturados, remendados e 
rasgados novo e de novo. É Lento o processo para, aos 
poucos, poder conhecer-se, acumulando pegadas e 
recolhendo, através dos feixes, os dejetos de tensões 
acumuladas. Camadas sucessivas escondidas entre as pregas, 
a emboscada numa crosta  frágil, pronta para atacar-te... ou 
para envolver-te.
Harmonia ou desacordo… química inestável onde cada 
passo tem o potencial de nos projetar pelos meandros 
intermináveis, aniquilar-nos você e eu, quando nos olhamos, 
para não tomar uma decisão e continuar: te odeio, te amo, e 
aos poucos te conheço.

TEATRO MARCO CAMAROTTI 
Kriya + Je te haime
05 de novembro| quinta|20h

Coreógrafos e intérpretes - Candelaria Antelo e Arthur Bernard 
Bazin. Luz - Candelaria Antelo e Arthur Bernard Bazin. Música 
-Louis Amstrong “Basin Street Blues”, Cinematic Orchestra “The 
Fear Theme”, Kid Koala “Basin Street Blues”. Composição musical 
- Candelaria Antelo. Assessor de dramaturgia - Martin Vaamonde.

Je te haime
Cia Hurycan (Espanha)
Duração: 35 min | Indicação Etária: Livre

Kriya/Igor Gazatti

Je te haime/Olivier Goirand
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Je Te Haime is an evolution, a reinterpretation; 
diving to future… this project represents a 

learning process that guided the artists in their 
search of a personal language based on physical 

expression. This piece challenges their limits 
and the elementary communication through 

movement. In a self knowledge path, they take 
the ownership of the relation with spectators and 
their own existence, in the communication space, 

open to imagination and emotions. The artists 
believe in dance as balance, human relation, a 
mixture of identities, bodies and actions. It is a 

communicative and available language.
To shrivel our skins after so much scratching, 

to harden the weeks, after the years, unravel, 
patched and ripped again and again. The process 

is slow to recognize the other, accumulating 
footprints and recollecting, through beams, waste 
of accumulated tensions. Successive layers hidden 

behind folds, ambush in a fragile scabs, ready to 
attack you… or to involve you.

Harmony or disagreement… instable energy 
where each step has potential to take us to 
endless ways, destroying you and me, when 

we look each other, to avoid the decision and 
continue: I hate you, I love you, and little by little 

I know you.

MARCO CAMAROTTI THEATER 
Kriya + Je te haime

November 5| Thursday|8pm

Choreography and Performance - Candelaria 
Antelo and Arthur Bernard Bazin. Lighting - 

Candelaria Antelo and Arthur Bernard Bazin. 
Music -Louis Amstrong “Basin Street Blues”, 
Cinematic Orchestra “The Fear Theme”, Kid 

Koala “Basin Street Blues”. Music Composition- 
Candelaria Antelo. Dramaturgy assistance - Martin 

Vaamonde.

Je te haime
Cia Hurycan (Spain)

Length: 35 min | Age rating: Free

EMBAJADA
DE ESPAÑA
EN BRASIL

CONSEJERIA�
CULTURAL



O LAB CRIAÇÃO CORPO UM LUG@R NÔMADE da Cia. Corpos Nômades é marcado 
pelo encontro dos intérpretes e o público participante na busca de criar uma 
cumplicidade  entre o fazer e refazer a  dança contemporânea. Considerando os 
procedimentos conectados à formação e à criação, onde o corpo do intérprete 
busca diferentes lugares e estados para daí encontrar – se com outros corpos 
que o habitam.   Neste processo o texto de Samuel Beckett O DESPOVOADOR serve 
de condutor para que o corpo perca-se e depois encontre-se de um outro modo, 
como se buscasse uma saída ou entrada à ficção, ao sonho e à subjetividade do 
existir.
Autor/inspiração-Samuel Beckett. Adaptação-João Andreazzi. 
Elenco:DreslerAguilera, Gervásio Braz, Leticia Mantovani e João Andreazzi.
Encenação-João Andreazzi. Cenografia Cia. Corpos Nômades. Figurino, Adereços e 
Maquiagem-David Schumaker. Iluminação	 Décio Filho. Trilha Sonora-Felipe 
Julian. Preparação Corporal-João Andreazzi. Programação Visual Cia. Corpos 
Nômades. Direção de Produção-Cia. Corpos Nômades. Realização-Espaço Cênico O 
LUGAR e Cooperativa Paulista de Teatro.Patrocínio – PETROBRAS.

WORKSHOP:
Duração: carga horária 6 horas 
Indicação Etária workshop: 16 anos 
Local: Universidade Federal de Pernambuco – UFPE
Dias: 4 e 5 de Novembro |13h às 16h

WORK IN PROGRESS:
Duração: 60 min | Indicação Etária: Livre

TEATRO MARCO CAMAROTTI
CORPO UM LUG@R NÔMADE + Pesquisa em Dança ContraEspaço 
06 de novembro| sexta|16h

CORPO UM LUG@R NÔMADE - Workshop e Work in Progress
Cia Corpos Nômades (São Paulo – Brasil)

Patrocinadora da Cia Corpos nômades

 João Andreazzi
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Cia. CorposNômades is marked by the meeting of the 
performers and the public participating in the quest to 
create a complicity between the making and remaking 
contemporary dance. Considering the procedures connected 
to the training and creation, where the artist’s body search 
different places and states to find there - with other bodies 
that inhabit it. In this process the text by Samuel Beckett 
The DESPOVOADOR serves as a conduit for the body to lose 
yourself and then find yourself in another way, as if seeking 
an exit or entrance to fiction, the dream and the subjectivity 
of existence.
Author/inspiration-Samuel Beckett.Adaptation-
JoãoAndreazzi.Cast: DreslerAguilera, Gervásio Braz, Leticia 
Mantovani e João Andreazzi. Direction-JoãoAndreazzi. 
Scenography Cia. CorposNômades. Costumes, props and 

MARCO CAMAROTTI THEATER

CORPO UM LUG@R NÔMADE + Dança ContraEspaço Research 
November 6| Friday|6pm

CORPO UM LUG@R NÔMADE - Workshop and Work in Progress
Cia Corpos Nômades (São Paulo – Brazil)

 João Andreazzi
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makeup, David Schumaker.Lighting-DécioFilho.Soundtrack-
Felipe Julian.Preparation-Corporal JoãoAndreazzi. 
Programming Visual Cia. CorposNômades. Direction 
Production Company. CorposNômades. Achievement-Scenic 
space O LUGAR and Cooperative Paulista Theatre.
Sponsorship - PETROBRAS.

WORKSHOP
Duration: 6 hours hourly charge
Workshop rating: 16 years
Location: Federal University of Pernambuco - UFPE
Dates: November 4 and 5 | 1pm to 4pm

WORK IN PROGRESS
Length: 60 min | Age rating: Free



Ensaio aberto do projeto Pesquisa em Dança Contraespaço do grupo Cláudio Lacerda/Dança Amorfa. 
O ponto de partida para esta pesquisa foi a relação entre dança contemporânea e arquitetura, mais 
especificamente a obra de Zaha Hadid, instigante arquiteta iraquiana radicada na Inglaterra. Seus 
trabalhos radicais, ora cheios de curvas, ora com arestas pronunciadas convergentes e divergentes, com 
grandes espaços vazados e dissoluções entre verticalidade e horizontalidade, têm um estado de fluidez e 
complexidade sem cortes e seguem meticulosos processos criativos. Neste ensaio aberto os participantes 
exporão a experimentação corporal inspirada por Hadid e trocarão ideias sobre o processo. Esta pesquisa 
tem o incentivo do Funcultura-PE, dá continuidade ao trabalho calcado na experimentação do coreógrafo 
Cláudio Lacerda, iniciado em 1997, e integra o projeto de doutorado do coreógrafo no Programa de Pós-
Graduação em Artes Cênicas da UFBA. 

Open rehearsal of Dança Contraespaço project by Cláudio Lacerda/Dança Amorfa. The 
starting point in this research is the relation between contemporary dance and architecture, 
specifically Zaha Hadid’s works, a provocative Iranian architect based in England. Her radical 
works, sometimes curvy, sometimes full of converging and diverging edges, with large hollow 
spaces and dissolution between horizontality and verticality, with fluidity and complexity 
states without cuts, are result of a rigorous creative process. During the open rehearsal, 
participants will explore the body research inspired on Hadid’s work and will exchange some 
ideas about the process. This research got Funcultura-PE funding. This piece is a continuation 
of Claudio Lacerda’s experimenal works, started in 1997, and it is part of his doctorate 
project in the Postgraduate Program in Performing Arts at the Federal University of Bahia.

TEATRO MARCO CAMAROTTI
CORPO UM LUG@R NÔMADE + Pesquisa em Dança ContraEspaço
06 de novembro|sexta|17h

MARCO CAMAROTTI THEATER
CORPO UM LUG@R NÔMADE + Dança ContraEspaço Research
November 6|fri|5pm

Concepção e direção: Cláudio Lacerda. Colaboração criativa e bailarinos: Cláudio Lacerda, Jefferson Figueirêdo, Juliana 
Siqueira, Orunmillá Santana e Stefany Ribeiro. Produção executiva e administração: Bureau de Cultura/Clarisse Fraga. 
Incentivo: Funcultura-PE.

Idea and Direction: Cláudio Lacerda. Creative colaboration and dancers: Cláudio Lacerda, 
Jefferson Figueirêdo, Juliana Siqueira, Orunmillá Santana and Stefany Ribeiro. Executive 
production and Administration: Bureau de Cultura/Clarisse Fraga. Funding: Funcultura-PE 

Pesquisa em Dança ContraEspaço
ensaio aberto de finaização do projeto

Dança ContraEspaço Research - Open Rehearsal

Cláudio Lacerda / Dança Amorfa (Recife-Brasil)

Cláudio Lacerda / Dança Amorfa (Recife-Brasil)

Duração aproximada: 50 minutos | Indicação Etária: Livre

Length: 50min.| Age rating: free
ContraEspaço
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O foco do seminário é a dança inserida em festivais, especialmente os do Nordeste; ampliando-se a 
discussão para redes da dança no Brasil, e fora dele, sobretudo a partir de um novo formato de eventos, 
em tempos mais globalizados, apontando-se para questões do regional e do global, de artistas e suas 
plateias, de espaços diferentes como forma de dar acesso à arte, que no Nordeste tem uma configuração 
especial em relação ao espaço interno e o “open air space”.
Para tanto foram convidados programadores, produtores e diretores de festivais. 
Debatedores: Jaqueline Castro e Cássia Navas. Coordenação: Cássia Navas - Unicamp- SP. Participação de 
Christine Paly, Institut Français.

CAIXA Cultural Recife (Sala Multimídia)
04 de novembro (manhã e tarde)
Horário: 10h às 13h e 14h30 às 18h
Acesso gratuito limitado à lotação da sala.

CAIXA Cultural Recife (Media room)
04 November
10h to 13h and 14h30 to 18h
Free access limited to the capacity of the room.

Seminário: Arte como Estado de Encontro
Difusão artística em pauta

ContraEspaço
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The focus of the seminar is the dance inserted at festivals, especially those in the Northeast of Brazil; broadening the discussion to dance networks 
in Brazil and abroad, especially from a new event format, in globalized times, pointing up to the regional and global issues, artists and their 
audiences, spaces different as a way to provide access to art, that the Northeast has a special configuration in relation to the internal space and 
the “open air space.”
Therefore, we invited programmers, producers and festival directors.
Round table with participation of Cassia Navas- Campinas University, São Paulo-Brazil, and Christine Paly, Institut Français.

Seminar:  Art as state meeting

Acesse www.caixacultural.gov.br
Baixe o aplicativo Caixa Cultural

Curta facebook.com/CaixaCulturalRecife



OLINDA



Locais/Places
  

Praça do Carmo
Av. Liberdade - Carmo, Olinda - PE, 53020-030

Biblioteca Pública de Olinda 
Av. Liberdade, 100 - Carmo, Olinda - PE, 53020-030

(81) 3305-1157

Alto da Sé 
R. Bispo. Coutinho, 126 , Olinda - PE

Igreja da Misericordia 
 Rua Bispo Coutinho, s/n, Olinda – PE

Espaço Tropicasa
R. do Sol, 82 - Carmo, Olinda - PE, 53120-010
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O Coletivo Eu Passarinho é um encontro artístico nascido da poesia de duas amigas cacheadas e um artista 
dos mares. Adélia e Amanda são estudantes de Artes Visuais e tem em comum a pesquisa e o apreço por 
trabalhos manuais. Arlindo, senhor dos mares e das birras, é pai de uma e grande amigo da outra, o que 
faz com que sua presença seja de muita alegria, ensinamento e aprendizado. O Coletivo oferece remédios 
para cura de insensibilidade, grosseria, desamor e apatia com suas ferramentas maiores: o papelão, as 
cores e a poesia, servindo sempre como suporte para nossas criações e oficinas. Palavra avoada, papelão 
de poesia e imagin(ar) são algumas das provocações poéticas para os coraçõezinhos amantes da arte. 
As oficinas artísticas são realizadas para todas as idades. O intuito é aproximar cada vez mais as artes 
visuais do cotidiano das pessoas. O Coletivo Eu Passarinho voará com o Cena Cumplicidades durante quatro 
dias. No bico, a exposição BICHOS FANTÁSTICOS, oficinas ministradas para o público infanto-juvenil e uma 
tarde incrível de histórias, música e muita poesia.

EXPOSIÇÃO BICHOS FANTÁSTICOS + OFICINAS ARTÍSTICAS + MARATONA DE HISTÓRIAS 

PRAÇA DO CARMO ALTO DA SÉ

EXPOSIÇÃO BICHOS FANTÁSTICOS 
31 de outubro e 01 de novembro 
sábado e domingo | 10h às 19h

OFICINA PAPELÃO DE POESIA E PIPA 
AVOADA 
31 novembro | sábado | 10h às 12h

CONEXÃO COM O SHOW DAS FADAS 
MAGRINHAS +  EXPOSIÇÃO BICHOS 
FANTÁSTICOS
07 de novembro | sab | 15h às 18h

Coletivo Eu Passarinho

Programação Mirim

(Recife - Brasil)
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Coletivo Eu Passarinho – Adélia, Amanda e Arlindo. Contadores de histórias e artistas convidados - Roma Júlia, Guga 
Bezerra, Marcia Cruz, Ana Lúcia Alves, Ceça André, Carminha Moraes, Marúcia Coelho, Dayse Cosntantino, Janira 
Gomes, Ariana Nuala, Lucas Mariz, Vinicius Viramundos, Ivan Rocha, Paula Lubambo Rocha, Flavioleta, Bruna Ranyere. 
Música e Poesia - Clenira Melo, Serafim Neto, Yves Gueet, Filipe Nicodemos, Demétrio Rangel (Pocket show de 
lançamento de seu cd de músicas infantis).

Duração: 3 dias | Indicação Etária: Livre 

OFICINA PARA A PALAVRA E IMAGIN(AR)
31 novembro | sábado | 14h às 17h

PASSARINHANDO CUMPLICIDADES / 
MARATONA DE HISTÓRIAS 
01 de novembro | dom| 15h às 20h



Coletivo Eu Passarinho is the encounter of two curly-haired-friends and a sea artist. Adelia and Amanda are Visual Arts students and they share the 
same passion for handicrafts. Stubborn Arlindo, lord of the seas, is the father of one and friend of the other, so his presence is full of happiness, 
teaching and learning. Colectivo Eu Passarinho gives medicine to insensitivity, rudeness, disaffection and apathy with their tools: paperboard, 
colors and poetry, devices used as base in our creations and workshops. Nonsense word, paperboard with poetry and (to) imagine are our poetic 
provocations to art lovers’ little hearts.
To the workshops there are no age restrictions. The main idea is to approach visual arts to daily life. Coletivo Eu Passarinho will fly along with Cena 
Cumplicidades during four days. In our beak,  BICHOS FANTÄSTICOS exhibit, workshops to children and youth and an amazing afternoon with stories, 
music and lots of poetry.

PRAÇA DO CARMO ALTO DA SÉ

BICHOS FANTÁSTICO EXHIBIT
October 31|sat| 10 am to 7pm

PAPELÃO DE POESIA E PIPA AVOADA 
WORKSHOP 
 November 1 | Sun| 10am to 12pm

SHOW DAS FADAS MAGRINHAS +  
EXPOSIÇÃO BICHOS FANTÁSTICOS 
CONNECTION
November 7| Sat | 3pm to 8pm

BICHOS FANTÁSTICOS EXHIBIT + WORKSHOPS + STORYTELLING MARATHON

Coletivo Eu Passarinho – Adélia, Amanda and Arlindo. Stoytellers and guest artists - Roma Júlia, Guga Bezerra, Marcia Cruz, Ana Lúcia Alves, Ceça 
André, Carminha Moraes, Marúcia Coelho, Dayse Cosntantino, Janira Gomes, Ariana Nuala, Lucas Mariz, Vinicius Viramundos, Ivan Rocha, Paula 
Lubambo Rocha, Flavioleta, Bruna Ranyere. Music and poetry - Clenira Melo, Serafim Neto, Yves Gueet, Filipe Nicodemos and Demetrio Rangel 
(pocket show to release their new CD of children’s songs).

Coletivo Eu Passarinho (Recife - Brazil)
Length: 03 days* | Age rating: free
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WORD AND (TO) IMAGINE WORKSHOP 
*November 1 | Sun| 2pm to 5pm

PASSARINHANDO CUMPLICIDADES 
/ STORIES MARATHON +  BICHOS 
FANTÁSTICOS EXHIBIT*
November 1 | Sun| 3pm to 8pm

Coletivo Eu Passarinho



A cordelista Mariane Bigio e a jornalista Cláudia 
Bettini trazem para o Cena Cumplicidades o 
Projeto Rádio Matraquinhas que é veiculado 
todos os sábados na Rádio Folha de 
Pernambuco (96,7FM) 11h e disponibilizado no 
site corujices.com toda semana. O programa 
de rádio tem como objetivo levar música, 
literatura e informação para crianças de 
todas as idades, interagindo com o público, 
recebendo participações espontâneas, 
realizando entrevistas e apresentando a cada 
semana uma temática diferente. Um mergulho 
musical, cultural e muito lúdico, sempre. 
Para o Cena Cumplicidades, Mariane e Cláudia 
preparam um set list com as principais 
músicas da Rádio Matraquinhas, vão falar 
um pouco para as crianças sobre como 
funciona a produção de um programa de 
rádio, o que é sonoplastia, vinhetas, trilha, e 
convidar o público a gravar participações que 
serão veiculadas posteriormente na Rádio 
Matraquinhas. 

The cordel writer, Mariane Bigio, and the Journalist, Cláudia 
Bettini, bring Radio Matraquinha Project to Cena Cumplicidades. 

This show is aired on Radio Folha (96,7 FM) at 11am and on 
line at corujices.com every week. Music, literature and news 

to children are the aim in this radio show, with interviews and 
different issues every week. It is a dip into music, culture and 

playfulness, always.
For this association with Cena CumpliCidades, Mariane and 
Claudia have a set list with Radio Matraquinha biggest hits. 
Furthermore, they will tell a little about radio production, 

sound effects, soundtracks and they will invite people to record 
their own material to be on air during the show.

Hosting and production: Cordel writer, Mariane Bigio (Cordel 
Animado), and Journalist, Claudia Bettini (corujices.com)

Matraquinhas in Action - A Radio Chat!

Length: 1h | Age rating: Free 
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Apresentação e Produção da Cordelista Mariane 
Bigio, do Cordel Animado, e da Jornalista Cláudia 
Bettini, do site corujices.com 

ALTO DA SÉ - PALCO PETROBRAS 
07 de novembro | sábado | 15:30h

Matraquinhas em Ação - Um Bate-papo radiofônico!

PALCO PETROBRAS

Duração: 1h | Indicação Etária: Livre 

ALTO DA SÉ - PETROBRAS STAGE 
November 7 | sat | 3:30pm

Mariane Bigio e Cláudia Bettini (Recife - Brasil)

Mariane Bigio e Cláudia Bettini (Recife - Brazil) 

Gustavo Bettini-Lusco

Programação Mirim



Elas não têm asas nem fazem truques, mas as 
irmãs gêmeas Aninha e Lulu Araújo encantam 
as crianças no palco com o nome de As Fadas 
Magrinhas. 
 O Show se baseia no repertório do CD  “Fadas 
Magrinhas”, que além de trazer músicas autorais 
inéditas, também revisita canções tradicionais do 
folclore brasileiro e  clássicos que marcaram época, 
como Galinha D’Ângola e Criança não trabalha. 
 Grande admiradora da cultura pernambucana, a 
banda também inclui na apresentação, ritmos como 
maracatu, frevo e ciranda. 
Com um repertório diversificado e estruturado 
para o universo lúdico e mágico das crianças, a 
banda faz do show, um momento de diversão, 
encantamento e aprendizagem.

They don’t have wings or magic skills, but once the twin sisters 
Aninha and Lulu Araújo are on stage performing As Fadas 

Magrinhas they are able to enchant children.
The Show is based on tracks from the CD “Fadas Magrinhas”, 
that besides their own songs, they review some Brazilian folk 

and classic songs, such as Galinha D’Ângola and Criança não 
trabalha.

As Pernambuco culture big fans, they include some local 
traditional rhythms such as Maracatu, Frevo and Ciranda during 

the show.
The band performs a very diverse and playful setlist, designed 

to the children universe. The show is a moment of fun, 
enchantment and learning.

Voice and percussion - Aninha Araújo and Lulu Araújo. 
Bandolim, guitar and voice – Publius. Bass, sampler and 

voice- Hugo Linns. Drum and sampler - Ricardo Fraga. 
Direction, set and costume design - Luciano Pontes. Set 

production - Coletivo Eu Passarinho. Fadas Magrinhas’ 
costumes - Carol Azevedo. Production - Dani Hoover.

As Fadas Magrinhas (Recife - Brazil)
Length: 50 min | Age rating: Free
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Voz e percussão - Aninha Araújo e Lulu Araújo. 
Bandolim, guitarra e vocal – Publius. Baixo, 
sampler e vocal - Hugo Linns. Bateria e sampler - 
Ricardo Fraga. Direção, cenário e figurino músicos 
- Luciano Pontes. Confecção de cenário - Coletivo 
Eu Passarinho. Figurino Fadas - Carol Azevedo. 
Produção - Dani Hoover

ALTO DA SÉ - PALCO PETROBRAS 
07 de novembro | sábado |16h

As Fadas Magrinhas (Recife - Brasil)

PALCO PETROBRAS

Duração: 50 min | Indicação Etária: Livre 

ALTO DA SÉ - PETROBRAS STAGE 
November 7 | sat | 4pm

Fadas Magrinhas/Bateu Castelo

Programação Mirim



Devagar você arrisca passos, ultrapassa meu espaço… 
atiça um jogo radical. Em algum momento alguém 
terá que apoiar o pé e cairemos bem profundo na 
toca, na margem entre fábulas e realidade, num conto 
de embaraços, de corpos que questionam seus limites, 
de egos enfrentados e de ternura violenta. Manter-se 
aí, submerso, e tentar transformar o mundo e re-
inventar-se através da confrontação cênica.
“Te Odiero” é um processo dos artistas na busca de 
uma linguagem pessoal baseada na expressão física. 
O trabalho questiona seus limites e a comunicação 
básica por meio do movimento. Cria vínculo com o 
espectador por meio de um espaço comunicativo, 
aberto à imaginação, ao humor e à emoção. 
Estabelece um lugar para “contar” e encontrar gestos 
que confundem desejos e formas que agitam seus 
sentimentos. Seus criadores acreditam na dança como 
equilíbrio: mistura entre identidades, corpos e ações. 
Um lugar extremamente comunicativo e disponível.

Slowly, you dare to take some steps forward, surpass my 
space… trigger a radical game. At any moment, someone will 
step and we will fall deeply, between fables and reality, in an 

embarrassment tale, bodies questioning their limits, confronted 
egos and violent tenderness. To keep it this way, submerged, 

and try to transform the world and re-invent ourselves during 
the performance.

“Te Odiero” is the artists’ process looking for a personal 
communication based on physical expression. The piece 

questions its own limits and basic communication through 
movement. The play aims to be a strong bond with audience 
in the communicative space, open to imagination, humor and 

emotion. Also, it establishes a place “to tell” and to find desire 
behind gestures and feelings behind forms. The artists believe 

in dance as balance: mixture of identities, bodies and actions. It 
is a very available and communicative place to explore.

Choreography and performance: Candelaria Antelo and Arthur 
Bernard Bazin. Lighting and costume: Candelaria Antelo and Arthur 

Bernard Bazin. Music: Louis Armstrong “Basin Street Blues”, 
Cinematic Orchestra “The Fear Theme”, Kid Koala “Basin Street 

Blues”. Music design: Candelaria Antelo

Te Odiero

Coreografia e intérpretes: Candelaria Antelo e Arthur 
Bernard Bazin. Luz e figurino: Candelaria Antelo e Arthur 
Bernard Bazin. Música: Louis Armstrong “Basin Street 
Blues”, Cinematic Orchestra “The Fear Theme”, Kid Koala 
“Basin Street Blues”. Recomposição musical: Candelaria 
Antelo

ALTO DA SÉ -  PALCO PETROBRAS
07 de novembro|sábado| 17h
PRAÇA DO CARMO 
08 de novembro|domingo| 17h 

Te Odiero
ALTO DA SÉ PETROBRAS STAGE

November 7|saturday|5pm  
PRAÇA DO CARMO 

November 8|Sunday| 5pmCia Hurycan (Espanha)

Cia Hurycan (Spain)

Duração: 12min | Indicação Etária: Livre

Length: 12min | Age rating: free
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Judit Rodriguez

EMBAJADA
DE ESPAÑA
EN BRASIL

CONSEJERIA�
CULTURAL

PALCO PETROBRAS



O LAB CRIAÇÃO CORPO UM LUG@R NÔMADE da Cia. 
Corpos Nômades é marcado pelo encontro dos 
intérpretes e o público participante na busca de criar 
uma cumplicidade  entre o fazer e refazer a  dança 
contemporânea. Considerando os procedimentos 
conectados à formação e à criação, onde o corpo 
do intérprete busca diferentes lugares e estados 
para daí encontrar – se com outros corpos que o 
habitam.   Neste processo o texto de Samuel Beckett 
O DESPOVOADOR serve de condutor para que o corpo 
perca-se e depois encontre-se de um outro modo, 
como se buscasse uma saída ou entrada à ficção, ao 
sonho e à subjetividade do existir.

Cia. Corpos Nômades is marked by the meeting of the 
performers and the public participating in the quest to create 
a complicity between the making and remaking contemporary 
dance. Considering the procedures connected to the training 
and creation, where the artist’s body search different places 

and states to find there - with other bodies that inhabit it. 
In this process the text by Samuel Beckett The DESPOVOADOR 

serves as a conduit for the body to lose yourself and then find 
yourself in another way, as if seeking an exit or entrance to 

fiction, the dream and the subjectivity of existence.

Author/inspiration-Samuel Beckett.Adaptation-JoãoAndreazzi.
Cast: DreslerAguilera, Gervásio Braz, Leticia Mantovani 

e João Andreazzi. Direction-JoãoAndreazzi. Scenography 
Cia. CorposNômades. Costumes, props and makeup, David 

Schumaker.Lighting-DécioFilho.Soundtrack-Felipe Julian.
Preparation-Corporal JoãoAndreazzi. Programming Visual 

Cia. CorposNômades. Direction Production Company. 
CorposNômades. Achievement-Scenic space O LUGAR and 

Cooperative Paulista Theatre.
Sponsorship - PETROBRAS.

LAB CRIAÇÃO CORPO UM
LUG@R NÔMADE – Improvisation

Autor/inspiração-Samuel Beckett. Adaptação-João 
Andreazzi. Elenco:DreslerAguilera, Gervásio Braz, Leticia 
Mantovani e João Andreazzi.Encenação-João Andreazzi. 
Cenografia Cia. Corpos Nômades. Figurino, Adereços e 
Maquiagem-David Schumaker. Iluminação	 Décio 
Filho. Trilha Sonora-Felipe Julian. Preparação Corporal-
João Andreazzi. Programação Visual Cia. Corpos Nômades. 
Direção de Produção-Cia. Corpos Nômades. Realização-
Espaço Cênico O LUGAR e Cooperativa Paulista de Teatro.
Patrocínio – PETROBRAS.

ALTO DA Sé  PALCO PETROBRAS
07 de novembro|sábado|17:20h

LAB CRIAÇÃO CORPO UM
LUG@R NÔMADE - Improvisação

ALTO DA SÉ PETROBRAS STAGE
November 7|saturday| 5:20pm

Cia Corpos Nômades (São Paulo – Brasil)
Cia Corpos Nômades (São Paulo – Brazil)

Patrocinadora da Cia Corpos nômades

 João Andreazzi
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PALCO PETROBRAS



Bomfim é um disco que poderia chamar-se Guadalupe, 
Cariri, Bonsucesso, Maruim...Toda Olinda lá de baixo, às 
margens do sítio histórico, descreveria bem a essência do 
terceiro álbum de carreira da Orquestra Contemporânea de 
Olinda (OCO). Neste trabalho, a banda que desde 2008 trilha 
um caminho crescente no cenário da música brasileira, 
volta confortável para casa. O bom fim de um ciclo criativo 
para um recomeço, com tudo de melhor que a palavra traz. 
Retorno ao que Olinda tem de mais rico: os moradores, os 
cadomblése seus afoxés, os cocos de umbigada, do Pneu 
e da Xambá. As loas de maracatu da Tabajara. As figuras 
fantásticas em um carnaval reconhecido no mundo todo. 
Os sete músicos pernambucanos, de performance sempre 
surpreendente no palco, vivem, se alimentam dessa Olinda 
transbordante de arte e autoreferências, ao mesmo tempo 
cosmopolita, transitando lado a lado com o que vem de 
fora.
Dessa mistura de tradições e influências, Gilú Amaral 
(percussão), Rapha B (bateria), Hugo Gila (baixo), Juliano 
Holanda (guitarra), Tiné e Maciel Salú (vocais) e ainda um 
dos mais expressivos saxofonistas do país, o Maestro Ivan 
do Espírito Santo, unem-se a um trio de metais (trompete, 
trombone e tuba) vindo do Grêmio Musical Henrique Dias, 
primeira escola profissionalizante de frevo de Olinda. Após 
oito anos de estrada, a Orquestra Contemporânea de Olinda 
nunca se sentiu tão ela, tão segura do seu lugar e da força 
da música que faz.

Bomfim is a record that could be called Guadalupe, 
Cariri, Bonsucesso, Maruim ... All Olinda down there, 

on the banks of the Historic Site, describe well the 
essence of the third career album of Contemporary 
Orchestra Olinda. In this work, the band that since 

2008 a growing trail path on the Brazilian music 
scene, back home. The good end of a creative 

cycle for a new beginning, with all the best that 
the word brings. Return to what Olinda has richer: 
the residents, and their afoxés andcadomblés, the 
“umbigadacocos”, “Pneu” and Xambá. The “loas” 

of the Tabajaramaracatu. The fantastic figures in a 
carnival recognized worldwide. The seven Pernambuco 

musicians, always surprising performance on stage, 
live, feed this Olinda overflowing with art and self 
references at the same time cosmopolitan, moving 

side by side with what comes out.
This mixture of traditions and influences, GilúAmaral 

(percussion), Rapha B (drums), Hugo Gila (bass), 
Julian Holland (guitar), Tiné and MacielSalu (vocals) 
and also one of the most important saxophonists in 

the country, the Maestro Ivan do Espírito Santo, unite 
a metal trio (trumpet, trombone and tuba) from 

the Guild Musical Henrique Dias, the first vocational 
school Olinda frevo. After eight years on the road, the 

Contemporary Orchestra Olinda never felt it, so sure 
of his place and power of music making.

Executive production - Félix Aureliano 
(orquestraolinda.producao@gmail.com)

Bomfim

Length: 1h30 | Age rating: free 

Produção Executiva e Agenciamento para shows: Félix 
Aureliano (orquestraolinda.producao@gmail.com)

ALTO DA Sé  PALCO PETROBRAS
07 de novembro|sábado|18h

Bomfim

Duração aproximada: 1h30|Indicação Etária: Livre

ALTO DA SÉ PETROBRASSTAGE
November 7|sat| 18h

Orquestra Contemporânea de Olinda - OCO (Olinda - Brasil) Contemporary Orchestra Olinda 
(Olinda - Brazil)

Patrocinadora da Orquestra 
Contemporânea de Olinda
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PALCO PETROBRAS



No interior de uma Kombi nas proximidades do 
PALCO PETROBRAS, no Alto da Sé, o DJ Centurion 
devidamente municiado de seus ‘brinquedinhos’ 
analógicos apresenta seu repertório de sonoridades 
nos intervalos das apresentações. Promove, 
juntamente com seus convidados, rápidas e marcantes 
jam sessions com a participação de convidados e o 
improviso dos artistas programados. 

Inside a van nearby PETROBRASSTAGE, on the Alto da Sé, DJ 
Centurion and their ‘toys’ analog sounds presents its repertoire 

in between the presentations. Promotes, along with your 
guests, fast and striking jam sessions with the participation of 

guests and improvisation of upcoming artists.

CENTURION DA MATA – soundincursions

ALTO DA SÉ PALCO PETROBRAS
07 de novembro|sábado|15h às 19h

CENTURION DA MATA – incursões sonoras

ALTO DA SÉ PETROBRASSTAGE
November 7|saturday|3pm to 7pm 

Centurion da Mata e convidados: discotecagem e improviso. 
Alto da Sé (Olinda-Brasil)

Centurion da Mata and guests: DJ, Alto da Sé 
(Olinda, Brazil)
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OCO/Beto Figueiroa



“Sasquaravana” é a realização de shows promovidas pelo músico Sasquat Man em ruas, praças e espaços públicos, 
com sua própria estrutura de palco, som e luz. O objetivo é divulgar suas músicas autorais para a população, de forma 
gratuita, com um grande espetáculo itinerante que circula por várias cidades, interagindo com outras artes urbanas, 
a bordo do seu caminhãozinho. Inspirado na atuação das caravanas de artistas sertanejos, artistas pops e bandas de 
forró, Sasquat Man faz essa ação visando fortalecer e popularizar o seu seguimento musical. 

Sasquat Man apresenta na Sasquaravana um show de músicas autorais com sonoridades elaboradas que transitam 
pelo afro-beat, samba-rock, ska, trip-hop e guaracha. A iniciativa também abre espaço para que novos artistas e 
bandas da cena local se apresentem e tenham na Sasquaravana uma oportunidade de difusão de seus trabalhos 
autorais musicais e artísticos, além de abrir espaço também para as diversas expressões da arte urbana ao utilizar 
plataformas inusitadas e irreverentes para exposições de graffiti, apresentações circenses, teatrais, danças, saraus e 
exibições audiovisuais. No “Baú do Graffiti”, uma caminhonete, posicionada ao lado do palco, recebe nas paredes de 
seu baú o colorido do graffiti, pinturas, projeções de vídeo arte, dentre outras linguagens artísticas urbanas, a partir 
da interação com o público. Como a iniciativa é realizada com recurso próprio, a Sasquaravana disponibiliza para venda 
produtos das bandas e artistas participantes (cd’s, camisetas, etc.), onde o lucro é revertido para custear as despesas 
do projeto. 

Nascido em Olinda (PE), o produtor musical e engenheiro de som, Buguinha DUB tem em sua essência uma formação 
musical, adquirida inicialmente por meio de seu pai, José Luiz – o Buga Som – referência em Engenharia de Som 
no Brasil. A junção sonora de echos analógicos, reverbs de mola, delays analógicos e placas de som digital, vieram 
naturalmente com o passar dos anos nas estradas e em estúdios, resultando num trabalho autoral inédito. Como 
influência musical e pessoal, a sua infância pelas ladeiras de Olinda trouxe grandes referências regionais, adquiridas 
em troças de carnavais, emboladores, maracatus, cocos. Em território DUB, Mad Professor, King Dub, Lee Perry e o 
Cientista. Buguinha se tornou naturalmente um Dub Master, levando seu projeto solo Vitrola Adubada, pelo Brasil e 
Europa. Vitrola adubada, como o mesmo diz, é uma “mistura científica cósmica”. Uma seleção de bandas e produções 
independentes faz parte do repertório. Com beats e grooves mundiais, Buguinha passeia em sons como DUB, reggae, 
coco adubado, afrobeat, ska, dancehall, raggamuffin, com um toque do sotaque pernambucano
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PRAÇA DO CARMO 
07 de novembro|sab| 14h/22h

Sasquaravana “Projeto Independente de Circulação e Difusão de Música Autoral”

Sasquat Man

Vitrola Adubada

Sasquat Man (Olinda - Brasil)

Sasquat Man (Olinda - Brasil)

Buguinha DUB (Recife - Brasil)

Duração: 8h | Indicação Etária: Livre 

Ficha técnica da banda: Guitarra e voz - Sasquat Man. Teclado - Gustavo Joe.  Baixo - Iggor San.  Bateria - Antonio 
Marques. Trombone - Ibrahin Genuino.  Produção musical - Buguinha Dub.
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“Sasquaravana” is the name of Sasquat Man shows in streets, 
squares, public spaces, once he has his own stage, lighting and sound 
paraphernalia.   He aims to spread his work as songwriter for free in a 
road show, which interacts with other artistic expressions. Inspired by 
sertanejo, pop and forró artists’ tours, Sasquat Man intend to strengthen 
and popularize his music segment. 
Sasquat Man shows his own compositions. His music has some afro-
beat, samba-rock, ska, trip-hop and guaracha elements. This project 
also opens space to new local artists and bands. Sasquaravana is an 
opportunity to show new artists’ works, with diverse urban expression 
such as graffiti, circus arts, theater, dance, poetry soirées and audio-
visual exhibits. “Baú do Grafitti”, a truck beside the stage, is an open 
space to receive paintings, video-art and other urban expressions, with 
audience interaction. As it is an independent project, in Sasquaravana 
you can buy some souvenirs and goods as a way to finance the initiative.

Voice and guitar - Sasquat Man. Keyboards - Gustavo Joe.  Bass - Iggor 
San.  Drums- Antonio Marques. Trombone - Ibrahin Genuino.  Music 
production - Buguinha Dub.

Born in Olinda (Pernambuco), Buguinha DUB has his music education 
acquired from his father, José Luiz – Buga Som – a big reference in 
sound engineering in Brazil. The combination of analog echoes, spring 
reverb, analog delays and digital sound boards, came naturally as 
result of years on the road and studio. The result of this mixture is an 
innovative work. His musical and personal influences are colored by his 
childhood in Olinda, hills full of local references, carnival, Emboladores, 
Maracatus and Coco music. In the DUB territory his references are Mad 
Professor, King Dud, Lee Perry and Scientist. Buguinha has become 
naturally a Dub Master, leading his solo project Vitrola Adubada through 
Brazil and Europe.
Vitrola Adubada is a “scientific cosmic mixture”. A selection of bands 
and independent productions is part of his setlist. Full of international 
beats and grooves, Buguinha travels through dub, reggae, coco adubado, 
afrobeat, ska, dancehall, ragamuffin with a little bit of the accent from 
Pernambuco.

PRAÇA DO CARMO 
November 7|sat| 2pm/10pm

Sasquaravana “Music Circulation and Dissemination Independent Project”

Vitrola Adubada

Sasquat Man (Olinda - Brazil)

Buguinha DUB (Recife - Brazil)

Length: 8h | Age rating: free

Buguinha Dub/Arquivo Pessoal

Sasquat Man
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Um palco aberto na praça e dois apresentadores 
excêntricos que convidam o público a se apresentar 
naquele momento. Circenses, músicos, poetas, 
atores, dançarinos e até mesmo pessoas que nunca 
se apresentaram em público, todos estão convidados 
a fazer sua performance nesse dia. O palco aberto 
premiará os preferidos da plateia distribuindo 
prêmios do fabricante de materiais circenses DYM.

It is an open stage and two eccentric hosts who will 
invite people to show their own shows. Circus artists, 

musicians, poets, actors, dancers and even people 
who have never been in a stage before, everyone 
is invited to perform. Open Scene will award the 

ones who captivate audience, with some DYM circus 
products.

Hosts - Anderson Machado, Giulia Cooper 
and guests. Set design - Anderson 

Machado. Production - Giulia Cooper.

Caravana Tapioca Presents Open Scene 

Length: 1h | Age rating: free

Artistas apresentadores - Anderson Machado, Giulia 
Cooper e convidados. Cenografia - Anderson Machado. 
Produção - Giulia Cooper.

PRAÇA DO CARMO 
08 de novembro|domingo| 16h às 17h 

Caravana Tapioca Apresenta Cena Aberta

Duração: 1h | Indicação Etária: Livre 

PRAÇA DO CARMO 
November 8|Sunday| 4pm to 5 pm

Caravana Tapioca e artistas convidados (Recife - Brasil)

Caravana Tapioca and guest 
artists (Recife - Brazil)
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Renata Pires



Length: 1h | Age rating: free

Transportando o público para o universo clássico 
e imaginário do circo de pulgas, o espetáculo 
apresenta Maria, a pulga adestrada que chega de 
paraquedas, canta, faz música com panelas, cospe 
fogo, doma uma fera, entre outras habilidades 
nunca antes vistas. Cavaco, o excêntrico domador, 
faz a costura dos números com música ao vivo, 
malabarismo, magia e comicidade. Ao melhor 
estilo do artista popular, é estabelecido um jogo 
de interação e improvisação com a plateia que 
participa do espetáculo até o final, esperando a 
incrível pulga ser lançada do canhão para o espaço 
sideral.

The play drives the audience to the classic and fantastic 
flea circus. It shows Maria, a trained flea who arrives by 
parachutes, makes music with pans, spits fire and other 
skills. Cavaco, an eccentric tamer, is responsible to build 

the scenes live with music, juggling, magic and humor. 
Like traditional artists, they establish an interactive, 

improvised and spontaneous game with audience, while 
they wait the flea to be sent to the outer space.

Author - Anderson Machado. Cast and set design - 
Anderson Machado. Costume - Luciano Pontes. Production 

- Giulia Cooper. Soundtrack - Adriana Millet.

Cavaco e sua Pulga Adestrada

PRAÇA DO CARMO 
08 de novembro|domingo| 18h30

Cavaco e sua Pulga Adestrada

PRAÇA DO CARMO 
November 8| sun| 6:30pm

Caravana Tapioca (Recife - Brasil) Caravana Tapioca (Recife – Brazil)
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Duração: 1h | Indicação Etária:  Livre

Artistas apresentadores - Anderson Machado, Giulia 
Cooper e convidados. Cenografia - Anderson Machado. 
Produção - Giulia Cooper.

Marilia Chalegre



Uma das manifestações culturais mais conhecidas no 
Brasil e reconhecidas no mundo, a Roda de Capoeira, 
Patrimônio Cultural Imaterial da Humanidade recebe 
ares de espetáculo no Projeto Brinquedo da Capoeira. 
Uma reunião de mestres e professores com o intuito 
de fortalecer politicamente o patrimônio imaterial, 
cultural e esportivo dentro da Cidade de Olinda e 
no Estado de Pernambuco. Com apresentações em 
locais públicos do Sítio Histórico de Olinda, os mestres 
apresentam à população essa prática cultural afro-
brasileira que é ao mesmo tempo, dança, esporte, 
luta e arte. Buscam, assim, atrair o interesse da 
população em geral para a prática da capoeira, 
almejando mudanças de olhar sobre o brinquedo, 
juntamente com mais reconhecimento político-
cultural.

Mestres e Professores/masters and teachers: 
   1. Mestre Jairo Dornellas “Mestre Pacheco” criador do projeto, vários trabalhos realizados em Olinda e na 
Europa; 
   2. Claudio dos Santos Benicio “Mestre Sapinho”, atua nos bairros do Amaro Branco, Jardim Atlântico e Rio  
Doce;
   3. Marcelo de Assis Silva “Mestre Marcelo Baia”, atua no Amparo; 
   4. Arquimedes Nogueira dos Santos “ Contra-Mestre Neném”, atua em Jardim Brasil II e Peixinhos; 
   5. “Contra Mestre Baixinho”, atua na Coab 7º RO; 
   6. JairtonEdyvam de Amorim “Professor OiãoAngoleiro”, atua em Jardim Brasil I; 
   7. “Contra Mestre Carinhoso”, atua na comunidade do V8; 
   8. Marcos Ferreira da Silva “Contra-Mestre Marcos Cangaia”, atua no bairro de Ouro Preto;
   9. duardo “Contra-Mestre Eduardo Baigon”, atua no Sitio Histórico de Olinda

One of the most popular cultural events in Brazil and 
recognized in the world, Capoeira, Intangible Cultural 

Heritage of Humanity turns into spectacle on the Brinquedo 
da Capoeira Project (Capoeira Toy Project). A meeting of 

teachers and teachers in order to politically strengthen the 
Capoeira (intangible heritage, cultural and sports) within 

the City of Olinda and in the State of Pernambuco.With 
performances in public places of Olinda Historic Center, the 
teachers present to the public this african-Brazilian cultural 

practice that is at the same time, fight, dance, sport and art. 
Seeking thereby attracting the interest of the general public 
for the practice of capoeira, changes aiming to look over the 

practice along with more political and cultural recognition.

CAPOEIRA PRACTICE 

Length: 1:30h | Age rating: Free

Alto da Sé 
O8 de novembro | domingo | 15h

BRINQUEDO DA CAPOEIRA

Duração: 1h20 | Indicação etária: Livre

ALTO DA SÉ 
November 8|sunday| 03pm

Mestres e Professores de Capoeira (Olinda - Brasil)

Capoeira concert with masters 
and teachers (Olinda, Brazil)

O
lin

da



O
lin

da

Capoeira



O espetáculo faz parte de uma pesquisa de 
linguagem, desenvolvida pelo Grupo Engenho de 
Teatro, nos seus 15 anos de existência, por meio de 
uma imersão no universo nordestino, explorando 
sua simplicidade poética, sob a ótica de uma 
menina que vagueia sertão adentro em busca de 
água para sua margarida e encontra uma série de 
dificuldades e situações que lhe mostram valores 
até então desconhecidos. Sob inspiração dos contos 
de fada tradicionais e dos brinquedos e brincadeiras 
populares, o espetáculo se veste de uma roupagem 
contemporânea e conta a saga audaciosa de uma 
menina determinada e sonhadora, que não mede 
limites para realizar seus objetivos. Teatro, música, 
poesia em busca de uma infância, muitas vezes 
esquecida.

The piece is part of an extensive research, developed by 
Grupo Engenho de Teatro, during its 15 years. It is an 

immersion into Brazilian northeast universe, by exploring its 
poetic simplicity, under the view of a little girl who wanders 

in the sertão (backlands) looking for water to her daisy. 
She founds lots of difficulties and through difficulties she 

discovers new values. Inspired by fairy tales and traditional 
celebrations, the play explores contemporary elements to 

tell the audacious saga of a dreamy and boundless girl who 
take risks to achieve her goals. Theater, music and poetry are 

used to rescue our forgotten childhood.

Luzia no caminho das águas 

Length: 1h | Age rating: Free

ALTO DA SÉ 
08 de novembro|domingo| 15h30 

Luzia no caminho das águas

Duração: 1h | Indicação Etária: Livre

ALTO DA SÉ 
November 8|sunday| 03:30 pm

Grupo Engenho de Teatro (Recife – Brasil)

Grupo Engenho de Teatro 
(Recife – Brazil)O

lin
da

Author - Alexsandro Souto Maior. Cast - Lane Cardoso, 
Vanessa Lins, Edjalma Freitas or Tatto Medinni, Kamila Souza 

or Andrea Veruska. Staging - Eron Villar / Alexsandro Souto 
Maior. Set design, costume, props and makeup - Luciano 
Pontes. Lighting – Eron Villar. Musical director - Kleber 

Santana. Musicians - Kleber Santana and Leandro Almeida. 
Visual programming - Java Araújo. Production directors- 

Alexsandro Souto Maior / Eron Villar. Executive production - 
Grupo Engenho de Teatro. Sponsored by Funcultura PE.

Autor - Alexsandro Souto Maior. Elenco - Lane Cardoso, 
Vanessa Lins, Edjalma Freitas ou Tatto Medinni, Kamila 
Souza ou Andrea Veruska. Encenação - Eron Villar / 
Alexsandro Souto Maior. Cenografia, figurino, adereços e 
maquiagem - Luciano Pontes. Luz – Eron Villar. Direção 
musical - Kleber Santana. Músicos - Kleber Santana e 
Leandro Almeida. Programação Visual - Java Araújo. 
Direção de Produção - Alexsandro Souto Maior / Eron 
Villar. Realização - Grupo Engenho de Teatro. Patrocínio - 
Funcultura PE. 
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Daniela Nader



João Paulo Albertim, cavaquinho de 5 cordas com 
formação concebida no Conservatório Pernambucano 
de Música, veio para ficar no cenário artístico 
musical brasileiro como referência da boa música, 
não só como cavaquinista, mas também como exímio 
arranjador e compositor.
Em Toca Pernambuco, João Paulo demonstra as 
possibilidades de combinações timbrísticas e estimula 
a inserção e a fusão de gêneros e ritmos musicais 
não muito conhecidos do grande público admirador da 
literatura do cavaquinho. O xote nordestino, o forró, 
o frevo de rua, a toada e o caboclinho (perré bumba) 
são exemplos disso. Fica claro nesse show o domínio 
do instrumento e o cuidado com o acabamento nos 
arranjos e execuções. 

João Paulo Albertim, five-stringed cavaquinho player got his 
education from Conservatório Pernambucano de Música, he 
is a reference in Brazil in his style, not only as cavaquinho 

player, but also as composer and arranger.
In Toca Pernambuco, João Paulo shows the possibilities of 

timbre combination and fosters the insertion and fusion 
of music styles, most of them not very popular among 
cavaquinho music lovers. Xote Nordestino, forró, frevo 
de rua, toada and caboclinho (perré bumba) are some 

examples of it. During this show, it’s clear how he masters 
his instrument and how careful he is with arrangement and 

performance. 

João Paulo Albertim – Plays 
Pernambuco 

Length: 1h | Age rating: freeALTO DA SÉ 
08 de novembro| domingo| 16h30

João Paulo Albertim - Toca Pernambuco 

Duração: 1h | Indicação Etária: Livre

ALTO DA SÉ 
November 8| sun|4:30 pm

João Paulo Albertim (Recife - Brasil) João Paulo Albertim (Recife - Brazil)
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João paulo Albertim



Neste show musical, Carlo Gill revisita o principal 
ideário do samba brasileiro, com visão atualizada das 
principais músicas do gênero, desde Sinhô a Martinho 
da Vila, Ataulfo Alves a Moreira da Silva. Também são 
recitados poesias correlatas de nomes da importância 
do Federico Garcia Lorca, José Régio e Cartola. Carlo 
Gill é um artista brasileiro que faz música pelo 
simples prazer de transubstanciar o ato criativo o 
qual nele se espelha, realiza-se como finalidade do 
saber-se criador.

In this show, Carlo Gill revisits and updates the main ideals 
of Brazilian Samba, from Sinhô a Martinho da Vila, Ataulfo 

Alves to Moreira da Silva. During the show there will be 
space to poems by Garcia Lorca, José Régio and Cartola. 
Carlo Gill is a Brazilian artist who makes music for the 
pleasure of creative act itself. This act makes he feels 

reflected and fulfilled.

Samba de uma vida só

Length: 2h | Age rating: free

ALTO DA SÉ 
08 de novembro| domingo| 17h30

Samba de uma vida só

Duração: 2h | Indicação Etária: Livre
ALTO DA SÉ 

November 8| sun|5:30 pm 

Carlo Gill e banda (Recife-Brasil)
Carlo Gill and band (Recife-Brazil)
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Vocal – Carlo Gill. Bateria - Raminho Batera. Contrabaixo - André 
Campos. Teclado - Riche Jones. Guitarra - Vagner Silva.  Sax - Guto.

Voice– Carlo Gill. Drums - Raminho Batera. Double bass 
- André Campos. Teclado - Riche Jones. Guitarra - Vagner 

Silva.  Sax - Guto.

Adriana Sobral



Entre a Olinda cheia de gente durante o carnaval e 
a do cotidiano, quando a multidão se esvai, há um 
tanto de multiplicidades musicais. Delas fazem parte 
o canto coral, a exemplo do famoso canto gregoriano 
do mosteiro de São Bento. Com programação de 
Mary Ruth, o festival ocupa o adro da igreja da 
Misericórdia, no Alto da Sé de Olinda, para oferecer 
através um repertório variado essa expressão que é o 
canto coral.

Between Olinda crowded during the carnival and everyday, 
when the crowd is gone, there is somewhat of musical 

multiplicities. They include the choir, like the famous 
Gregorian chants of the monastery of St. Benedict. 

Programming with Mary Ruth, the festival occupies the 
churchyard of Misericordia church in the Alto da Sé de Olinda, 
to offer through a varied repertoire that expression which is 

the choir.

OPEN SONGS

Length: 3h | Age rating: free

Igreja da Misericordia |ALTO DA SÉ 
08 de novembro| domingo| 16h

CANTO ABERTO

Duração: 3h | Indicação Etária: Livre  

Misericórdia church | Alto da Sé 
November 8| sunday|4 pm

Canto Coral na Igreja da Misericórdia (Sítio Histórico de Olinda – Brasil)

Choral songs on the Misericórdia church 
(Historic Center of Olinda – Brazil)
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O modo como a parte edificada, a vegetação e o mar se encontram no Sítio Histórico de Olinda 
fazem desta parte da cidade um lugar que cativa os olhos, inspira artistas e visitantes. Além desse 
reconhecimento, há também outro, marcado pelo título de Patrimônio Cultural da Humanidade. 
Tais ingredientes tornam esse pedaço de Olinda o lugar ideal para se viver uma experiência 
multidisciplinar com interface na arquitetura, histórica, arte/cultura, atividade física, e até 
antropológica, uma vez que oportuniza aos caminhantes a experimentarem peculiaridades de se 
viver em uma cidade do século XVI praticamente inalterada. 
Simultaneamente com objetivo desportivo, cultural e de lazer, a atividade é classificada como 
moderada. Como um exercício físico de baixo impacto potencializado pelas ladeiras da Cidade Alta 
que ajuda a perder/controlar peso aumentando a vitalidade.

iniciando na Praça do Carmo e terminando no Alto da Sé.

The way the built part of the greenery and the sea meet in Olinda Historic Center make this town a place that captivates the eyes, 
inspires artists and visitors. In addition to this recognition, there are also other, marked by the Cultural Heritage of Humanity title. These 

ingredients make this piece of Olinda the ideal place to live a multidisciplinary experience with interface architecture, history, art/culture, 
physical activity, and even anthropological as it gives opportunity for hikers to experience the peculiarities of living in a city sixteenth 

century virtually unchanged.
Simultaneously with sports, cultural and leisure purpose, the activity is classified as moderate. As a low-impact exercise boosted the 

slopes of the Upper City that helps you lose / control weight increasing vitality.
Starting at the Carmo Square and ending at the Alto da Sé.

CULTURALSIDEWALK

Length: 2h | Age rating: free

Sítio Histórico de Olinda 
08 de novembro| domingo| 15h

CAMINHADA CULTURAL– percurso pedestre 

Duração: 2h | Indicação Etária: Livre

Historic Center of Olinda
November 8| sunday|3 pm

Exercício, História, Cultura e Arte (Sítio Histórico de Olinda – Brasil)

Exercise, History, Culture and Art (Historical Center of Olinda - Brazil) 
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O Projeto Vinil em Brasa é cria direta da premiada “Terça do Vinil” de autoria do DJ 440. Eleita em 
2013/2014 a melhor festa do Recife pela Revista Veja, tem em seu currículo oito anos de existência e já 
é uma referencia nacional entre festas de música brasileira e ponto turístico que movimenta as noites de 
Olinda e Recife por meio de discos de Vinil. Buscando ampliar seu alcance, o Vinil em Brasa visa ocupar 
lugares públicos ou privados com música brasileira dançante, estendendo o sucesso das suas terças para 
outros dias da semana. 
Vozes lendárias ou nem tão populares da música brasileira de alta qualidade formam o set do olindense 
JunianiMarzani, conhecido por DJ 440. “Arqueólogo” musical e pesquisador de raridades musicais, Juninani, 
atua como discjockey profissionalmente desde o fim dos anos 90. Versátil e de gosto musical refinado, 
debruça-se na música brasileira e latina em diálogo com diferentes vertentes e estilos, conseguindo 
passear pelo samba e samba-rock, o tropicalismo, funk e soul, a música pernambucana, e ritmos 
paraenses como carimbo, e guitarradas, e ainda flerta com latinidades como a cumbia e a salsa. Agitador 
Cultural nato, também produz seus próprios eventos.

The “Vinil em Brasa” (Vinyl on Fire)Project is a direct creation of the award-winning “Terça do Vinil” (Tuesday Vinyl) of DJ 440 
authorship. Elected in 2013/2014 the best party of Recife by Vejamagazine, has in its eight years of existence curriculum and is 

already a national reference between Brazilian music festivals and tourist spot that moves the night of Olinda and Recife through vinyl 
records. Seeking to expand its reach, the Vinyl on Fire aims to hold public or private places with danceable Brazilian music, extending 

the success of your Tuesdays to other days of the week.
Legendary voices or not so popular Brazilian music high quality form the set of Olinda JUNIANI MARZANI, known as DJ 440. 

“Archaeologist” of music and researcher of musical rarities, Juninani, acts as a disc jockey professionally since the late 90s. Versatile 
and refined musical taste, focuses on the Brazilian and Latin music in dialogue with different aspects and styles, achieving stroll 

through the samba and samba-rock, tropicalism, funk and soul, Pernambuco music, and Pará rhythms like stamp, and guitars and 
even flirts with latinidades like cumbia and salsa. Cultural born agitator also produces its own events.

Vinil on Fire presents: Cena Cumplicidades Burning - Let’s Party!
Age rating: free

ESPAÇO TROPICASA
06 de novembro|sexta|19h

Vinil em Brasa apresenta: Cena Cumplicidades Ardente
“A Festa”

Indicação etária: Livre

TROPICASA SPACE- Olinda
November 6|fri| 19h

DJ 440 (Olinda - Brasil)
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Roteiro de ateliês do Sítio Histórico de Olinda com transporte gratuito para visitação nos fins de 
semana do festival. Consiste em uma plataforma interativa (cúmplice) envolvendo 25 ateliês com 
o intuito de criar sinergias e potencializar sua difusão. Para além do festival, são impressos e 
amplamente distribuídos por todo o ano, folders bilíngues com informações artísticas, técnicas, 
e de serviço dos ateliês, além de sua postagem no site do festival. Isso caracteriza a extensão 
e continuidade da ação, como também a exposição permanente de logomarcas e informações 
importantes do cenário artístico de Olinda.

Atividade diária consonante com os horários de funcionamento dos ateliês

Art studios script Olinda Historic Center with free shuttle to visit the festival weekends. It consists of an interactive platform (accomplice) 
involving 25 workshops in order to create synergies and maximize its diffusion. Apart from the festival, they are printed and widely 

distributed throughout the year, bilingual brochures with artistic, technical, and service of art studios, as well as your post on the festival 
site. This characterizes the extent and continuity of action, as well as the permanent exhibition of logos and important Olinda’s art scene 

information.
Daily activity in line with the opening hours of art studios

COMPLICITIES CIRCUIT ART STUDIOS

Duration: all year

Sítio Histórico de Olinda

CIRCUITO CUMPLICIDADES DE ATELIÊS

Duração: um ano

Historic Center of Olinda

(Sítio Histórico de Olinda – Brasil)

(Historic Center of Olinda – Brazil)
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JOÃO PESSOA



JOÃO PESSOA

Locais/Places
  

Teatro Paulo Pontes - Fundação Espaço Cultural da Paraíba - Funesc
Escola de Dança da Funesc - Fundação Espaço Cultural da Paraíba - Funesc

R. Abdias Gomes de Almeida, 800 - Tambauzinho, João Pessoa - PB, 58042-900

Fone: (83) 3211.6204 /6202
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Para Carolyn Carlson a criação de um solo é um 
momento de relação direta com a dança, a possibilidade 
de introspecção...Essa abordagem é antes de tudo um 
diálogo íntimo, sem explicação, sem palavras, em busca 
da nota final do gesto único e puro. Assim, Carolyn criou 
Burning para esse excepcional bailarino coreano. Um 
solo sobre as transformações que acontecem em cada 
etapa da vida. BURNING (ardente) leva o espectador a 
uma contemplativa jornada em direção ao seu núcleo.

“O homem que cai pelo tempo e recupera a perda de uma semente 
de fogo
ardente iluminação interior recupera a criança
ilumina as sombras
incêndios no bem
águas no sangue
Nascido, caminha o Burning Man”

Carolyn Carlson

Carolyn Carlson, a eterna “senhora água”, encarna o 
gesto puro e único como uma emanação do movimento 
aquático em sua metamorfose infinita. Ao som das ondas, 
a coreógrafa mergulha na fluidez, presença intensa e 
profundezas insondáveis da água. Ela oferece ao público 
uma visão fascinante da dança dirigida pela força da vida 
deste elemento natural.

Coreografia e Dança - Carolyn Carlson. Música - Nicolas de 
Zorzi. Luz - Guillaume Bonneau. Linha de produção - Carolyn 
Carlson Company. Produção Original - Centre Chorégraphique 
National Roubaix Nord-Pas de Calais em colaboração com o 
Théâtre National de Chaillot.

Coreografia - Carolyn Carlson. Assistente de 
coreografia e segundo cast - Yutaka Nakata. Dança 
- Won Won Myeong. Música - Meredith Monk. Som 
- Jean-Christophe Parmentier. Figurino - Lina Wu 
Ichiba. Pinturas - Carolyn Carlson, Yutaka Nakata. 
Luz - Guillaume Bonneau. Produção – Cia Carolyn 

Carlson. Coprodução - Adami no seu 60º ano de 
existência, no âmbito do Festival JUNE EVENTS 
- CDC Atelier de Paris-Carolyn Carlson. Com a 

colaboração técnica do Teatro Nacional de Chaillot. 
Agradecimento - The House Foundation for the Arts 

Meredith Monk; com autorização do Boosey and 
Hawkes Music Publishing.

A Companhia Carolyn Carlson é 
apoiada pelo Ministério da Cultura 

da França, e recebe o apoio do 
Crédit du Nord, referente à sua 

residência no Théâtre National de 
Chaillot-Paris.

www.carolyn-carlson.com

Immersion

Burning

Companhia Carolyn Carlson (França)

Companhia Carolyn Carlson (França)

Duração: 18 min | Indicação Etária: a partir de 8 anos.

Duração: 26 min | Indicação Etária: a partir de 8 anos.

Burning/Florent Drillon  Adami

TEATRO PAULO PONTES – Espaço 
Cultural da Paraíba - Funesc  

Immersion + Burning
31 de outubro|sábado|20h
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Carolyn Carlson, the eternal “water lady”, embodies 
pure and unique dance like an expression of the 
continually metamorphosing movement of water. To 
the sound of waves, the choreographer immerses 
herself in its fluidity, its intense presence and its 
unfathomable depths. 
Echoing the piece eau, which is entirely dedicated 
to her favorite theme, she offers the audience a 
fascinating vision of dance driven by the life force of 
this natural element.

Carolyn Carlson and Won Myeong Won have already collaborated 
for the creation Tigers in the tea house in 2004, for 3 dancers. 

Ten years after, Carolyn Carlson wishes to start with him a new 
collaboration, with the intention to choreograph a solo for this 

exceptional Korean dancer. Solo about transformations happening 
in each step of life, Burning leads the spectator to a contemplative 

journey towards its core.

“Falling man through time and loss regains a seed of fire
burning inner illumination recovers the child

lights the shadows
fires in the well

waters in the blood
born walks the Burning Man”

Carolyn CarlsonChoreography and dance - Carolyn Carlson. Original 
music - Nicolas de Zorzi. Lights - Guillaume Bonneau. 
Line production - Carolyn Carlson Company. Original 
production - Centre Chorégraphique National Roubaix 
Nord-Pas de Calais. In partnership with Théâtre 
National de Chaillot

The Carolyn Carlson Company is supported by the French 
Ministry for culture, and receives the support of Crédit 
du Nord,within the framework of its residency at Théâtre 
National de Chaillot- Paris.
www.carolyn-carlson.com

Coreography - Carolyn Carlson. Choreographic Assistant and second cast - 
Yutaka Nakata. Dance - Won Won Myeong. Music - Meredith Monk. Sound - 
Jean-Christophe Parmentier. Costumes - Lina Wu Ichiba. Paintings - Carolyn 
Carlson, Yutaka Nakata. Lights - Guillaume Bonneau. Production – Carolyn 

Carlson Company. Coproduction - Adami for its 60th years of existence, 
within the framework of Festival June Events - CDC Atelier de Paris-Carolyn 

Carlson with the support of Crédit du Nord. Thanks to The House Foundation 
for the Arts Meredith Monk ; with the kind authorization of Boosey and 

Hawkes Music Publishing

Immersion

Burning

Carolyn Carlson Company (France)

Carolyn Carlson Company (France)

Length: 18 min | Age rating: from 8

Length: 26 min | Age rating: from 8 years

Immersion/Alain-Fleischer

PAULO PONTES THEATER
Immersion + Burning
October 31|saturday|20h
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Turnê Carolyn Carlson Brasil 2015
Coordenação Cena CumpliCidades

24.10.15  Belo Horizonte/MG – Grande Teatro  SescPalladium

28.10.15 Fortaleza/CE – Estação Theatro José de Alencar 

30.10.15 Recife/PE – Teatro de Santa Isabel

31.10.15 João Pessoa/PB – Teatro Paulo Pontes 



O espetáculo evidencia - em sua pesquisa de 
movimento, luz e som - a pluralidade do amor 
corporificado por ideias de controle, violência e 
reorganização. O trabalho está dividido em três 
cenas (translúcido, claro e escuro), como estágios de 
alternância dessas ideias. O trabalho é vencedor do 
Fundo Municipal de Cultura – FMC/2013, na cidade 
de João Pessoa, Paraíba. Conta com a participação do 
músico e poeta da Troça Harmônica, Gustavo Limeira.

The performance shows – in its movement, lighting and 
sound research – how love can be embodied by ideas of 
control, violence and reorganization. This piece has three 

scenes (translucent, clear and dark), as alternating stages 
of this idea. This project won the prize Fundo Municipal de 

Cultura – FMC/2013 (Municipal funding), in João Pessoa, 
Paraíba. It counts with a special guest, Gustavo Limeira 

(Troça Harmônica musician and poet).

Sobrevivência dos vaga-lumes

Length: 27 min | Age rating: 16 y/o

TEATRO PAULO PONTES – Espaço Cultural da 
Paraíba - Funesc  
Sobrevivência dos vaga-lumes + Je te haime
01 de novembro| domingo| 20h

Sobrevivência dos vaga-lumes

Duração: 27 min | Indicação Etária: 16 anos
PAULO PONTES THEATER   

Sobrevivência dos vaga-lumes + Je te haime
November 1| sunday| 8pm

Joyce Barbosa (Paraíba – Brasil) Joyce Barbosa (Paraíba – Brazil)

Director - Joyce Barbosa. Performance- Joyce Barbosa. 
Dramaturgy - Candice Didonet. Production - José Hilton 
Souza. Executive production - Lília Maranhão. Lighting- 

Fabiano Diniz. Music - Gota Sonora.
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Direção artística - Joyce Barbosa. Em cena - Joyce Barbosa.
Dramaturgia - Candice Didonet. Produção - José Hilton Souza. 
Coordenação de produção - Lília Maranhão. Luz - Fabiano Diniz. 
Música - Gota Sonora.

Joyce Barbosa/Rafael Passos Je te haime/Olivier Goirand
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Je Te Haime é uma evolução, uma reinterpretacção, um 
mergulho ao futuro... O projeto representa um processo 
de aprendizagem que conduz os artistas na busca de 
uma linguagem pessoal baseada na expressão física. 
Um trabalho que questiona os limites dos intérpretes e 
a comunicação fundamental através do movimento. Na 
intenção do auto conhecimento, propicia-se de uma relação 
com o espectador e a própria existência dos artistas em um 
espaço comunicativo, aberto à imaginação e às emoções. Os 
artistas acreditam na dança em equilíbrio, relação humana, 
misturada entre identidades, corpos e ações. Uma linguagem 
comunicativa e disponível.
Enrugar nossas peles de tanto nos arranhar, calejadas 
semanas, depois anos, descosturados, remendados e 
rasgados novo e de novo. É Lento o processo para, aos 
poucos, poder conhecer-se, acumulando pegadas e 
recolhendo, através dos feixes, os dejetos de tensões 
acumuladas. Camadas sucessivas escondidas entre as pregas, 
a emboscada numa crosta  frágil, pronta para atacar-te... ou 
para envolver-te.
Harmonia ou desacordo… química inestável onde cada 
passo tem o potencial de nos projetar pelos meandros 
intermináveis, aniquilar-nos você e eu, quando nos olhamos, 
para não tomar uma decisão e continuar: te odeio, te amo, e 
aos poucos te conheço.

TEATRO PAULO PONTES – Espaço Cultural da Paraíba  
Sobrevivência dos vaga-lumes + Je te haime
 01 de novembro| domingo| 20h

Coreógrafos e intérpretes - Candelaria Antelo e Arthur Bernard 
Bazin. Luz - Candelaria Antelo e Arthur Bernard Bazin. Música 
-Louis Amstrong “Basin Street Blues”, Cinematic Orchestra “The 
Fear Theme”, Kid Koala “Basin Street Blues”. Composição musical 
- Candelaria Antelo. Assessor de dramaturgia - Martin Vaamonde.

Je te haime
Cia HURyCAN (Espanha)
Duração: 35 min | Indicação Etária: Livre

Je Te Haime is an evolution, a reinterpretation; 
diving to future… this project represents a 

learning process that guided the artists in their 
search of a personal language based on physical 

expression. This piece challenges their limits 
and the elementary communication through 

movement. In a self knowledge path, they take 
the ownership of the relation with spectators and 
their own existence, in the communication space, 

open to imagination and emotions. The artists 
believe in dance as balance, human relation, a 
mixture of identities, bodies and actions. It is a 

communicative and available language.
To shrivel our skins after so much scratching, 

to harden the weeks, after the years, unravel, 
patched and ripped again and again. The process 

is slow to recognize the other, accumulating 
footprints and recollecting, through beams, waste 
of accumulated tensions. Successive layers hidden 

behind folds, ambush in a fragile scabs, ready to 
attack you… or to involve you.

Harmony or disagreement… instable energy 
where each step has potential to take us to 
endless ways, destroying you and me, when 

we look each other, to avoid the decision and 
continue: I hate you, I love you, and little by little 

I know you.

PAULO PONTES THEATER   
Sobrevivência dos vaga-lumes + Je te haime

November 1| sunday| 8pm

Choreography and Performance - Candelaria 
Antelo and Arthur Bernard Bazin. Lighting - 

Candelaria Antelo and Arthur Bernard Bazin. 
Music -Louis Amstrong “Basin Street Blues”, 
Cinematic Orchestra “The Fear Theme”, Kid 

Koala “Basin Street Blues”. Music Composition- 
Candelaria Antelo. Dramaturgy assistance - Martin 

Vaamonde.

Je te haime
Cia Hurycan (Spain)

Length: 35 min | Age rating: Free

EMBAJADA
DE ESPAÑA
EN BRASIL

CONSEJERIA�
CULTURAL



Este encontro pedagógico pretende trabalhar com as bases do movimento, iniciando 
uma viagem para sentir, viver e se vincular. Aqui interessam os motores da ação 
(físicos ou dramáticos), buscando as relações entre qualidade do movimento e 
intenção. Como se mover? Quando se mover? De onde?
O trabalho será dividido em blocos: primeiro, serão trabalhados exercícios e pautas 
técnicas, dinâmicas e ferramentas para entender a relação do peso e equilíbrio. Serão 
desenvolvidas a escuta e coordenação, baseadas no contrapeso (como relação física 
e espacial). De forma personalizada, serão explorados o contato individual e coletivo. 
Em segundo lugar, utilizando as ferramentas aprendidas, os participantes jogarão 
com os mecanismos de criação e composição. Observar e questionar para descobrir 
os objetivos e o pensamento gerador da ação. Construir um enfoque dramatúrgico do 
movimento e uma presença expressiva.
Objetivo: desenvolver uma consciência corporal por meio da relação de peso 
compartilhado. Adquirir ferramentas técnicas para a construção de uma presença 
física dramática.  Escuta e relação, dialogar e conviver em cena. 
Conteúdo: consciência do peso e treinamento dos pontos de apoio. Reconhecimento 
dos motores da escuta. Construção da presença física (forma, dinâmicas e ritmos) e 
questionamento dramático da ação. Observação e reconhecimento, criação.

Público de interesse: dançarinos, atores, performers e aficionados por movimento.

Número de vagas: 26 pessoas.

Escola de Dança da Funesc - Fundação Espaço Cultural da Paraíba - Funesc
02 de novembro| segunda| 09h às 12h |14h às 17h

Oficina de contato, peso e motores criativos
por Cia HURyCAN (Ministrantes: Arthur Bernard Bazin e Candelaria Antelo)
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This educational encounter aims to discuss about the basic tools of movement. The workshop focuses on 
action triggers (physical and dramatic) and its relation with movement quality and intention. How to move? 

When to move? Where from?
The work has two parts: firstly, some technical exercises, dynamics and technical tools will be applied 

in order to understand the concept of weight and balance. Other contents, such as coordination and 
perception, based on counterweight, will be explored during the course. Respecting everyone’s possibilities, 

we also intend to prove some contact, individually and collectively. Secondly, each participant will be 
stimulated to compose and to create their own material. In this part, the goal will be the movement 

observation and inquiry; also, about movement dramaturgy and expressiveness of presence.
Goals: To develop body conscience through shared weight.  Improve students’ physical and dramatic 

presence. Improve body perception and its relations, perception and dialogue on stage.
Content: weight conscience and body support training. Knowing perception motors. Building physical 

presence: form, dynamics and rhythm. Dramatic questioning over the action. Observation and recognition.
Audience: dancers, actors, performers, movement lovers. Max. 26 students 

Workshop: Contact, Weight and Creative Triggers

Escola de Dança da Funesc - Fundação Espaço Cultural da Paraíba - Funesc
 November 2| Monday| 09 to 12 am| 2 to 5 pm

By Cia HURyCAN (Teachers: Arthur Bernard Bazin and Candelaria Antelo)
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BUENOS AIRES



BUENOS AIRES
Locais/Places

  
Universidad Nacional de las Artes - UNA - Área de Crítica de Artes

Bartolomé Mitre 1869, Capital Federal, Buenos Aires
(54 11) 4371-7160 / 4371-5252

ELKAFKA Espacio Teatral
Lambaré 866, Capital Federal, Buenos Aires

(54 11) 4862-5439

Café Müller Club de Danza 
Lavalleja 1116, Capital Federal, Buenos Aires

(54 11) 4775-5697
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Extensión Crítica de Artes de la UNA, Café Müller Club de Danza, ELKAFKAEspacio Teatral, 
JimenaBlaya, Susana Temperley, Federico Baeza, Sebastião Soares, Federico Moreno, Pablo 
Castronovo, Celia Arguello,Lucas Pethit, Alina Folini, Catalina Lescano, Silvina Grinberg, 
Hernán Martinez, Magalena Casanova, Carolina Naranjo, Juliana Teles.



Los objetos siempre formaron parte de la serie de recursos con los que se manifiesta la danza, 
sin embargo, poco se ha indagado sobre su rol en este campo del arte. El curso, de carácter 
teórico-práctico propone aproximarse a la historia de la “Danza con objetos”, haciendo hincapié 
en las obras de carácter fundacional a partir de las Vanguardias. También, incursionar en el 
ámbito local y regional de la actualidad, estimulando la reflexión analítica sobre el rol que juegan 
los objetos en las obras y espectáculos contemporáneos.
Desde el aspecto práctico, partiremos de la idea de que la inclusión de los objetos en una 
obra propone una formación y entrenamiento en prácticas de improvisación y composición 
especializadas. De este modo, abordaremos la etapa compositiva de la puesta escénica, 
profundizando sobre los criterios de elección de los objetos en función de la interacción entre 
sujeto y objeto, y la influencia de estos últimos en las dinámicas propias de otros elementos del 
hecho escénico (espacio, el tiempo, el movimiento del cuerpo, la gestualidad, etc). 
Cecilia Levantesi es Licenciada en composición coreográfica mención danza. Investigadora 
y docente del Departamento Artes del Movimiento de la UNA, donde dicta técnica de la 
Danza Clásica I a IV y Composición Coreográfica en Danza Teatro I a II. Docente en Extensión 
Universitaria de la UNA y en la Escuela Municipal de Danzas Aida Mastrazzi del G.C.B.A. Fue 
Directora del proyecto de producciones en proceso del Centro Cultural Adán Buenosayres del 
G.C.B.A.
Compositora e intérprete, participando en diversas producciones en festivales y encuentros de 
danza y teatro. Miembro jurado en congresos internacionales y nacionales de danza. 

Susana Temperley es Licenciada en Comunicación Social y posgraduada de la Especialización 
en Crítica de Artes y docente en el Área de Crítica de Artes de la UNA, donde dicta Semiótica y 
Teoría de la Comunicación y Semiótica General y es profesora invitada en el Seminario Crítica de 
Danza. Es doctoranda en la facultad de Filosofía y Letras de la Universidad de Buenos Aires con 
el proyecto “La Danza y sus bordes”.
 
Lugar: Universidad Nacional de las Artes – UNA – Área de Crítica de Artes: Bartolomé Mitre 
1869, 3º piso, Buenos Aires.

Fecha de inicio: miércoles 7 de octubre / Fecha de finalización: miércoles 28 de octubre
Duración: cuatro clases semanales (un mes) / Horario: 18:30 a 21:00
Nivel: Principiantes-Intermedio

CURSO

Objetos en Danza - Una aproximación a la interacción con objetos en las 
artes del movimiento. 
con  Cecilia Levantesi | Susana Temperley 
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The objects have always been part of the series of resources that dance materializes, however, 
not much has been asked about its role in this field of art. The workshop, with a theoretical-
practical approach, proposes to discuss about the history of “Dance with objects”, emphasizing 
foundational works during the Vanguards. It also enters into the local and regional scene at 
present, in order to stimulate analytical reflection on the role played by objects in contemporary 
performances.
From the practical side, we start from the idea that the use of items in a performance proposes 
a particular education and training (Specific improvisation and Composition). Thus, we will 
focus on the compositional tools, and this way, deepen on the objects selection criteria, based 
on the interaction between performer and object, and its influence in the dynamics of the other 
elements of fact scenic (space, time, body movement, gestures, etc.).

Place: Universidad Nacional de las Artes – UNA – Área de Crítica de Artes: Bartolomé Mitre 
1869, 3º piso, Buenos Aires.

Dates: From October 7, 14, 21 & 28 (Wednesdays) | 6 pm to 9 pm
Level: Beginners-Intermediate 

WORKSHOP

Objetos en Danza - An approach to the interaction between movement arts 
and objects.
Cecilia Levantesi | Susana Temperley
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Nuestra propuesta consiste en investigar qué capacidades puede tener el arte del movimiento de aportar 
hacia una pedagogía no solo del cuerpo sino también a través del cuerpo. El curso propone un trabajo 
concreto a través de ejercicios corporales tamizados por la filosofía. Entendemos al cuerpo como pleno 
aparato cognoscitivo, no sólo en un sentido físico, en términos sensoriales, sino como un entramado 
físico-psíquico-histórico-social. En este sentido intentaremos ahondar en las posibilidades que tiene 
de aprender no sólo a moverse sino también a pensar. Las actividades estarán destinadas a entender 
las habitualidades del cuerpo actual como contingentes, como resultado de ciertos procesos histórico-
culturales y en consecuencia, modificables. De esta manera, el cuerpo podrá ser pasible de cambiar y/o 
ampliar sus posibilidades expresivas. Nos interrogaremos acerca de la posibilidad de que un desarrollo 
de las aptitudes corporales potencie un desarrollo de las aptitudes intelectuales y, principalmente, si es 
lícito realizar tal división. Por tanto, partiendo de algunas concepciones filosóficas del cuerpo en la historia 
occidental, indagaremos en torno a la posibilidad de un pensamiento corporal/conceptual y revisaremos de 
qué modo los elementos trabajados pueden convertirse, a su vez, en herramienta expresiva, en material de 
investigación escénica y de movimiento.
Magdalena Casanova -  bailarina y profesora de danza contemporánea (Arte XXI). Maestranda en Crítica y 
Difusión de las Artes en UNA (Tesis en proceso: “La danza contemporánea y su escritura crítica”). Miembro 
del proyecto “Filokinesis”, beca de investigación del Fondo Nacional de las Artes. Como crítica colabora 
en varias publicaciones online (asalallenaonline.com.ar, artecriticas.com.ar y melografías.com.ar). Dicta 
clases de danza e improvisación en El garage de Olaguer  y en Salón Indien. Como intérprete bailó en varias 
creaciones independientes. Las más recientes: Con el mar y la mano que tacha, ambas con dirección de 
Paula Banfi.  
Javier Schargorodsky – Profesor de Filosofía (UBA). Auxiliar docente de Introducción al Pensamiento 
Científico (CBC - UBA). Adscripto a la cátedra de Didáctica Especial y Prácticas de la Enseñanza en 
Filosofía (FFyL – UBA). Integrante del proyecto UNDAVCyT “Prácticas corporales institucionalizadas en 
el área metropolitana sur de la Provincia de Buenos Aires”. Miembro del proyecto “Filokinesis”, beca de 
investigación del Fondo Nacional de las Artes. Ha presentado numerosas ponencias y ha intervenido como 
coordinador en diversas reuniones académicas.

Lugar: Universidad Nacional de las Artes – UNA – Crítica de Artes (Bartolomé Mitre 1869, Buenos Aires).
Fechas: 14,15, 20, 21 & 22 de octubre / Horario: 13 hs a las 18 hs / Carga horaria: cinco encuentro de 
tres horas cada uno.

Público: Cualquier persona tanto con inquietudes filosóficas como de manejo del cuerpo; gente interesada 
en las posibilidades de las artes del movimiento como como actividad artística, pero también más allá de 
sus potencialidades estrictamente escénicas; docentes que busquen en el cuerpo una instancia didáctica 
y/o en la filosofía una instancia crítica. No será necesario poseer una contextura física particular ni 
habilidades especiales.

CURSO

Filokinesis - Pensar el Cuerpo con el Cuerpo. La Filokinesis en Escena. 
Magdalena Casanova | Javier Schargorodsky
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This workshop intends to inquire which properties we can find in the movement expressions that 
contribute to a body-immersed-pedagogy, rather than only pedagogy applied to the body. The 
course proposes some physical exercises through philosophy magnifying glass. We understand 
the body as whole cognitive system, not only in a physical sense, in sensory terms, but as a 
historical-social-psychic-physical net. In this sense we will try to stimulate students not only 
how to move but also to think. All activities will be aimed at understanding the current body 
habits, as a result of certain historical and cultural processes and, therefore, modifiable. In this 
way, the body may be liable to change and/or extend its expressive possibilities. We want to 
think about the thesis that when somebody develops his skills also enhances his intellectual skills 
and, before all else, if this division is true. Therefore, we want to inquire about the possibility 
of a body/conceptual thinking, based on some philosophical conceptions of the body in Western 
history. Finally, review how the proposed elements may become tools during each personal 
movement or stage research.

Place: Universidad Nacional de las Artes – UNA – Crítica de Artes (Bartolomé Mitre 1869, 
Buenos Aires).

Dates: October  14,15, 20, 21 & 22 | 1pm to 6 pm 

WORKSHOP

Filokinesis - Pensar el Cuerpo con el Cuerpo. La Filokinesis en Escena.
Magdalena Casanova | Javier Schargorodsky
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Ioannis Mandafounis se inspira en el “recitativo”,  que por 
lo general significa la parte descriptiva o dramática de un 
trabajo instrumental; y en la música dramática, la canción 
se canta libremente, y la melodía y el ritmo siguen las 
inflexiones naturales de la frase hablada. Trasladado al 
campo de la danza, recitativo constituye el cuadro de 
ApersonA, como un principio fundamental.
Nacido con esta intención, la idea es crear un diálogo 
entre el cuerpo, voz, narración y lo visual. Ioannis 
Mandafounis pregunta a sí mismo como comunicar  
emociones al público de la manera más directa. 
Acompañado por Elena Giannotti, una bailarina excepcional 
en la improvisación que trabajó con Romero Carnicero 
durante diez años, juntos forman un dúo inmensamente 
poderoso. Con sus caras y gestos, nos hacen viajar a 
través de diferentes niveles emocionales, de una escena 
a otra. La complicidad de su juego de baile, así como su 
respectiva conciencia, prometen hermosos encuentros en 
la pluralidad.

Ioannis Mandafounis takes inspiration from 
“recitative”, generally meaning the part of an 

instrumental work that is descriptive or dramatic; 
and in dramatic music the singing is intoned freely, 
and the melody and the rhythm follow the natural 

inflections of the spoken phrase. Transposed to 
the field of dance, the recitative constitutes the 

frame of ApersonA as an underlying principle. Here, 
movement punctuates musicality.

Born from this intention, the main idea is to create 
a dialogue between body, voice, story-telling, 

and the role of the visual. Ioannis Mandafounis 
questions himself on how to communicate emotions 

to the public, as direct as possible. Accompanied 
by Elena Giannotti, herself an exceptional dancer 
in improvisation who performed with Rosemary 

Butcher for ten years, they form together an 
immensely expressive duo. With a lively range, 

their faces and their gestures make us travel 
through varied emotional spheres, from one scene 

or sketch to another. The complicity of their danced 
game as much as their respective awareness, 

promises beautiful encounters in plurality.

ELKAFKA Espacio Teatral
22 de octubre| Jueves| 17 hs

ELKAFKA Espacio Teatral
October 22| Thursday| 5 pm

Concepto - Ioannis Mandafounis. Coreografía - Ioannis Mandafounis, 
Elena Giannotti, Nina Vallon. Bailarines - Ioannis Mandafounis, Elena 
Giannotti. Apoyo en dramaturgia - Myriam Kridi. Luz – David Kretonic. 
Vestuario - Marion Schmid. Coordinación de producción - Mélanie 
Fréguin. Producción - Cia Projet 11. Co-producción  Association Pour 
la Danse Contemporaine ADC  – Genebra, Theater Südpol – Luzern, 
Theatre DeSingel – Antwerp, Prairie – Migros Cultural Percentage. 
Apoyo Ciudad de Ginebra, ciudade de Vernier, Lottery romande, Nestlé 
for Art foundation, Swiss Arts Council Pro Helvetia, Estado de Ginebra, 
Corodis Foundation. Fotos - ©Zoé Dumont.

Concept - Ioannis Mandafounis. Choreography 
- Ioannis Mandafounis, Elena Giannotti, Nina 
Vallon. Dance - Ioannis Mandafounis, Elena 

Giannotti. Dramaturgical support - Myriam Kridi. 
Lights – David Kretonic. Costumes - Marion 
Schmid. Production management - Mélanie 

Fréguin. Production - Cie Projet 11. Coproduction 
Association pour la danse contemporaine ADC 

– Geneva, Theater Südpol – Luzern, Theatre 
DeSingel – Antwerp, Prairie – Migros Cultural 

Percentage Supported by City of Geneva, City 
of Vernier, Lottery romande, Nestlé for Art 

foundation, Swiss Arts Council Pro Helvetia, State 
of Geneva, Corodis Foundation PHOTO’s CREDIT - 

©Zoé Dumont.

ApersonA

ApersonA

Cia Ioannis Mandafounis/Mamaza (Suiza)

Cia Ioannis Mandafounis/Mamaza (Switzerland)

Duración: 55 min | Clasificación: libre 

Length (min): 55 | Age rating:  free
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Zoé Dumont
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Concebido por el coreógrafo coreano Hyoseung Ye, N(OWN)
OW es una pieza que muestra lo que hacen los hombres 
encerrados en una habitación. Hombres objetos, hombres 
sujetos, hombres simplemente, con debilidades pero no sin 
fuerza, con pudor pero no sin apetito. Un momento que se 
alterna entre lo sexy y lo divertido, lo viril y la desilusión, 
es un espectáculo que reconforta porque hace amar a los 
hombres.

Creation by Hyoseung YE, N(own)ow shows some locked men in a room. Object 
men, subject men, simple men, with debilities, but not powerless people, with 
decency, but with libido. The piece switches from sexy to fun, the virile and the 
disappointment in a comforting show with love to men.

ELKAFKA Espacio Teatral
23 de octubre|viernes| 23 hs

ELKAFKA Espacio Teatral
October 23|friday| 11pm

Idea original - HYOSEUNG YE con la ayuda de MINJU KIM. 
Coreografía colectiva con bailarines del BALLET C de la B: 
HYOSEUNG YE, MATHIEU DESSEIGNE RAVEL, ROSS McCORMACK, 
ELIE TASS, ROMEU RUNA. Bailarines coreanos: HYOSEUNG 
YE, BORAM KIM, KJUNGMIN JANG, SIHAN PARK, HOYEON KIM. 
Iluminación: NAMJO KIM. Produción - MISTER DANTE: Didier 
MICHEL Jean-Marie CHABOT 

Original Concept– Hyoseung YE with Minju KIM collaboration. Collective 
Choreography with Les Ballet C de B Dancers, Hyoseung YE, Mathieu Desseigne 
Ravel, Ross McCormack, Elie Tass, Romeu Runa. Korean Dancers - Hyoseung YE, 
Boram KIM, Kjungmin JANG, Sihan Park, Hoyeon KIM. Light- Namjo KIM. Production - 
MISTER DANTE: Didier MICHEL Jean-Marie CHABOT

N(own)ow

N(own)ow

HYOSEUNG YE - BLUE POET D.T. (Corea)

HYOSEUNG YE - BLUE POET D.T. (Korea)

Tiempo: 1h | Clasificación: 18 años

Length (min): 1h| Age rating:  18 y/o
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ALONE - dos obras creadas en claroscuro, dos aspectos de la misma realidad coreográfica y autobiográfica; 
el coreano Hyoseung vivió muchos años en Bélgica (en Les Ballets C de la B) y, en su retorno a Corea, 
compuso estos dos solos que evocan el exilio y el renacimiento.
TRACES tiene tres momentos distintos. El primero, la enfermedad como resultado de la migración: la 
sensación de vida desviada, de haber sido olvidado… en el centro de la escena, él come, bebe, vomita. 
Después, con el  torso desnudo, él despierta su cuerpo anestesiado en una danza tensa y nerviosa. 
Entonces, delicadamente una sonata de Chopin trata de suavizar y consolar el bailarín enfermo. La mano en 
su corazón, un índice dirigido al cielo, brazos fuertes y un cuerpo que encuentra liviandad y flexibilidad para 
decirnos que la vida está de vuelta.
CHAOSMOS fue creada em abril de 2013. En este trabajo, Hyeoseung se instala en el fondo de la escena, 
bajo las estrellas y perdido en un mundo que no le pertenece. Él inventa momentos de dulzura al poner 
una delicada danza bajo algunas luces. Denuncia desesperada de un hombre en búsqueda de su futuro. Esa 
danza grita melancolía, con brazos tirados adelante, juego de hombros y torsiones de tobillos, Hyoseung es 
un intérprete virtuoso y sofisticado, exiliado en su propio cuerpo.

ALONE - two pieces created in chiaroscuro, two aspects of the 
same choreography and autobiographical reality; Korean-born 
Hyoseung lived many years in Belgium (Les Ballets C to B) and, 
when he returned to Korea, wrote these two solos that evoke 
exile and rebirth.
TRACES has three different times. The first illness as a result 
of migration: the feeling of life deviant being forgotten ... in 
the center of the scene, he eats, drinks, vomits. Then, bare-
chested, he wakes his body numb in a tense and nervous dance. 
Then, delicately a Chopin sonata smoothes and comforts the sick 
dancer. The hand on his heart, an index managed to heaven, 

Café Müller Club de Danza 
24 de octubre| sábado| 20 hs

Café Müller Club de Danza 
October 24| Friday | 8pm

TRACES: Coreografía y danza - Hyoseung YE. Iluminación - Younguk LEE. Músicas - Cripple and the starfish de Antony 
and the Johnsons Valse n°7 de Frédéric Chopin. Vestuario - Min Ju KIM.  
CHAOSMOS: Coreografía y danza - Hyoseung YE. Iluminación - Younguk LEE. Músicas – Vitali Chaconne de Tomaso 
Antonio Vitali  Vestuario - Min Ju KIM. Produción - MISTER DANTE: Didier MICHEL Jean-Marie CHABOT

TRACES: Choreography and dance - Hyoseung YE. Lighting - Younguk LEE. Music 
- Cripple and the starfish by Antony and the Johnsons Valse No. 7 by Frederic 
Chopin. Costume - Min Ju KIM.
Chaosmos: Choreography and dance - Hyoseung YE. Lighting - Younguk LEE. 
Music - Vitali Chaconne de Tomaso Antonio Vitali. Costume - Min Ju KIM.
PRODUCTION - MISTER DANTE: Didier MICHEL Jean-Marie CHABOT

Alone

Alone

HYOSEUNG YE - BLUE POET D.T. (Corea)

HYOSEUNG YE - BLUE POET D.T. (Korea)

Tiempo: 50 min | Clasificación: Libre

Time: 50 min | Age rating: free
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strong arms and a body that is lightness and flexibility to tell us that life is back.
CHAOSMOS was created in 2013. In this work, Hyeoseung is installed on the 
back of the stage, under the stars, lost in a world that he does not belong. He 
invents moments of sweetness to put a delicate dance under some lights. It’s 
a denunciation of a man in desperate search of their future. That melancholy 
cries dance, with arms thrown forward, shoulders moves and twisting ankles, 
Hyoseung is a virtuous and sophisticated performer, exiled in his own body.
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Desde 2005, os quatro festivais de dança contemporânea 
de maior repercussão nacional que acontecem entre 
outubro e novembro, estão unidos para incentivar a 
circulação de companhias nacionais e estrangeiras e a 
partilha de programas, ideias e recursos.

O Circuito envolve o Festival Internacional Cena 
Cumplicidades, Recife-Olinda (PE), a Bienal Internacional 
de Dança do Ceará (CE), o FID – Fórum Internacional 
de Dança (MG) e o Festival Panorama (RJ) e inclui quatro 
capitais (duas do Nordeste e duas do Sudeste). Trata-se 
de uma união de estruturas para fortificar as cenas de 
novos artistas locais, facilitar a troca de informações, 
otimizar a circulação de artistas estrangeiros e fomentar 
a cooperação e a circulação de artistas brasileiros entre 
nossos festivais. Dessa parceria, diversas otimizações de 
custos e projetos já surgiram e continuam a surgir.

Juntos, esses festivais têm potencial de alcance de 
mais de 60 mil pessoas, com enorme retorno de mídia 
espontânea. Em cada um, há um recorte curatorial 
diferente, apostando na qualidade das produções e no que 
há de mais novo e instigante nas artes do corpo. Numa 
área artística que se torna cada vez mais ampla, repleta 
de nuances e de tecnologias, o Circuito se firma como uma 
iniciativa que fala diretamente aos formadores de opinião, 
aos jovens e a todos os interessados na vanguarda da arte.

Os quatro festivais têm uma política de ingressos 
populares e enorme interação com espaços públicos e não-
convencionais. O resultado é um público crescente e uma 
mídia cada vez mais presente.

“O Cena Cumplicidades é membro do Circuito Brasileiro de 
Festivais Internacionais de Dança”. 
Since 2005, the largest four contemporary dance festivals 
of Brazil, that happens between October and November, 
are united to encourage the circulation of national and 
international companies and to share programs, ideas and 
resources.
 
The Circuit involves the Festival Cena CumpliCidades, 
Recife-Olinda-João Pessoa and Buenos Aires, the Bienal 
Internacional de Dança do Ceará (CE),  FID – Fórum 

Internacional de Dança (MG) and Panorama Festival (RJ) and 
includes four capitals (two from Northeast and two Southeast). 
It is a union of structures to fortify the scenes of new local 
artists, facilitate the exchange of information, optimize the 
circulation of foreign artists and to foster cooperation and 
circulation of Brazilian artists among our festivals. From this 
partnership, several optimizations costs and projects have 
emerged and continue to arise.

Together, these festivals have the potential to reach more 
than 60.000 people, with a huge return of spontaneous media. 
In each one, there is a different curatorial project, focusing 
on the quality of the productions and in what’s new and 
exciting in the performing arts. Among an artistic area that 
is increasingly growing, full of nuances and technologies, the 
Circuit establishes itself as an initiative that speaks directly to 
opinion leaders, young people and all those interested in the 
cutting edge of art. 
The four festivals have a policy of popular tickets and huge 
interaction with public and non-conventional spaces. The result 
is a public that grows every year and an increasingly presence 
of the media.

“Cena Cumplicidades is member of Brazilian Circuit of 
International Dance Festivals”. 
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