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Rins
Mickaella Dantas & Peter Michael Dietz
29 de Novembro, 2014, Teatro do Bairro, Lisboa

por Rita Xavier Monteiro

São duas as intérpretes que entram pela lateral direita - apalpando o espaço - o canto 
do palco nu.

A noite gelava em Lisboa e a estreia de Rins, com coreografia de Mickaella Dantas, sob 
o olhar atento de Peter Michael, decorria da programação-maratona no primeiro sábado 
do InShadow 2014, num dos 14 espaços envolvidos, o Teatro do Bairro. Uma plateia 
cheia para assistir ao corpo que se imagina na sombra – mote desta 6ª edição.

E é quase da penumbra que surgem as duas silhuetas, num movimento compassado, o 
corpo de uma orientando pelo corpo da outra. 

Rins é uma performance sem estrada e sem rumo que coleciona o movimento e suas 
referências numa assemblage viva. Este trabalho é uma das primeiras experiências de 
Mickaella na criação coreográfica, um salto no escuro que depois percorre o trajecto 
errante do imaginário, formado por alusões e memórias mais ou menos fragmentadas, 
mais ou menos escondidas. Mas há sempre um começo, há sempre um ponto de partida, 
uma imagem, ideias: Natureza, órgão vital, Rins. Sabemo-lo pelo título - na designação 
de um espectáculo existe essa antecipação, que o compromete previamente, e que 
contamina espectador face ao que está para vir.

Joana Gomes e Mariana Rodrigues trazem o cabelo longo solto nas costas, o figurino 
justo, o gesto ora fluído e aberto, ora fechado sobre si, com apontamentos breves de 
movimento conjunto. 

A ausência de qualquer sonoplastia complementa a aura misteriosa que se cria, o 
silêncio cortado apenas por dois momentos inusitados desta performance. No primeiro 
momento, o baque do movimento da mão da intérprete contra a parede de metal do 
palco, ecoa frio e seco e transparece um sentimento de angústia e revolta interna, que 
afinal nunca se torna visivelmente concretizada. 



No segundo momento, Mariana calça Joana com umas botas enormes de solas 
grosseiras, enfia-lhe um capacete cromado de viseira baixa que lhe cobre metade do 
rosto e equipa-a com uma mochila carregada. 

Esta imagem é, por si só, muito forte: uma mulher desorientada, que se agiganta no 
equilíbrio das botas altíssimas, ao mesmo tempo que o peso da mochilaa suga em direção 
ao chão. Aqui o baque surge do som borracha das botas de Joana que, com dificuldade, 
marca os passos à medida que Mariana, agora suspensa por um fio nas escadas laterais 
do teatro, lhe berra ordens de incentivo, vagamente denotadas do universo militar. 

Mickaella explica-nos depoisda imagem cinematográfica que lhe ficara dos 
mergulhadores de combate na segunda Grande Guerra, usando uma artilharia de metal 
que lhes dava uma fisionomia quase inumana e enigmática, ainda que, visualmente, 
possamos relacionar aqueles adereços às tribos urbanas da contemporaneidade. 

No desenrolar da performance paira sempre uma sensação de estranheza e dispersão, 
apontando a diversas interpretações e hipóteses que, no seu conjunto, não enraizam 
uma narrativa, mas antes ganham uma forma rizomática em que qualquer elemento 
pode afetar e originar outro. Pieter Michael diz-nos ser interessante poder deixar, de 
repente, o público sem chão, mas também lhe coube, fundamentalmente, o papel de 
dizer algumas vezes que não, de dizer que é preciso escolher, filtrar referências.



Mickaella parece assumir esse território que deriva, pertencente à sua descoberta na 
criaçãoem dança. Por isso aceita o desafio lançado pela Vo’Arte, com quem colabora 
desde os Encontros InArte e que se estabelece no âmbito do projecto de cooperação 
europeia Unlimited Access, um programa que incentiva o desenvolvimento das artes 
performativas por artistas com necessidades especiais.

Rins é também uma performance criada para duas intérpretes invisuais: dois corpos 
que se imaginam na sombra do seu próprio gesto, que se percepcionam através de um 
olhar interno que atravessa todos os sentidos, todo o corpo. A dada altura, olhos cegos 
de Joana fitam o infinito, trágicos e sublimes, rasgando o brilho da luz no palco.

Na curta performance, Rins são o filtro do imaginário que retém o que faz falta e elimina o 
excesso, é a capacidade para registar um ponto de início e executar um trajecto criativo 
a partir daí. Mesmo que ele contenhao desvio e o desver.

Pois minha imaginação não tem estrada. 
E eu não gosto mesmo da estrada. 

Gosto do desvio e do desver.

“ “

Manoel Barros



Anonymous 
Malgorzata Mielech
29 de Novembro, 2014, Teatro do Bairro, Lisboa

por Sofia Soromenho

O Festival Inshadow apresentou no passado sábado, 29 de Novembro, no Teatro do 
Bairro, uma sessão dupla: na primeira parte Rins criado por Mickaella Dantas e na 
segunda, Anonymous um solo de Malgorzata Mielech. 

Malgorzata Mielech jovem coreógrafa polaca é uma das fundadoras da companhia 
DanceLab (2012) na qual desenvolve o seu trabalho de criação coreográfica e também 
o de intérprete. Anonymous foi concebido em colaboração com a artista visual Olga 
Warabida, que lhe deu forma e cor através da projeção em vídeo, num processo partilhado 
de composição. 

Os ambientes urbanos projetados sobre a tela imprimiam movimentos velozes; tons 
néon e luzes intermitentes transmitiam imagens frenéticas de pinturas de grafitis ora 
reconhecíveis, ora desfocadas. As duas artistas inspiradas pela arte urbana, tantas vezes 
vandalizada e pela relevância da liberdade de expressão que tantos artistas anónimos 
inscrevem na paisagem urbana, lançaram-se no desafio de criar partindo desse mesmo 
pressuposto. 

Malgorzata dentro de uma espécie de cubo de vidro desenvolveu o seu trabalho de 
pesquisa de movimento exposta aos olhares de inúmeros transeuntes que por ela 
passaram, tornando-se assim uma artista urbana anónima, mas de carne e osso e 
com rosto destapado. O resultado dessa pesquisa foi depois transposto para o palco 
neste solo que dá a ver apenas o produto final, que embora seja um exercício lúdico e 
visualmente agradável, deixa algumas dúvidas em relação à sua pertinência conceptual.

Anonymous ou anónimo por definição é alguém sem nome, que não está assinado, 
aquele cujo nome não é conhecido, que se quer manter desconhecido. Aqui, neste 
solo, é retratado através do corpo desta bailarina exímia do ponto de vista técnico, 
que deslumbra qualquer espectador através do seu movimento virtuoso executado na 
perfeição.



Anonymous começa com um trajeto à boca de cena que brinca com o esconder do rosto 
e do olhar através das mãos, não sabemos quem está por trás, não nos é dado a ver. 

Num contraluz que mantém o anonimato deste ser híbrido que se move energicamente 
percorrendo todo o palco, vestindo um macacão de cabedal a intérprete encarna um 
destes artistas anónimos que exerce o seu papel num local escondido. Movendo-se 
quase felinamente, desenha percursos que dão a ver o ato de criar na sombra, neste 
caso, num jogo de luz e vídeo por entre o qual se desloca. 

Ainda há até aqui um certo anonimato, mas de repente a luz abre e podemos ver 
claramente as feições da intérprete. Aquele que até então era anónimo/desconhecido 
é agora exposto e mostra-se, exibe-se. O fato de cabedal é despido fora de cena dando 
a ver o corpo trabalhado pela técnica da dança, e é de dança que é feito este solo, é de 
movimento, de imagens e de forma. 



A partir daqui a exploração mantém um mesmo registo plástico que é belo e encanta o 
olhar, são quadros que remetem para a arte urbana, mas que carecem de uma exploração 
aprofundada no seu significado tanto político como social. 

As imagens projetadas na tela aliadas à música concebida por Anna Suda, criam uma 
atmosfera pop na qual o movimento traduz pontualmente o universo das discotecas 
dos anos 80. A abordagem escolhida torna-se redundante com o desenrolar da peça, e 
pode perceber-se isto, pois aquilo que acontece desde o início até ao final é bastante 
literal quer na exploração do tema (do artista anónimo), quer na exploração da imagem 
(que se mantém na apresentação de registos de arte urbana), fica apenas o deslumbre 
da execução técnica e da beleza do jogo entre imagem e corpo/movimento.



Stop Watching! 
Silke Z./resistdance 
3 de Dezembro, 2014, São Luiz Teatro Municipal, Lisboa

por Sofia Soromenho

Silke Z. e a companhia resistdance (da qual é cofundadora) apresentaram no festival 
InShadow no dia 3 de Dezembro, no São Luiz a última criação Stop Watching! estreada 
em Maio (2013), em Dusseldorf. A apresentação aconteceu na sala principal do teatro e 
talvez por ser um dia a meio da semana, teve pouca afluência. 

O espetáculo começa com a imagem fragmentada de diferentes paisagens naturais. 
O ecrã está dividido em seis partes, onde vão sendo projetadas paisagens rochosas 
inabitadas que transmitem visualmente uma sensação de tranquilidade. Um após outro, 
cinco intérpretes entram em cena dançando em looping cada um o seu solo –, por 
momentos há movimentos em uníssono, há cânones, há fluidez em toda a movimentação. 
Esta primeira cena dançada termina, ficando no palco apenas uma mulher ruiva. 

Há uma quebra repentina e inesperada – ela pergunta diretamente ao público se 
está a gostar daquilo que viu até então, e divaga acerca de possíveis expectativas, 
motivações, experiências, sensações que o público possa ter tido e, acrescenta as suas 
considerações pessoais. Existe um tom irónico no seu discurso como se questionasse 
a pertinência e o interesse daquele tipo de dança interrogando-se, se não deveria ser 
algo mais divertido, mais arrojado. 

Por outro lado parece querer sublinhar a necessidade humana de satisfazer uma 
insatisfação constante e que ali naquele momento era isso que tinham para oferecer: 
uma experiência única para ser fruída por todos. 

Começa então o grande “show” onde tudo é permitido. Uma celebração irónica da vida 
desregrada. Um pot-pourri de imagens mediáticas encadeadas umas nas outras através 
de um jogo que se (re)inicia com o premir de um grande botão vermelho.

Inicialmente o jogo é feito no palco entre os intérpretes e o vídeo. Um jogo que tem 
tanto de virtual como de real, aliás é deste contraste constante que vive o espetáculo. O 
espectador é confrontado com uma caricatura da sociedade atual, das regras excessivas, 
do politicamente correto.



Duma forma lúdica que apela ao riso fácil os jogadores encarnam diferentes personagens. 
São retratadas diferentes interações sociais: relações de poder, tensões familiares, 
diferenças de género, o erotismo, a sexualidade. Neste jogo são invocados os grandes 
chavões como por exemplo: cultura, educação, economia, misturados com palavras/
conceitos que fazem parte dum consumismo global – gin tónico, Timberland – e ainda 
com palavras soltas sem nexo. 

Tudo isto acontece aparentemente dum modo divertido e cómico, mas que mostra 
cruamente uma realidade social perturbadora. Uma realidade que espelha a nossa era. 
São sucessivos quadros de incidentes mais ou menos ficcionadas que vão de momentos 
de extravagância e excesso (quer no movimento, quer na indumentária), passando 
bruscamente para a normalidade (onde são reveladas histórias pessoais) ou para 
simples imagens conceptuais que ilustram códigos de conduta aceites socialmente.



Por exemplo um dos vídeos mostra numa das paisagens rochosas um quadrado,delineado 
por uma fita, rente ao chão. Dentro deste espaço em plena natureza os intérpretes 
fumam um cigarro, apagam-no dentro da “área permitida” e depois saem.

O botão vermelho serve o seu propósito de impulsionar uma alteração de ambiente/
tema, mas mantém-se como fio condutor o mediatismo.

Estabelecido desde o início do espetáculo um diálogoentre intérpretes e público, este 
torna-se concretoa partir do momento em que não se cinge apenas ao espaço seguro 
e afastado que é o palco. Não há limites, nem fronteiras, os intérpretes interagem 
diretamente com o público movendo-se por entre a plateia, rasgando o espaço que divide 
os “artistas” e os espectadores. São provocadores nas ações porque imitam e exageram 
comportamentos que observam em alvos que escolhem por entre os observadores, mas 
também contagiantes porque provocam gargalhadas genuínas, através dos comandos 
gestuais que supostamente indicam o modo correto de agir. 

O espetáculo prossegue sempre a alta velocidade abrandando pontualmente com vídeos 
ou cenas individuais, tornando-se a certa altura ligeiramente cansativo: são demasiadas 
imagens e sobreposições de temas, e ainda o vídeo em simultâneo. No entanto é um 
espetáculo coerente desde o início até ao fim. Consegue manter duma forma inteligente 
um registo caricatural da sociedade contemporânea e termina em grande excesso (tal 
como se poderia adivinhar) com os intérpretes explodindo confettis e dançando por 
entre a plateia. 



Ring the Changes + 
Chisato Minamimura & Nick Rothwell (body>data>space)
6 de Dezembro, 2014, São Luiz Teatro Municipal, Lisboa

por Rita Xavier Monteiro

Não se trata só de uma simples colaboração entre dois universos que se atravessam: 
a dança e a arte digital. Não é sequer apenas uma dança sobre o silêncio, ou sobre a 
surdez. Para a coreógrafa surda Chisato Minamimura, Ring the Changes + implica um 
objectivo bem mais específico: a hipótese de ver o som.

Membro fundador da CandoCo Dance Company, a artista focou o seu interesse na 
consciência do corpo próprio e do corpo dos outros, nos modos de comunicação e 
diálogo que se estabelecem entre eles. É, sobretudo, desde Beats (2009) e New Beats 
(2010) que, a partir de um padrão de movimento a um ritmo preciso, começa a explorar 
o reconhecimento do som pela sua representação visual e cinestésica. 

Com o artista Guy Dartnell e o especialista em acústica Dirk Puschel, Chisato apoia-se 
na tecnologia para perceber a forma dos sons mapeados através de imagens, e investiga 
a possibilidade de usar a sua voz como impulso para o próprio movimento. Procurando 
uma espécie de sexto sentido que colmate a falta de audição, Ring the Changes + dá 
mais um passo frente ao constante desafio que é o ouvir-vendo.

Pode ser curioso começar por reflectir sobre o título. Uma pesquisa rápida na língua 
inglesa leva a compreender que a expressão “ring the changes” traduz sentidos que 
devem aqui ser convocados. Na sua origem, designa a arte de tocar um conjunto de 
sinos afinados a partir de uma série de padrões matemáticos chamados “changes”, 
produzindo determinada melodia. 

Nesta alusão ao toque do sino e às diferentes ordens com que um repique de sinos 
pode ser tocado, a expressão desencadeou a ideia de uma ação repetida e submetida 
a variações. Significa, assim, as mudanças no processo, para que este se torne mais 
interessante.



Por isso esta peça gosta de jogar com as (des)sincronisados movimentos de braços e 
pernas dos três intérpretes, mediante repetições constantes a ritmos (des)compassados 
que produzem uma partitura simultaneamente coreográfica e musical. Também por 
isso acrescenta-se a fundamental colaboração com o artista sonoro Nick Rothwell, do 
colectivo body>data>space.  A articulação com arte digital e a imagem acoplam ainda o 
“plus” que está presente no título.

Entre os intérpretes, há uma bailarina com um nível avançado de surdez que enriquece 
a experiência criativa e o método de trabalho de Chisato: uma notação matematizada, 
introduzindo posteriormente palavras que sugerem e ajudam a dar relevo ao som 
produzido.

As palmas, os baques da marcha dos pés no chão, as palmadas nas coxas, os sussurros, 
os gemidos e ruídos que se soltam da voz, são as palavras que uso aqui neste texto para 
descrever os sons que ouvi no espectáculo, mas cuja fonética também se aproxima à 
sua expressão sonora. Por sua vez, essa experiência sonora conecta-se e interage com 
a imagem projectada para reforçar a perceção dialogante.



A informação algorítmica é transformada visualmente em imagens de circunferências e 
quadrados coloridos, padrões abstractos que exibem a reverberação dos barulhos mais 
ou menos amplificados. Querem exibir sensações mas também emoções que estimulam 
a caixa de ressonância que é o corpo. Ouvimos também o silêncio e no silêncio, sentindo 
as palpitações do coração que bomba ao seu ritmo, a vibração que vem de dentro, onde 
o toque é o tocar. 

Algumas vezes, a dança evolui para momentos mais ilustrativos, onde a troca de olhares 
e os sinaisentre os intérpretes lembra brincadeiras e estímulos quase infantis. Então 
percebemos que mesmo que nos leiam sobre música ou nos expliquem o que é, há uma 
diferença entre significar e fazer aparecer a onda sonora no espaço-tempo, tornando-a 
mais explícita. Podia evocar-se, mais ainda, essa possível terceira dimensão dos sons, 
surgidos em momentos diferentes, vindos de espaços diferentes.

O espectáculo, selecionado pelo projecto de cooperação europeia Unlimited como um 
dos nove melhores de 2014, é também o melhor exemplo desta programação, no que 
concerne a junção dos maiores interesses da associação Vo’Arte: a dança inclusiva e 
a imagem em movimento e as tecnologias. Trata-se do que julgo ser um exercício que 
merece evoluir, crescer enquanto performance e criar uma relação mais próxima de 
partilha com os públicos surdos e não-surdos.

Ring the Changes + aponta um caminho importante que, na esteira de John Cage, não 
passa por designar ou explicar um som, mas sim torná-lo sensível,mesmo que audição 
possa ser um sentido bloqueado (por natureza, por escolha, por desejo). 

Chisato Minamimura e Nick Rothwell mostraram como (pre-)sentimos música no 
movimento e na virtualidade nas imagens.  Ouvir com o corpo todo é ouvir +.

Are you deaf
(by nature, choice, desire)

Or can you hear
(externals, tympany, labyrinths in whack)?

“

“

John Cage



Best of You 
La Intrusa Danza 
7 de Dezembro, 2014, São Luiz Teatro Municipal, Lisboa

por Sofia Soromenho

O espetáculo escolhido para o encerramento do festival InShadow, no dia 7 de 
Dezembro no São Luiz, foi Best Of You da companhia espanhola La Intrusa Danza. 
Embora o espetáculo tenha sido à tarde (17h30m) o público acedeu a este evento 
entusiasticamente.

A companhia fundada em 1996 por Virginia García e Damián Muñoz tem apresentado 
desde a sua origem diversos espetáculos e Best Of You é a sua mais recente criação. 
É um espetáculo concebido a três, dois coreógrafos/intérpretes (Virginia e Damián) e 
uma compositora/pianista/intérprete (Clara Peya).

Um triângulo amoroso que se reconfigura constantemente ao longo da coreografia, 
porque os papéis destes três intérpretes se entrelaçam (re)escrevendo possibilidades 
interpretativas. 

A luz abre-se e, à boca de cena do lado direito, uma mulher com roupa preta deitada no 
chão, estremece contraidamente o corpo, ela rebola, ergue-se ligeiramente mantendo 
este movimento ondulante e animalesco. A luz incide também num lindíssimo piano de 
cauda aberto. Surge do fundo do palco uma outra mulher igualmentevestida de preto. 

O encontro entre as duas é um misto de manipulação e competição, ambas disputam 
um lugar no palco, uma luta em jeito de brincadeira onde as mãos escondem, tiram e 
dão. Ao mesmo tempo que dançam uma com a outra transparece na primeira uma certa 
fragilidade no gesto, enquanto a segunda permanece calma e segura. Dirige-se para o 
piano e começa a tocar, é interrompida, mas continua – não desiste de voltar ao piano. 

Entretanto um homem (também de preto) aproxima-se. Começa a partir desse momento 
um duetoentra a primeira mulher e este, que progride por entre a ambiguidade do desejo 
e da repulsa. 



Os dois dançam, mas é uma dança tensa. Uma relação que retrata uma de relação 
de casal: há paixão, desejo, dúvida, medo, insatisfação, competição, incompreensão, 
frustração, mas também encontro e compreensão. 

No início entrevê-se pelo movimento não correspondido do desencontro constante, em 
que abraços se transformam em quedas, uma dificuldade de comunicar – de chegar 
ao outro – e de confiar, como se a cada gesto que é oferecido, fosse castrado pela 
incapacidade de receber. Como se nunca chegasse a ser verdadeiramente entregue, 
embora o esforço seja imenso.

De repente só, o homem (Damián) desempenha um solo acompanhado pela belíssima 
música do piano. Ele expressa a sua frustração num diálogo interno que vem das 
entranhas e chega ao público, é quase exaustivamente intenso tanto na expressão do 
corpo, como na música. E quando se adivinha que tudo vai acalmar, tudo recomeça de 
novo.



Como um poema dançado, no qual não existe uma narrativa linear, os intérpretes 
desenham por entre o palco uma coreografia dos sentimentos. E sem haver verdadeiro 
encontro a mulher fica sozinha desta vez. Ela pega num microfone e diz frases 
impercetíveis enquanto se move angustiadamente em linha reta paralelamente ao 
público. Fica suspensa por um fio ligado ao microfone, ela tem medo, medo de cair. 
Apercebemo-nos do medo quando o homem se aproxima dela e ao tentar equilibra-la 
ela suplica-lhe: “não me deixes cair”, mas ela cai.

O piano dita o enquadramento da ação, quase como um impulsionador de tensões ou 
um conciliador de discórdias, vai tecendo uma matriz coreográfica pautada por avanços 
e retrocessos. Mas não se fica apenas pelo piano/música, ela (a pianista) interage 
diretamente com o casal. 

A pianista funciona quase como uma mediadora de um conflito no qual também ela está 
implicada, pois não é deixada de fora quer no movimento quer na interação verbal. Por 
momentos o homem tenta impedi-la de continuar a tocar, mas ela impõe-se com qualquer 
parte do corpo em direção ao teclado e continua. Noutras vezes com a mulher tenta 
comunicar verbalmente através de um intercomunicador, são frases curtas e objetivas 
terminadas com “câmbio” para que a mensagem possa ser claramente entendida. No 
entanto a tensão permanece.

Finalmente o casal encontra o equilíbrio e de mãos dadas dança em sintonia. Um final 
talvez previsível, mas que acalma. Este espetáculo embora generoso e intenso, remete 
o espetador para uma dança que não surpreende, pois é previsível do ponto de vista 
do movimento (excessivamente dramático) e da narrativa, que embora siga uma linha 
poética é também previsível no seu desfecho (conciliador). Há um fio condutor antes de 
terminarem de mãos dadas, cada um dos membros do casal tem uma ponta e quando 
se juntam toca uma música. Uma música que só é possível ser tocada no contacto, no 
encontro com o outro.


