Espetáculos da 12ª Edição da Bienal Sesc de Dança


Bichos Soltos em Casa - FUTURA/Clarice Lima (São Paulo)
Data: 2 de outubro | sábado | às 15h 
Local: youtube.com/sescsp - Ao vivo para crianças

As quatro bailarinas que circulavam com suas criaturas fantásticas, em figurinos de cores fortes e esvoaçantes, desta vez estão se habituando com elas entre quatro paredes. Trocaram as praças e ruas por sala, cozinha, quarto, banheiro, escada, embaixo da mesa, em cima do sofá, nos cantos e nas brechas do ambiente doméstico. Esta dança para crianças de todas as idades foi criada antes da pandemia e agora é apresentada em formato de vídeo, transmitida da casa de cada intérprete. A diretora e a equipe reformularam as perguntas sobre a relação homem-natureza e potencializaram a meditação sobre o convívio, reconfigurando lógicas, padrões e regras sociais.

Para Clarice Lima, artista cearense radicada em São Paulo há 12 anos, os bichos cênicos podem ser percebidos como agentes desestabilizadores, capazes de abrir janelas para utopias por meio de camadas ficcionais distintas e sobrepostas – seres que nunca foram vistos, já extintos e que ainda estão por vir.Não é demais lembrar que humanos, em certo grau, são parentes dos macacos, como Darwin formulou na teoria da evolução das espécies.

Direção e coreografia: Clarice Lima. Assistente de direção e coreografia: Aline Bonamin e Natália Mendonça. Criação e dança: Aline Bonamin, Clarice Lima, Marcela Costa e Patrícia Árabe. Figurino: Onono – Ad Ferreira, Maria Elizabete Vasconcelos e Sirley Ferreira. Trilha sonora: Schubert – Sinfonia n° 3 & n° 5. Produção: FUTURA. Apoio Publica e Lote. Duração: 23 minutos. Classificação Indicativa : Livre

Matéria Escura - Grupo Cena 11 (Florianópolis)
Data: 2 de outubro | sábado | às 19h 
Local: youtube.com/sescsp
Ao vivo do Sesc Guarulhos

Matéria Escura acontece de forma simultânea, digital e fisicamente, com transmissão e edição em tempo real. É a primeira vez que o grupo, inquieto por natureza com a tecnologia do movimento, está às voltas com a linguagem de programação e softwares, forjando um ecossistema que quebra linearidades. “Não existe mediação sem ruido”, adianta o diretor artístico Alejandro Ahmed, que percebe dobras vitais na falha e na queda.

Um corpo invisível vincula sua aparência à modificação de outros corpos para manifestar sua existência. Ferramentas novas entretecem presença, virtualidade, arquivos, memória e toda espécie de transformação de energia que escorre destes contatos. Geram um moto contínuo multidirecional a integrar ações de texto, áudio, vídeo, temporalidades e espacialidades através dos corpos que tornam acessíveis a manifestação e o atravessamento da vida das coisas no acontecer do movimento.
Criação, coreografia e performance: Alejandro Ahmed, Aline Blasius, Bianca Vieira, João Peralta, Karin Serafin, Kitty Katt, Luana Leite, Malu Rabelo e Natascha Zacheo. Operação e criações em vídeo e som: Alejandro Ahmed e João Peralta. Direção técnica: Grupo Cena 11. Interlocução para iluminação: Irani Apolinário e Rafael Luiz Apolinário. Técnico de som e transmissão: Eduardo Serafin. Direção de produção: Karin Serafin. Assistência de produção: Malu Rabelo. Assistência de direção de movimento: Aline Blasius. Assistência cenotécnica: Adilso Machado. Equipe de produção, mídias sociais e projeto: Aline Blasius, Bianca Vieira, Kitty Katt, Luana Leite e Natascha Zacheo. Peças gráficas: Luana Leite. Fotografias: Cristiano Prim e Karin Serafin. Tradução: Kitty Katt. Preparação técnica: Aline Blasius, Kitty Katt e Alejandro Ahmed. Desenvolvimento técnico-artístico para Matéria Escura 2019/2020 e Teaser para Futuro Fantasma 2020: Hedra Rockenback. Criação e programação de objetos, instrumentos e mecanismos para Matéria Escura: Diego de los Campos.
Multiple-s - Salia Sanou (França)
Data: 2 de outubro | sábado | às 21h 
Local: youtube.com/sescsp

A criação de Multiple-s centra-se na dimensão da representação e interpretação criando um diálogo entre várias disciplinas (transmissão, literatura, música e dança). Convidar o espectador a compartilhar a arte de cada um deles. 

Elenco: Germaine Acogny, Nancy Huston e Babx. Coreografia: Salia Sanou. Música: David Babin, alias Babx. Cenografia: Mathieu Lorry-Dupuy. Iluminação: Marie-Christine Soma. Sala de controle: Rémy Combret. Mesa de iluminação: Eric Corlay. Som: Delphine Foussat. Administração: Stéphane Maisonneuve. Foto: Laurent Philippe.

Despacho Deferido -  Jaqueline Elesbão (Salvador)
Data: 3 de outubro | domingo | às 19h 
Local: youtube.com/sescsp

O solo, que traz analogia ao jogo, consiste em trazer para o público negro a experiência de se imaginar peça que fundamenta um jogo/sistema, que escancara o racismo e sustenta o sexismo. Podemos nos ver diante de uma estrutura que se reconfigura a partir da gente e pode ser desmontada por nós, quando ampliamos nossa ótica, desobedecendo essa lógica dominante e desbravando nossos medos.
 
Na cena, pretende-se inferir sobre o imaginário e as narrativas negras, a construção do negro com “o outro” e consigo mesmo, além da compreensão da nossa ancestralidade, como um elo indispensável para o lugar que escolhermos afetar. O Despacho Deferido é um jogo ganho para pessoas negras. É um estar em outro tempo. É uma espécie de reparação  necessária que potencializa a virada de históricos de violências e constrangimentos.

Direção, coreografia e interpretação: Jaqueline Elesbão. Produção Executiva: Nai Meneses. Produção e preparador corporal: Anderson Gavião. Vídeo Mapping: Ani Haze. Assistente de VJ: Priscila Rodrigues. Direção Musical: EdBrass Brasil. Trilha sonora: EdBrass e Rafael Kalunga. Iluminação: Robson Poeta. Figurino: Jaqueline Elesbão. Confecção de figurino: Maria Belízia  (Dona Bela). Gravação e edição do espetáculo: Ives Padilha. Duração: 32 minutos. Classificação Indicativa: 18 Anos

Darktraces - Joana Castro (Portugal)
Data: 3 de outubro | domingo | às 21h 
Local: youtube.com/sescsp

Desde 2009 a diretora artística e coreógrafa portuguesa Joana Castro lida com a morte na vida pessoal, de uma forma muito próxima e constante, e inevitavelmente ideias como o luto, a decadência, a destruição, a falha e rituais de fim têm atravessado e invadido as suas criações.

Este projeto parte do negro enquanto matéria-prima. A escuridão como fonte, que deu origem a tudo. Como um manto que nos cobre, como leito e regeneração. O negro como potência transformadora, de um espaço que não só absorve, mas que também se abre à luz. Entre o espanto e o adormecimento, estes corpos são matéria e memória, presenças fantasmagóricas que deambulam entre evocações e assombros, risos e choros, erotismos e violências, numa evasão constante de si próprios.

Concepção, direção artística, espaço cênico e paisagem sonora: Joana Castro. Cocriação e interpretação: Ana Rita Xavier, André Mendes, Maurícia | Neves e Thamiris Carvalho. Figurinos e caracterização: Joana Castro (a partir de figurino e caracterização de Silvana Ivaldi em RITE OF DECAY). Realização: Miguel De e Joana Castro. Edição de vídeo: Miguel De. Som: Joana Castro. Operação de câmera: a-tundra.

131 OUT - Sara Marasso & Stefano Risso (Portugal/Itália)
Data: 3 de outubro | domingo | às 21h 
Local: youtube.com/sescsp

Dança, música e espaço urbano ou, por outra, uma bailarina, um músico e um sempre portentoso contrabaixo impregnam ruas, praças, monumentos e distintas paisagens de Lisboa e Turim. Três corpos, portanto, confrontam-se num espaço que se recria a cada instante, por intermédio desse confronto. Um espaço no qual o instrumento – e não ela ou ele artistas – acaba por se afirmar como elemento-chave de um jogo do qual é o verdadeiro diretor. 

Acompanhamos uma relação lúdica que se insere no cotidiano, ao ar livre e à procura de uma impossível sincronia com 2.000 km de distância e uma hora de fuso horário de diferença a separar as duas cidades onde essas três presenças se encontram separadas. Trata-se de um convite ao público para olhar de forma diferente, inesperada e imprevisível o espaço exterior, os lugares das cidades e aquilo das relações humanas, em proximidade como em distância.

Conceito, realização, coreografia e dança: Sara Marasso. Conceito, realização, pesquisa sonora e composição: Stefano Risso. Colaboração para criação de vídeo: Pedro Sena Nunes e Vo’Arte (Lisboa) e Miha Sagadin (Turim). Apoio para criação de vídeo: Diana Matias e João Dias (Lisboa) e Elia Lasorsa e Silvia Urbani (Turim). Montagem final: Miha Sagadin. Cor: Luca Pescaglini. Produção: Il Cantiere Cultural Association. Gestão: Giovana Gosio.

Conversa pra Boy Dormir - Mexa + GRUA (Brasil/SP) 
Data: 4 de outubro | terça | às 19h 
Local: youtube.com/sescsp
Ao vivo da Piscina Sesc 24 de Maio
A aproximação até então inédita dos grupos Mexa e GRUA – Gentleman de Rua vem possibilitando pororocas artísticas singulares ao longo deste ano de 2021. Para a Bienal, o ajuntamento de pessoas trans, travestis e homens cis (quando alguém se reconhece com o gênero designado ao nascer) convida a percorrer trajetos e atravessamentos ficcionais entranhados na cidadania.
E para essa deriva coletiva é preciso imaginar desde já. Se um espaço público fosse um livro, seria uma obra de ficção? Narrada em primeira ou terceira pessoa? O que constaria das notas de rodapé? E se habitantes do futuro olharem para o desenho urbano como alguém que olha para um fóssil, o que vão entender dos monumentos que deixamos? O mergulho mapeia percursos a partir das distintas escalas e poéticas dos grupos, buscando construir convergências e contrapontos com seus corpos, falas e posições.
NO HACER NADA pulverizar - Fausto Ribeiro e Lucía Sismondi - Istmo Nómade (Brasil/Uruguai)
Data: 4 de outubro | terça | às 21h 
Local: youtube.com/sescsp

A situação da espera e os efeitos dela orientam a pesquisa e criação da performer uruguaia Lucía Sismondi e do diretor brasileiro Fausto Ribeiro.Em formato de curta-metragem, o solo de dança desenvolve-se a partir de noções física e interiorizada do que é considerado presença, permanência, disponibilidade e virtualidade. “Esse trabalho é um convite a contemplar o tempo saturado de nosso cotidiano”, consideram.
Na busca constante por uma linguagem grávida de diferentes formas de expressão, a dupla aborda o tema a partir do corpo em cena que aguarda algo em um tempo suspenso no qual talvez nada aconteça. A obra é fruto da pesquisa chamada #enlínea (#emlinha), dedicada a refletir acerca da natureza do esperar e a incontornável expectativa do vir a ser. Percepção tornada mais aguda após a emergência sanitária de 2020, mas que sempre mobilizou poeticamente artistas como o escritor argentino Jorge Luis Borges, uma das fontes do projeto.Com passagens pela Unicamp em suas formações, os criadores vivem no Uruguai e são fundadores do Istmo Nómade, em 2017, coletivo de investigação em artes.
Performer: Lucía Sismondi. Direção: Fausto Ribeiro. Assistência de direção: Stephanie González. Câmera: Diego Peña. Criação audiovisual e edição: Clara Fernández. Assistência de ilusão: Cristian Antelo. Produção: Istmo Nómade. Duração: 30 minutos. Classificação Indicativa: 

Abismo - Ninety9 Art Company (Coreia do Sul)
Data: 5 de outubro | terça | às 21h 
Local: youtube.com/sescsp

O espetáculo Abismo, de 2016, resulta paradigmático nesse sentido. O caráter inato das raízes culturais é expresso no palco enquanto cada indivíduo em cena é refletido por meio de um veleiro – barco de papel à maneira do origami, fixado à mão de seis das sete bailarinas – para expressar a emoção de han, a sensibilidade por excelência, palavra usada para descrever ressentimento ou tristeza profundamente arraigados no mar da alma.
A música é pano de fundo para o fluxo de movimentos, como na instrumental Howl (Uivo), do projeto Jónsi & Alex, ou seja, o guitarrista islandês Jón Þór Birgisson, da banda Sigur Rós, e o músico estadunidense Alex Somers, cujo colchão sonoro etéreo expressa han em uma ampla gama de perspectivas.
Delirar o Racial - Davi Pontes e Wallace Ferreira (Rio de Janeiro) 
Data: 6 de outubro | quarta | às 19h 
Local: youtube.com/sescsp

E se o pensamento desse um passo atrás e navegasse sem ideias de localização? E se pudéssemos pensar uma coreografia fora da flecha do tempo? Perguntas assim instigam a dupla de artistas a buscar por “uma imagem para pensarmos espacialidade sem as ficções formais de espaço e tempo”. 
Em edição audiovisual exclusiva para esta Bienal de Dança, a performance de Davi Pontes e Wallace Ferreira anula as convenções de duração e extensão. A obra experimental se propõe a elaborar a diferença sem a chamada separabilidade. A ideia é dar corpo ao pensamento da artista visual e filósofa fluminense Denise Ferreira da Silva ao imaginar um filme “sem o fantasma da linearidade”.Para tanto, ambos recorrem a procedimentos utilizados desde o início da parceria em dança, em 2018: “Uma série de ações que lidam com a incerteza, a desordem e o provisório para pensarmos uma ética fora do tempo para vidas negras”.
Direção: Davi Pontes e Wallace Ferreira. Câmera e edição: Matheus Freitas. Trilha musical e sound design: PODESERDESLIGADO. Voz: Davi Pontes. 3D: Gabriel Junqueira.
Direção de arte e luz: Iagor Peres. Styling: Iah Bahia. Som direto: Nuno Q Ramalho. Produção de set: Idra Maria Mamba Negra. Apoio de set: Gabe Arnaudin. Agradecimentos: Victor Gorgulho. Parceria E Apoio: Obra comissionada pelo Programa Pivô Satélite, 2021. Duração: 40 minutos. Classificação Indicativa: Livre

Goldfish - Alexandre Américo (Natal)
Data: 8 de outubro | sexta | às 19h
Local: youtube.com/sescsp

Uma imagem de 2016 ocupa o imaginário do dançarino até hoje. O sangue na calçada, o cheiro forte e o “mar de peixes” dissecados o fizeram estancar enquanto caminhava pelas ruas do bairro da Ribeira, na capital potiguar. “Aquela imagem me pegou”, lembra Alexandre Américo, que se viu pensando sobre a humanidade e outros seres vivos. “Por que eu não senti nenhuma compaixão pelo massacre de peixes?”.
Esse questionamento é uma das escamas do filme misto de live solo, norteado pelo sentimento e postura de solitude, condição de isolamento voluntário e positivo a contrastar com o advento do chamado distanciamento social imposto pela pandemia. O artista e pesquisador de dança faz da casa um aquário de captações de arquivo que entrelaçam experiências estéticas em tempos e formatos distintos. Há registros de práticas de 2018, ensaios de 2020 e tomadas subaquáticas deste ano, em que a câmera assume o olhar subjetivo. Ao público, é proposto um mergulho cênico em que não esteja lúcida a relação espaço-temporal daquele que poderia ser um peixe dourado, possível merecedor de acolhimento.
Dança e roteiro: Alexandre Américo. Música: Oliver Ortiz. Figurino e luz: Alexandre Américo. Câmera de laboratório: Gustavo Letruta . Edição e montagem de vídeo: Samuel Oliveira. Arte gráfica: Yan Soares. Fotos de divulgação: Brunno Martins. Câmera ao vivo: Rodrigo Lacaz. Câmera aérea e subaquática: Igor Silva. Produção: Celso Filho (Listo Produções). Assessoria de imprensa: Rosa Moura. Duração: 38 minutos. Classificação Indicativa: Livre.

Devotees | No'Tro Corpo - João Paulo Lima (Fortaleza)
Data: 8 de outubro | sexta | às 21h 
Local: youtube.com/sescsp

O artista cearense conjuga dois trabalhos na mesma noite na programação. Devotees, na expressão inglesa, visita o lugar do devoteísmo (fetiche por pessoas amputadas) para compor e alinhavar o processo de criação. O movimento do coto, as muletas, a seminudez junto a adereços como máscara, lenços e jockstrap, peça íntima erótica, acompanham um corpo ao provocar no outro o desejo sobre si.

Já No’Tro Corpo é um ensaio sobre possibilidades. O que nos constitui sujeitos de nós mesmos e de nossos movimentos? Essa dança afirma reagir, resistir e empoderar. O olhar autoetnográfico de João Paulo Lima constrói um discurso sobre a história-memória-corpo que aos 13 anos sofreu amputação do membro inferior direito. 

DEVOTEES
Concepção, criação e interpretação: João Paulo Lima. Música original: Felipi Gifoni. Figurino: Lucas Everdosa. Fotos: Artur Luz. Parceria E Apoio: Projeto Zona de Criação e Centro Cultural Porto Dragão. Duração: 25 minutos. Classificação Indicativa: 14 anos

NO'TRO CORPO
Direção artística: Alda Pessoa. Concepção e interpretação: João Paulo Lima. Figurino: Lídia dos Anjos. Adereço: Miguel Campelo. Música: Márcio Motor. PARCERIA E APOIO
Bienal Internacional de Dança do Ceará e Centro Cultural Porto Dragão. Duração: 40 minutos. Classificação Indicativa: Livre.

Buraco - Elisabete Finger (São Paulo)
Data: 9 de outubro | sábado | às 15h 
Local: youtube.com/sescsp - Ao vivo para crianças

As múltiplas formas de um cubo que não demora a se revelar mágico, de uma montanha de plástico que dá margem para a imaginação voar longe e de um túnel de tecido que lembra o cordão umbilical são alguns dos territórios atravessados pela expedição de três criadores e performers em torno da anatomia humana. 
Estão em jogo as possibilidades de ser e mover um corpo-matéria (carne, ossos, músculos, líquidos, cabelos…) em contato/colisão com outras matérias. Os trabalhos de Finger costumam perseguir uma lógica de sensações e um estado de encantamento.

Direção e coreografia: Elisabete Finger. Criação: Cinira Macedo, Jamil Cardoso e Sandro Amaral. Elenco: Cinira Macedo (ou Priscila Maia), Jamil Cardoso (ou Mariza Virgolino) e Sandro Amaral (ou Bernardo Stumpf). Assistência: Litó Walkey e Xenia Hauf. Materiais de cena e figurino: Elisabete Finger, Marion Montel e Marcelo Busato (construção). Luz: Fábia Regina e Yair Vardi. Produção: Cândida Monte/Wellington Guitti e Carolina Goulart. Coprodução: Uferstudios (Berlim), Pact Zollverein (Essen) e Festival Panorama de Dança (Rio de Janeiro). Duração: 45 minutos. Classificação Indicativa: Livre

Imalẹ̀ Inú Ìyágba - Adnã Ionara (Brasil/SP)
Data: 6 de outubro | quarta | às 19h 
Local: youtube.com/sescsp

A artista da dança se guia pelas mãos da escritora mineira Conceição Evaristo, a começar pelo conceito de “escrevivência”, aescrita nascida do cotidiano, das lembranças, da trajetória de vida da própria autora tensionada por uma experiência coletiva. Despontando jornadas escurecidas, Adnã Ionara narra uma dança que fortalece e dá movimento à raiz que ela carrega.

Na base da construção do espetáculo estão a bibliografia e as simbologias ligadas ao matriarcado mítico yorubano. O título de mesma origem abrange diferentes traduções e interpretações. Imalẹ̀ ecoa o sagrado: símbolo e local de perpetuação da ancestralidade. Inú, o interior, o íntimo ou as próprias vísceras, como o útero e o estômago. Já Ìyágbà significa mulher ancestral, matriarca.

Concepção, interpretação e criação: Adnã Ionara. Direção artística: Mariana Andraus. Direção de vídeo: Lígia Villaron. Provocação (assistência de direção): José Teixeira e Milena Pereira. Concepção musical: Eduardo Scaramuzza, Graciela Soares e Tavinho Andrade. Execução de trilha sonora: Graciela Soares e Tavinho Andrade. Design e operação de luz: Milena Pereira. Registro audiovisual: Leonardo Lin. Produção administrativa: Teixos Dançantes Produções. Produção executiva: Adnã Ionara e Teixos Dançantes Produções. Assistente de produção: Pedro Picelli. Duração: 25 minutos. Classificação Indicativa: Livre.

Na Fresta da Certeza, o Vermelho Escuro - Luciane Ramos-Silva (São Paulo)
Data: 7 de outubro | quinta | às 19h 
Local: youtube.com/sescsp
Ao vivo do Teatro Sesc Pompeia - Estreia

Quatro artistas balizam em cena o movimento de um grupo de mulheres que, impulsionadas pela memória, decidem mudar a ordem das coisas e prospectar outras formas e sentidos. Para elas, o espaço instituído e delimitado não é mais forte que a velocidade ancestral da imaginação. 

O trabalho toma como motor a premissa do feminismo negro que observa que a escuridão deve ser abraçada e que o mistério é fundamento e força de contestação. Em pulso coletivo criam interrogações, fricções e alegrias explorando as infinitas possibilidades de jogo narrativo da história.

Concepção e direção: Luciane Ramos-Silva. Elenco: Juliana Jesus, Keithy Alves, Luciane Ramos-Silva e Malu Avelar. Luz: Dedê Ferreira. Montador de cena: Ricardo Januario. Corpo-câmera: Pétala Lopes. Produção: Bomtempo.co

Viaduto - Renan Martins & Frankão (Portugal/Alemanha/Brasil)
Data: 7 de outubro | quinta | às 21h 
Local: youtube.com/sescsp
A audiência brasileira não deve demorar a ser capturada pela escuta na exibição do espetáculo português gravado este ano numa sessão sem público, na região do Porto. Há momentos com músicas de Noel Rosa, passinho do funk e uma canção gospel. Cariocas lá radicados, o diretor e coreógrafo Renan Martins (que também trabalha na cidade alemã de Heidelberg) e o músico Frankão evocam memórias da terra natal e rendem homenagem às manifestações culturais populares urbanas por meio do tradicional baile sob o viaduto Negrão de Lima, em Madureira, templo do charme e do hip hop na zona norte.
A obra busca ativar estados de procura, observação, experiência, contemplação e pensamento crítico ao implantar um ambiente marcado por camadas e encontros de pulsações. Desse processo emerge uma atmosfera de união orgânica, opondo-se ao corte cimentado da arquitetura do palco desnudo, em meio à pick-up e às caixas de som. Em vez de separar o viajante das terras que atravessa, este viaduto metafórico propõe a sua própria construção. Adota a ótica DIY, o faça você mesmo da sigla em inglês, pois criadores e bailarinos operam tudo em cena, e o low-fi, em que a imperfeição sonora e performativa contraria a divisão entre intérpretes e público ao permitir que ambos comunguem da festa.

Direção artística e coreografia: Renan Martins. Música ao vivo: Frankão. Assistente de coreografia e apoio dramatúrgico: Ana Rocha. Criação e interpretação: João Cardoso, Mar Grifoll, Maria Ferreira Silva, Nina Botkay e Thamiris Carvalho. Desenho de luz: Luisa L’Abbate. Figurino: Maria Ferreira Silva e Nina Botkay. Produção administrativa e executiva: Sekoia - Artes Performativas. Vídeo: a-tundra. Duração: 90 minutos. Classificação Indicativa: 14 Anos.

Iku- Núcleo Ajeum (São Paulo)
Data: 9 de outubro | sábado | às 19h
Local: youtube.com/sescsp
Ao vivo do Sesc Vila Mariana

Como falar artisticamente da morte no contexto de um luto coletivo como o da pandemia? O Núcleo Ajeum, da periferia sul de São Paulo, parte do corpo negro, de sua cosmovisão de mundo e do universo pluridimensional dos terreiros de candomblé e seus Orixás para mostrar a etapa atual da pesquisa e criação do espetáculo IKU, palavra yorubá que significa morte.

As culturas africana e afro-brasileira embasam o trabalho que lança mão de uma leitura do conceito de necropolítica, conforme o pensador camaronês Achille Mbembe chamou o poder do Estado decidir quem pode viver ou deve morrer em conjunturas de absoluta desigualdade na distribuição de renda, como a brasileira. Dessa forma, a “IKUPOLÍTICA”, como o grupo delineia poeticamente, propõe que se possa sentir as ausências, questionar os motivos e suas estruturas, porém mantendo a possibilidade de celebrar esse ancestral que se foi, suas ações, sua existência, suas contribuições para o seu entorno social e para a família.

Uma comunidade é construída por centenas de acordos entre si. Acordos que operam na manutenção da vida, da pulsão existencial, dos prazeres e das partilhas que possam gerar sentido. Na língua yorubá, Ajeum, quer dizer comer junto.

Direção, concepção e coreografia: Djalma Moura. Intérpretes-criadores: Aysha Nascimento, Djalma Moura, Erico Santos, Marina Souza, Sabrina Dias e Victor Almeida. Artistas residentes / estagiários: Eri Sá e Juliana Nascimento. Orientação de pesquisa: Bruno Garcia Onifadé. Direção musical: Dani Nega. Colaboração sonora: Pedro Bienemann. Figurino: Eder Lopes. Máscaras: Daniel Normal; Murilo de Paula e Erico Santos. Projeto e operação de luz: Juliana Jesus. Práticas de corpo: Lenny de Sousa, Letícia Tadros, Verônica Santos, Bruno de Jesus e Djalma Moura. Arte gráfica: Bruno Marciteli. Produção geral: Dafne Nascimento. Celebração e saudade: Carol Zanola, Rosa Maria de Jesus, Avó Zu, Dona Jandira, Dona Margarida, Dona Carmelita Maria Dias e Maria Paulina Ferro.

Taoca - Uýra Sodoma (Manaus)
Data: 9 de outubro | sábado | às 21h
Local: youtube.com/sescsp

A artista visual multimídia Uýra Sodoma exibe em primeira mão uma fotossíntese de imagens que performou em deslocamentos realizados com emanações socioambientais e políticas. Ela busca mostrar que a encantaria está viva e o sagrado não é lenda. Taoca retrata em videoarte trânsitos com e por Vida: da Bienal de São Paulo, onde expõe séries de fotografia, à Marcha das Mulheres Indígenas; em Brasília, onde realizou uma performance, ambas ocorridas em setembro de 2021 – “ano de travessia de doença viral, florestal e presidencial em Brasil”, no dizer da também drag queen indígena autodefinida como “Árvore que Anda”. 

Afeita a tratar Floresta por “vovó”, Uýra Sodoma foi criada pelo biólogo e educador Emerson Pontes, nascido no interior do Pará, onde afinou a escuta rente a igarapés, riachos que nascem na Mata e deságuam em rio, e atualmente vive na metrópole de Manaus.

O Que Mancha - Beatriz Sano e Eduardo Fukushima (São Paulo)
Data: 10 de outubro | domingo | 19h
Local: youtube.com/sescsp
Ao vivo do Teatro Sesc Campinas

A peça de dança teve origem numa pesquisa sobre flanar, o andar ociosamente, sem rumo nem sentido certo. Na impossibilidade da estreia presencial, porém, Beatriz Sano e Eduardo Fukushima, coreógrafos e dançarinos, a reelaboraram em formato de vídeo. Do quadrado de madeira no meio do palco, espaço em que pisaram para ensaio aberto em tempos pré-pandemia, até a atual concentração nos limites da tela, é desejo fazer vibrar justamente os corpos enquadrados.
Para isso, a voz e a respiração são fundamentais, como demonstrou a escuta atenta da equipe às práticas orientais. “Os movimentos se mesclam entre vozes que se misturam do riso ao choro, do animal ao balbucio humano, do ruído à melodia, do barulho ao silêncio. A voz sobressalta e vibra a sonoridade com os corpos. O QUE MANCHA invade, aumenta, avança e distorce”, pretendem os criadores. A palavra “mancha” surgiu da relação voz e movimento. Sano e Fukushima querem expandi-la e explodi-la no corpo e transformá-la em qualidade de movimento, valorizando, inclusive, as dissonâncias das vozes, fazendo da “mancha” a marca nos corpos.
Concepção e dança: Beatriz Sano e Eduardo Fukushima. Dramaturgia: Júlia Rocha. Iluminação e espaço cênico: Hideki Matsuka. Assistente de iluminação e operação: Igor Sane. Organização sonora: Miguel Caldas e Rodolphe Alexis. Operador de som: Chico Leibholz. Diretor de filmagem: Pedro Nishi. Operador de câmera: Daniel Luppo. Fotos: Paula Ramos e Wojciech Gałuszka. Figurino: Beatriz Sano e Eduardo Fukushima. Assistente de produção: Isabel Ramos Monteiro. Gestão administrativa: Cais Produção. Duração: 30 minutos. Classificação Indicativa: Livre.

Este Corpo Tão impermanente... - Peter Sellars (EUA/China/Holanda/Índia)
Data: 10 de outubro | domingo | 21h
Local: youtube.com/sescsp

Quatro artistas virtuosos e singulares - a resplandecente cantora do sul da Índia Ganavya Doraiswamy, o transcendente dançarino de improvisação Michael Schumacher, o pioneiro calígrafo Wang Dongling e o inventivo diretor Peter Sellars criaram uma meditação simultânea de pouco mais de uma hora que explora duas páginas deste texto
visionário, colaborando em ciberespaço de Portland, Amsterdã e Hangzhou. 

Sua troca atinge três continentes e três formas de arte como um filme feito em tempo real. Desdobrando-se a cada respiração, sua performance compartilhada e concentrada retira o texto sagrado da página. Palavras se tornam ações e corpos inspirados se tornam os portadores da dor aguda, da cura profunda e da transformação radical do texto.

Elenco: Wang Dongling, Michael Schumacher E Ganavya Doraiswamy. Direção: Peter Sellars. Cinematografia: Yu Lik-Wai. Design De Som: Shahrokh Yadegari. Tradução para inglês: Robert Thurman. Tradução Para O Chinês: Kumārajīva. Produzido em conjunto pela Iniciativa Boethius na UCLA e o Fisher Center em Bard.

ATIVIDADES FORMATIVAS

Um Rádio na Paisagem, de Gustavo Ciríaco 
De 2 de outubro a 20 de novembro. Sempre aos sábados.
Spotify - https://open.spotify.com/user/sescsp
Deezer - https://www.deezer.com/br/profile/1831961286
Apple Music - https://music.apple.com/br/curator/sesc-sp/1445771241

É um podcast que convida artistas dos mais diversos campos para falar sobre paisagem, suas experiências biográficas e referências artísticas. Concebido e dirigido pelo coreógrafo Gustavo Ciríaco, tem publicação semanal e percorre, em duas séries, os universos e a poética espacial de artistas comoAna Pi (Dança), Bruno Levorin (Performance), João Saldanha (Dança), Laura Lima (Artes Visuais), Luciana Lara (Dança e projetos site-specific), Marcelo Evelin (Dança), Maya Da-rin (Cinema) e Michelle Moura (Dança). Em meio a um diálogo em torno da influência da paisagem em suas obras, conversamos alimentados pelas suas referências vindas da literatura, do cinema, do paisagismo, da arquitetura, das artes visuais, das artes cênicas, e da própria experiência com a natureza.

Concepção, direção artística e entrevistas: Gustavo Ciríaco. Artistas entrevistados: Ana Pi, Bruno Levorin, João Saldanha, Laura Lima, Luciana Lara, Marcelo Evelin, Maya Da-rin e Michelle Mour. Comunicação, produção executiva e redação: Priscila Maia. Edição de som: Fabiano Araruna. Web Design e programação visual: Marina Lufti. Desenhos: Gonçalo Lopes. Administração - Mídias Sociais:  Mariana Marques. Produção: Dos Voos – Soluções em Arte e Design. Apoio: THIRD - Amsterdam University of the Arts. Realização: Sesc SP. Duração: 60 Minutos. Classificação indicativa: 12 anos.

AULA MAGISTRAL
Dança e corporeidade - Muniz Sodré
2 de outubro,| sábado, às 16h
Corporeidade é a condição própria do sensível, tal como na experiência afro, em que o sentir é a comunicação original com o mundo, é o ser no mundo como corpo vivo. O sentir é o modo de presença na totalidade simultânea das coisas e dos seres, é o corpo humano enquanto compreensão primordial do mundo. Por sua vez, a dança como integração rítmica do movimento ao espaço e ao tempo, cria ou “inventa” as ações a partir do fluxo temporal do imaginário coletivo e, deste modo, produz um agir autônomo do dançarino. Não se traduz nem se explica a dança –– ou seja, ela não é um duplo do teatro, da mímica, da literatura ou da história ––, pois a ação do dançarino é projetiva, induzindo a uma experiência não redutível ao conceito. São infinitas as possibilidades criativas da dança.


WORKSHOP ONLINE
O corpo como lugar de escuta - Luísa Saraiva (Portugal)
Dias 2 e 3 de outubro, sábado e domingo, às 14h 

Neste workshop vamos explorar diferentes perspectivas do corpo enquanto instrumento sonoro e de ressonância. Especialmente num contexto online, vamos tomar a voz como ponto de partida e abordar diferentes modos de ouvir e escutar - entendendo a escuta enquanto processo ativo de conhecimento. Através de uma prática de movimento, vamos explorar os processos físicos envolvidos na criação e sustentação do som. Som que habita diferentes espaços do corpo e emana dos ossos e articulações, revelando as especificidades anatômicas de diferentes partes do corpo, particularmente a faringe, o tórax, o diafragma e os músculos do piso pélvico. 
AULA ABERTA
Strike A Pose - Danna Lisboa
3 de outubro,| domingo, às 12h

Com a proposta de trazer as influências das danças  waacking e voguing, duas danças com grande contribuição para a culturas de salão clubes e cultura pop, Danna Lisboa vai trazer esses dois ícones das pistas para fazer o corpo mover com classe elegância, fluidez e muita energia. 

Waacking surgiu nos clubs underground em 1971 em Nova York  mas a cultura da dança nasceu em Los Angeles,  seus movimentos são típicos das pistas clubs no estilo Soul train. Voguing  tem como princípio as poses movimentos angulares das pernas, troncos e braços, surgiu em Nova York nas festas chamadas "ballroom"  no Harlem toda essa cultura é de criação dos afro-americanos no início de 1960.Tanto Waacking como Voguing estão inseridos na cultura pop atual através de videoclipes e até mesmo em séries e programas de reality show.

Ciclo de Estudos
CONVERSAS ALAFIADAS - Zona Tórrida
De 4 a 7 de outubro, segunda a quinta, às 14h 
O ciclo de estudos vai trabalhar com os seguintes temas Dança, Política E Estados De Exceção; Dança Fora Da Casinha; Dança E Forças Contra-Coloniais; e Dança Em Cena Expandida. Zona Tórrida é uma plataforma coletiva e colaborativa criada por artistas pesquisadores das artes do corpo na cidade de Salvador/BA que se dedicam a estudar as relações possíveis entre corpo e cultura, arte e sociedade e crítica. Resultante da pesquisa artística para criação em dança em diferentes configurações, sua característica principal é a inventividade aplicada aos conteúdos produzidos. A partir dos textos, vídeos, imagens, ilustrações, fotografias, experimentamos modos possíveis de fazer dança e são propostas reflexões diversas visando o desenvolvimento do campo crítico.
MESA
Mesa Viver Isolado - Pensar Coletivo - Renan Martins + Núcleo Ajeum
Mediação Ricardo Alvarenga
5 de outubro, terça, às 16h
A pandemia de COVID 19 criou uma nova configuração de se estar no mundo, como é criar um trabalho físico coletivo sem estarmos juntos? Nessa mesa, artistas acostumados a criações de grupo pensam o impacto do isolamento social no corpo coletivo e na criação artística.

WORKSHOP ONLINE
Para Uma Timeline A Haver - Ana Bigotte Vieira e João dos Santos Martins (Portugal)
 5 e 6 de outubro, terça e quarta, às 11h.
Plataforma Zoom. 15 participantes: artistas, académicos, historiadores, investigadores, antropólogos, espectadores especializados
Língua: português
Uns dias antes serão partilhados com os inscritos materiais e bibliografia.
 
Para este workshop em parceria com a Bienal de Dança, a proposta é uma partilha metodológica do projeto Para uma timeline a haver — genealogias da dança enquanto prática artística procurando começar a articular de um ponto de vista cruzado e comparativo os anos 1990 na dança em Portugal e no Brasil, tentando localizar relações, sinergias e movimentos estéticos. 
 
Os participantes são assim convidados a trazer para o workshop um documento que queiram partilhar com o grupo (um excerto de uma crítica de um espetáculo, um testemunho, um vídeo, um material de um espectáculo, um recorte de jornal relativo a um acontecimento marcante) sob a condição de o mesmo estar associado a uma data em particular no intervalo 1985 e 2005 no Brasil. O documento pode referir um evento artístico, cultural, social ou político, desde que seja clara a sua relação com o corpo, a dança, ou transformações da corporalidade.
MESA
Mesa Telas e Palcos - João Paulo Lima + Davi Pontes & Wallace Ferreira + Mexa
Mediação: Juliana Moraes
6 de outubro, quarta, às 16h
Com o isolamento social, as telas que já ocupavam muito de nosso cotidiano, ganharam ainda mais espaço e se fizeram como necessárias para compor novos trabalhos. Se por um lado a videodança já explorava a relação entre corpo e imagem há décadas, por outro muitos artistas tiveram que encarar, pela primeira vez, a criação voltada para a câmera.  Artistas com diferentes experiencias se encontram para conversar sobre as relações entre dança e tela, novas mídias e isolamento social.

MESA
Arquivos e Processos - Adnã Ionara + Beatriz Sano + João Paulo Martins
Mediação: Holly Cavrell  Beatriz Sano
7 de outubro, quinta, às 16h
Arquivos e Processos reúne artistas que integram a programação da Bienal para discutir a interferência e participação de arquivos, acervos e memórias na criação e práticas de dança. 
PEÇAS SONORAS
Mover(-se): sete peças para deslocar-se de dentro pra fora - Coletivo Teatro Dodecafônico
O Coletivo Teatro Dodecafônico propõe sete peças que convidam as pessoas a se moverem e criarem pontes com a programação da Bienal SESC de Dança. São diálogos transversais, entrelaçamentos possíveis entre diferentes campos, vozes e criações dos coletivos e artistas presentes. As peças serão compartilhadas em dois formatos: peças sonoras e programas performativos (cards compartilhados pelo Instagram), que poderão ser acionadas no tempo e no espaço conforme a disponibilidade de cada pessoa.

Concepção geral: Coletivo Teatro Dodecafônico. Roteiro e vozes: Beatriz Cruz, Hideo Kushiyama, Ierê Papá, Monica Galvão, Olívia Niculitcheff, Paulina Caon, Verônica Veloso. Edição: Ierê Papá. Gravação: Sandra-X. Masterização: Felipe Julian. Design cards: Vânia Medeiros

LABORATÓRIO
Danças para todas as telas: partilhas - Isis Gasparini, Rodrigo Gontijo, Vanessa Hassegawa 
Dias 8, 9 e 10 de outubro. Sexta a Domingo, das 10h
Seleção: Carta de Intenções [argumento em até 4 linhas, link com teaser de até 60´´, minibiografia, a partir de 16 anos
Laboratório prático de acompanhamento de projetos já iniciados que relacione a dança às imagens em movimento e voltados aos mais diversos suportes. Danças para todas as telas: partilhas, propõe reflexões sobre possíveis desdobramentos dos projetos selecionados em diálogo com as obras que compõem a mostra de mesmo tema.  
A curadoria, formada por Isis Gasparini, Rodrigo Gontijo e Vanessa Hassegawa, recomenda que as/os artistas tragam recortes de seus processos criativos para uma partilha coletiva. Ao longo dos encontros, a curadoria vai sugerir possibilidades para   desenvolver seus projetos a partir da exploração prática do movimento dançado e da orientação das diversas maneiras de registros poéticos mediados pelo audiovisual.
ATELIE PARA CRIANÇAS
Entre telas e praças - Melina Sanchez 
9 de outubro, sábado, às 12h (3 a 5 anos) e 13h (6 a 10 anos)

Para quem está com crianças em casa a rotina durante a pandemia tem sido ainda mais puxada. Por isso a gente vai trazer uma oficina para  crianças curtirem junto com os adultos cuidadores e explorarem o corpo, o espaço e suas possibilidades de movimento dentro de casa. Serão momentos prazerosos que valorizam a interação de forma criativa. Inspirada na natureza e nos movimentos dos animais, Melina Sanchez propõe exercícios de alongamento, contração, relaxamento e salto, todos fundamentais para a dança. Ao final, exercícios de ritmo e improvisação culminam em uma divertida brincadeira de esconde-esconde.  

AULA MAGISTRAL
Música no Corpo, Corpo na Música - Rubens Oliveira e Pamela Amy
Dias 10 de outubro, domingo, às 16h 
Inscrição Zoom - 30 VAGAS

Com bailarino e coreógrafo Rubens Oliveira e Pamela Amy, bailarina e performer da Cia Gumboot Dance Brasil. A atividade propõe investigar, brincar e dialogar com os movimentos junto a música. Quais texturas sonoras atravessam nossos gestos? Que instrumentos nos levam a diferentes sensações vibratórias? Uma oficina de experimentação para construção de diálogos com as diversas sonoridades em nossas danças. 
LONGAS E MÉDIAS-METRAGENS

Yãmiyhex - As Mulheres-Espírito, de Sueli Maxakali e Isael Maxakali 
(2019, 71 min.) Classificação: Livre
Após passarem alguns meses na Aldeia Verde, as Yãmĩyhex (mulheres-espírito) se preparam para partir. Durante a festa, uma multidão de espíritos atravessa a aldeia. As yãmĩyhex vão, mas sempre voltam com saudades dos seus pais e mães.
 
Vaga Carne, de Grace Passô e Ricardo Alves Júnior
(2019, 45 min.) Classificação: 16 anos
Uma estranha voz toma posse do corpo de uma mulher. Juntos, a voz e o corpo procuram por pertencimento e por uma identidade própria enquanto questionam seus papéis dentro da sociedade. O filme é uma transcriação do espetáculo teatral da atriz e dramaturga Grace Passô.

Filme de dança, de Carmen Luz 
(2013, 90 min.) Classificação: Livre
“E os negros? Onde estão os negros?”. A questão exposta em uma crônica de Nelson Rodrigues, nos anos 1960 do século passado, ainda ressoa no Brasil do século XXI. O eco desta pergunta na dança cênica brasileira foi o ponto de partida para a realização de Um Filme de Dança. Mesclando danças e entrevistas realizadas em Salvador, São Paulo, Belo Horizonte, Rio de Janeiro e Nova York, o filme nos mostra a trajetória, o pensamento, o belo e contundente trabalho de alguns dos mais atuantes criadorxs pretxs de dança de diferentes gerações. O filme é uma homenagem à perseverança de bailarinas e bailarinos, coreógrafos e coreógrafas. Um tributo ao corpo negro, dono de sua própria dança.

 Agora, de  Déa Ferraz
(2020, 68 min.) Classificação Livre
AGORA convida artistas a se lançarem numa caixa vazia, um dispositivo que materializa o confinamento no tempo presente. O corpo é livre para improvisar?
 
SESSÃO DE CURTAS 1
Novo mundo, de Natara Ney e Gilvan Barreto 
(2020, 21 min.) Classificação Livre
Uma mulher negra caminha entre florestas e ruínas, reconhecendo um território erguido sobre o sangue de muitos povos. Esse reconhecimento poderia deixá-la paralisada de medo, mas a inspira em atos de coragem.

Para Todas As Moças, de Castiel Vitorino 
(2019, 2 min.) Classificação: 10 anos
Eu agora vou falar para todas as moças. Eu agora vou bater, para todas as moças. Para todas as travestis, para todas elas. Eu agora vou fazer macumba para todas as bixas. Para todos os testículos femininos, para todas elas.

Yãy tu nũnãhã payexop: encontro de pajés, de Sueli Maxacali 
(2021, 26 min.) Classificação: Livre
Em julho de 2020, em plena pandemia de Covid-19, cerca de 100 famílias tikmῦ’ῦn-maxakali deixaram a reserva de Aldeia Verde (Ladainha, MG) em busca de uma nova terra. A tensão causada pelo isolamento tornou mais urgente a necessidade de uma terra rica em matas e, sobretudo, água, na qual pudessem fortalecer as relações com os povos-espíritos yãmĩyxop, através dos cantos, rituais, festas e brincadeiras.

Nascente, de Safira Moreira 
(2020, 5 min.) Classificação: Livre
Um rio e seus afluentes.

SESSÃO DE CURTAS 2

Tudo Que É Apertado Rasga, de Fábio Rodrigues Filho 
(2019, 27 min.) Classificação: Livre
Na tentativa de forjar uma ferramenta capaz de operar o corte por justiça, este filme retoma e intervém em imagens de arquivo, reestudando parte da cinematografia nacional à luz da presença e agência do ator e da atriz negra.
 
Aurora, de Everlane Moraes
(2018, 15 min.) Classificação: Livre
No palco de um teatro destruído, Elizabeth, Mercedes e Crisálida, três mulheres negras de idades diferentes, revivem e reinterpretam suas histórias, conflitos e perdas, recorrendo a monólogos, boleros e memórias de dança.

Elekô, de Mulheres de Pedra
(2015, 6 min.) Classificação: 16 anos
Olhando a história a partir do porto, na pequena África, reconhecer e afirmar as potências e a beleza. Parir, do próprio sofrimento e memória, um horizonte de liberdade, apoio e colaboração. Encontrar, na presença de outras mulheres, a força do feminino e o sagrado sentido de ser, até poder celebrar a vida, em fêmea comunhão e sociedade.

Arco do medo, de Juan Rodrigues 
(2017, 9 min.) Classificação: 12 anos
Um relato de insurgência. Masculino e feminino se desfazem em um corpo negro que resiste na busca por liberdade e tempo. Borrando os limites do gênero, na tentativa de simplesmente ser, um corpo negro supervive.

SESSÃO DE CURTAS 3

Quebramar, de Cris Lyra 
(2019, 27 min.) Classificação: 12 anos
Jovens lésbicas de São Paulo viajam à praia para passar o ano novo. Lá, constroem refúgio físico e emocional para seus corpos e afetos através da amizade e da música. Nesse ambiente seguro e de cuidados mútuos, podem dançar.

Corpostyledancemachine, de Ulisses Arthur 
(2017, 7 min.) Classificação: Livre
"Ando por mistério, vivo por mistério [...] Nosso corpo é uma máquina, ou cuida ou sabe como é né?" Entre memórias da boate e relatos de resistências cotidianas; Tikal, importante personalidade LGBTQIA+ do Recôncavo da Bahia, dança e afronta as normas.

Veias de fogo, de Coletivo Carnaval no Inferno 
(2020, 18 min.) Classificação: 14 anos
Uma horda de demônyas atravessa a cidade rumo ao inferno, tomando pro próprio corpo a fé na palavra apocalíptica.

SESSÃO DE CURTAS 4
Subsidência, de Beatriz Vilela e Marcus José 
(2020, 7 min.) Classificação: Livre
Subsidência é um afundamento do solo, uma dissolução dessa estrutura material inescapável aos olhos e aos pés. A dor das vítimas da subsidência causada pela exploração predatória do sal-gema em Maceió (Alagoas) é, por sua vez, imaterial e irreparável. Com o solo, afundaram também lares, vizinhanças, sentimentos de pertencimento e todo um território de afetos, no qual milhares de pessoas construíram suas histórias.

Estamos todos aqui, de Chica Andrade e Rafael Mellim 
(2018, 20 min.) Classificação: 14 anos
Rosa, expulsa de casa, precisa construir seu próprio barraco. Enquanto isso, um projeto de expansão do maior porto da América Latina avança, não só sobre Rosa, mas sobre todos os moradores da Favela da Prainha.

Corpo político, de Mulheres do Audiovisual de Pernambuco 
(2016, 4 min.) Classificação: 14 anos
Na TV brasileira, velhos discursos fascistas e machistas vociferam o retrocesso e a violência, enquanto nas ruas um outro grito toma corpo. Nós somos a nova política! Feminismo é revolução!

MOSTRA DANÇAS PARA TODAS AS TELAS
Com curadoria de Isis Gasparini, Rodrigo Gontijo e Vanessa Hassegawa, os 30 filmes da mostra passeiam pelos eixos de Estados De Invenção; Solitude E Recolhimento; Memórias, Corpos E Afetos; e Fluxos, Modulações E Deslocamentos.

1. Dance em Casa escala [1:40] Instagrimm, de Alex Soares e Cia Jovem de Jundiaí (Jundiaí)
2. H.O., de Ivan Cardoso (Rio de Janeiro)
3. O Pátio, de Glauber Rocha (Rio de Janeiro / Salvador)
4. Céu Sobre Água, de Maria Esther Stockler e José Agrippino (São Paulo)
5. Queda, de Marcelo Sena | Filipe Marcena | Cia Etc (Recife)
6. Way down in the hole, de Ricardo Januário | Diogo Granato | Henrique Lima (São Paulo)
7. Samba, de Chameckilerner | Andrea‌ ‌Lerner‌ ‌e‌ ‌Rosane‌ Chamecki‌ (Curitiba)
8. Cronocianografia, de Malu Teodoro (Uberlândia)
9. COREOCODES: movimentos codificados em espaços singulares, de Tom Lisboa e Patrícia Machado (Curitiba)
10. Dance Juke Box, Lali Krotoszynski (São Paulo)
11. Odoín, de Cynthia Domenico (Pardinho)
12. Keila Loka, de Keila Gentil (Belém)
13. Noturno 150, de Rodrigo Tavares |Ronald Sheick (Heavy Baile) (Rio de Janeiro)
14. Superpoderosas, de Lucas Syuga | Kite Films (Aparecida de Goiania)
15. MaraHope, de Alexandre Veras e Paulo Caldas (Fortaleza)
16. Saudade, de Vinícius Cardoso | Irupé Sarmiento (São Paulo)
17. Faz que vai, de Bárbara Wagner e Benjamin de Burca (Recife)
18. Nasceumdavi, de Davi Jesus do Nascimento (Pirapora)
19. Corredeira, de Kanzelumuka | Navegris | direção Osmar Zampieri e Murilo de Paula (São Paulo)
20. Homem Torto (videodança), de Eduardo Fukushima (São Paulo)
21. A cambonagem e o incêndio inevitável, de Castiel Vitorino Brasileiro (Vitória)
22. Xapiri, de Leandro Lima, Gisela Motta, Laymert Garcia dos Santos, Stella Senra, Bruce Albert (Aldeia Watoriki)
23. SELIBERATION #2, de Estela Laponi (São Paulo)
24. Pequenas Danças, de Paula Sousa (SP-MG-PR)
25. Bossa Chinesa, de Vitrola Quântica (São Paulo)
26. Travessia, de Maryah Monteiro (Rio de Janeiro)
27. Quais são os vírus da nossa sociedade?, de Cia Duo Due (Maringá)
28. Estudo para Tempo Suspenso, de Andrea Babour (São Paulo)
29. Protocolo 22 (just watching you), de Pasha Gorbachev (T.F Style) (São Paulo)
30. Rebuçado, de Danilo Bracchi (Belém)
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