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BRÉSIL,
INVITÉ D’HONNEUR

En partenariat avec
Fondation Nationale des Arts - Funarte – Ministère 

de la Culture du Brésil, Ambassade du Brésil 
en France, Association La Terreirada et France 

Amérique Latine.

Après Taïwan en 2024, le Brésil est l’invité d’honneur du festival Off Avignon. En écho à la Saison croisée France-
Brésil de l’Institut Français, Avignon Festival & Compagnie propose au public du festival Off Avignon, en partenariat 
avec la Fondation Nationale des Arts - Funarte – Ministère de la Culture du Brésil, la (re)découverte d’un pays riche 
de sa culture, de son histoire, de ses paysages et de sa création.
À travers un parcours culturel et artistique au croisement de plusieurs disciplines, parades, spectacles, projections, 
rencontres et concerts éclaireront d’une lumière inédite la singularité du Brésil tout au long du festival.
Pour lancer l’événement, rendez-vous les 5 et 6 juillet au Village du Off pour deux jours consacrés au Brésil.
Au programme : déambulation, repas convivial partagé, tables-rondes, atelier de danse, concerts, dégustation, 
spectacle et bal. 

� 10h30
Agora du Village du Off - Rencontre
Territoire, mémoire : quels enjeux pour 
la scène brésilienne contemporaine ?
En français et en portugais.

� 12h30 
Agora du Village du Off - Repas brésilien 
partagé et musical
À l’occasion d’un repas partagé, venez 
découvrir les musiques du nord-est 
du Brésil et venez vibrer au son des 
rythmes contagieux tels que le carimbó, 
le forró, le coco et bien d'autres encore… 
L’animation musicale est assurée par le 
groupe ZêThó.

� 14h30
Agora du Village du Off - Atelier 
Venha dançar comigo !  (Viens danser 
avec moi !)
Apprenez les pas et les mouvements de 
différentes danses traditionnelles lors 
d'un atelier ouvert au public.

� 15h
Rue de la République, départ rue Viala > Village 
du Off - Déambulation 
Salva la selva - Salve a selva (Sauve ta forêt)

� 16h
Agora du Village du Off - Moment convivial
Radio Minus fête le Brésil 
Festif et intergénérationnel, Radio Minus 
exhume les trésors cachés du disque 
enregistrés pour et par les enfants. Son DJ 
puise pour l'occasion dans le volet brésilien 
de son étonnante collection.
Venez danser et virevolter au son des plus 
belles musiques du Brésil !

� 20h30
Labo (rdc) du Village du Off - Projection
La Terreirada fait son cinéma : tradition orale 
et environnement dans la civilisation coloniale
Au programme : 
•	 Ciranda Feiticeira / Animation / 8' /  

Réal. : Saullo Farias Vasconcelos
•	 Baianas / Documentaire / 9’50" / Réal. : 

Saullo Farias Vasconcelos

� 10h30 et à 14h30 
Agora du Village du Off - Table ronde 
Le Brésil au festival Off Avignon #1 et #2 : Quels imaginaires ? 
Quels langages ? Quelles formes ?
Animée par Sonia Garcia Tahar (France Amérique Latine)
En français et en portugais. 
 
� 16h30
Agora du Village du Off - Table ronde 
“Dans le temps le corps ballerine”
Avec Leda Maria Martins, poète essayiste et dramaturge et Márcio 
Abreu, metteur en scène 
En français et en portugais.

� 22h
Atrium du Village du Off - Performance
Bola de Fogo : Fábio Osório Monteiro, vêtu du costume 
traditionnel de baiana do acarajé, prépare son étal, la pâte et 
frit les boulettes. Humour, politique, spiritualité et mémoire se 
mêlent sur le plan de travail...
En portugais et surtitré en anglais. 

� 23h
Concert de Jéssica Gaspar
Dans le cadre du Son du Off, le festival de musiques actuelles 
du festival Off Avignon

Samedi 5 JUILLET

Dimanche 6 JUILLET

•	 La nuit / Fiction / 15' /  Réal. : 
Fernanda Lomba

•	 Lazarus' Hunger / Documentaire / 17'  
/ Réal. : Diego Benavides

•	 Itsuno Iguno / La Fièvre de La Jungle 
/ Fiction / 9’44 / C Takumã Kuikuro

•	 Karwai a'e wà / Les Civilisés / 
Expérimental / 14’30 /  Réal. : Zahy 
Guajajara

� 22h
Atrium du Village du Off - Performance
Bola de Fogo : Fábio Osório Monteiro, 
vêtu du costume traditionnel de baiana 
do acarajé, prépare son étal, la pâte et 
frit les boulettes. Humour, politique, 
spiritualité et mémoire se mêlent sur le 
plan de travail.
En portugais et surtitré en anglais. 

� 23h30
Dj set de Zek Picoteiro
Dans le cadre du Son du Off, le festival de 
musiques actuelles du festival Off Avignon
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Le Brésil en scène 
dans les théâtres d’Avignon et

au Village du Off
Du 5 au 26 juillet

Théâtre, danse, danse-théâtre, théâtre musical, 
arts de la rue, découvrez toute la richesse de 
la scène brésilienne contemporaine : 

Nastácia, Pyramo Produções Artísticas, 
Théâtre de l’Adresse | Du 5 au 26 juillet à 21h30, 
(1h30), relâche les 8, 15, 22 juillet | Théâtre 
contemporain, portugais surtitré en français

Ils font de la danse contemporaine*, Cie 
Leandro Souza, La Scierie | Du 5 au 11 juillet à 
22h30,  (52 min), relâche le 10 juillet | Danse 
contemporaine

História do Olho*, Mostra Internacional de 
Teatro de São Paulo (MITsp), La Manufacture 
| Du 5 au 13 juillet à 20h / 2h50 / Relâche 
le 10 juillet | Théâtre contemporain, langue 
principale : portugais, langue secondaire : 
anglais, surtitré en français

Azira’í*, Mostra Internacional de Teatro de São 
Paulo (MITsp), La Manufacture | Du 5 au 13 juillet 
à 17h25 / 2h35 / Relâche le 10 juillet | Théâtre 
contemporain, langue principale : portugais, 
langue secondaire : anglais, surtitré en français

Roda Favela, Ophélia Theatre / O Grupo Pé No 
Chão, 11 - Avignon | Du 7 au 24 juillet à 21h30 
/ 1h35 / Relâche les 11 et 18 juillet | Danse-
théâtre, langue principale : portugais, langue 
secondaire : anglais, surtitré en français

Brésil 2016, l’heure de l’effroi**, Grupo 
Zabriskie Teatro, Daboni Prod, Atypik Théâtre 
| Du 5 au 26 juillet à 13h05 / 55min / Relâche les 
8, 15 et 22 juillet | Théâtre masqué, portugais 
surtitré en français

La fille de son père, Teatro no Forte da 
Copacabana, Atypik Théâtre | Le 8 juillet à 
14h et à 18h (1h) | Seul·e en scène, français

La roue de la vie**, Daboni Prod, 3S - Le 
Quatre | Du 5 au 26 juillet à 15h45 / 1h15 
/ Relâche les 7,  14 et 21 juillet | Théâtre 
musical, langue principale : français, langue 
secondaire : portugais 

Dança Boba**, Ateliê do Gesto, 3S - Le Quatre 
| Du 5 au 26 juillet à 18h10 / 1h / Relâche les 7, 
14 et 21 juillet | Danse contemporaine 

Bola de Fogo*, Mostra Internacional de Teatro 
de São Paulo (MITsp) / Les 5 et 6 juillet au Village 
du Off (22h - 23h), 7, 8, 9, 10, 11, 12 juillet sur 
la Place de la Principale (18h à 19h)

*Ces spectacles s’inscrivent dans le cadre du 
programme Plataforma Brasil, dans le contexte 
de la Saison Brésil France 2025, sous la direction 
artistique du MITsp – Mostra International de 
Théâtre de São Paulo. L’initiative est portée par 
le Gouvernement fédéral brésilien et bénéficie 
du soutien de Petrobras, avec une production 
assurée par Olhares Instituto Cultural et 
l’Associação SÚ de Cultura e Educação.

** Ces spectacles sont programmés avec le 
soutien de la Politique nationale Aldir Blanc, 
mise en œuvre par le Gouvernement de l’État 
de Goiás, par l’intermédiaire du Secrétariat 
d’État à la Culture.

Ateliers de pratique artistique
avec des artistes brésiliennes 

Au Village du Off / Le Labo 
Participez aux différents ateliers de pratique(s) artistique(s) proposés par la Fondation 
Nationale des Arts - Funarte – Ministère de la Culture, animés par des artistes 
brésiliennes ! 
•	 12 juillet, de 10h30 à 13h30 
Atelier Dramaturgie du montage : le document dans la scène contemporaine 
brésilienne. En français. 
•	 13 juillet, 10h30 à 12h30 
Atelier Le Corps dans la scène. En anglais. 
Ateliers en entrée libre sur inscription. Attention : nombre de places limité. 

Le Brésil se lit 
à La librairie du Off, du 5 au 26 juillet
(Re)découvrez la diversité de la littérature brésilienne à la Librairie du Off où une 
sélection d’ouvrages dans tous styles est consacrée au Brésil. 
Venez suivre les lectures prévues dans le cadre de Place aux auteur·rices le 18 juillet 
à 10h30 et à 14h dans l’Agora, textes inédits en France d’auteur·ices brésilien·nes 
lus par les comédien·nes de l’AAFA et Antonio Interlandi. 

Le Brésil au cinéma
au Cinéma Utopia, le 22 juillet à 18h / Tarifs habituels du cinéma.
Venez découvrir en avant-première l’un des films-phares de la sélection du Festival 
de Cannes 2025 : L’Agent Secret de Kleber Mendonça Filho qui sera suivi de la 
projection du documentaire La Machine du désir (Máquina do desejo) de Lucas 
Weglinski et Joaquim Castro consacré au metteur en scène Zé Celso. 
Les deux projections sont présentées par Saullo Farias Vasconcelos, président 
de l’association La Terreirada et Victor Magrath, membre du ciné-club de La 
Terreirada. 

Le Brésil se rencontre, au Village du Off, Atrium, les 5 au 10 juillet, de 9h30 à 
18h30. Pavillon Brésil.
Plusieurs stands animés par l’association La Terreirada et la Fondation Nationale 
des Arts - Funarte – Ministère de la Culture du Brésil sont proposés au Village du 
Off, dans l’Atrium.
Le Brésil se regarde (sous réserve)  
au Village du Off, tous les jours à partir de 23h sauf les 8, 15 et 22 juillet / Accès libre.

Arts visuels Rios voadores (Rivières volantes)
Par Roberta Carvalho
Roberta Carvalho est une artiste visuelle, multimédia et est également directrice 
artistique. Elle développe des travaux impliquant des langages visuels et 
technologiques, en passant par des supports tels que la vidéo, l’intervention 
urbaine, la projection, les réalités mixtes, l’installation et les projets interactifs. 
Rios voadores (Rivières volantes), qui fait référence aux courants d’air chargés de 
vapeur d’eau qui transportent l’humidité du bassin amazonien vers d’autres régions 
du Brésil, est un travail audiovisuel, qui consiste à assembler plusieurs références 
artistiques de l’Amazonie. Ce travail entrelace la richesse des arts dans cette région 
avec la vitalité de ces rivières qui rafraîchissent et revigorent le climat du Brésil et 
qui transportent la vie et l’énergie à travers le pays.

Participez aussi au temps fort Place à l’international
7 > 10 juillet 2025
Pendant trois jours, le Village du Off invite les cinq continents de la création avec une 
programmation de tables rondes et de rencontres tout public et professionnelles, 
avec notamment un focus sur l’Asie Centrale et l’Amérique latine.

Pour ne rien manquer du 
festival Off Avignon,
rendez-vous sur
www.festivaloffavignon.com 
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Zahy Tentehar joue « Azira’i » à la Manufacture
« Dans les cultures autochtones,

il n’y a pas de séparation entre le théâtre et la réalité. »

Azira’i, première femme chamane du village indigène de Cana Brava, dans le nord-est du Brésil. Mais aussi mère de la 
comédienne, Zahy Tentehar. À travers ce solo autobiographique, entre affections, conflits et souvenirs, mère et fille restent 
étroitement liées dans ce récit qui va au-delà de l’expérience théâtrale. Parlé et chanté en portugais et en ze’eng eté, langue 
maternelle de l’actrice, ce spectacle a fait de Zahy Tentehar la première artiste autochtone à remporter le prix de théâtre le 
plus prestigieux du Brésil (le prix Shell) dans la catégorie Meilleure actrice.

Comment es-tu devenue actrice ?
Quand j’étais enfant, l’art faisait déjà partie de ma vie de 
manière très naturelle. Peut-être que je ne savais pas nommer 
ce que c’était, mais je le vivais déjà. Dans mon peuple, raconter 
des histoires, danser, interpréter font partie du quotidien. J’ai 
toujours eu un lien fort avec la création. À l’adolescence, plus 
introvertie, j’inventais des histoires, je parlais toute seule, je 
créais des personnages et des scènes avec des animaux ou des 
situations imaginaires. C’était ma façon de communiquer avec 
le monde. Je me souviens très bien du moment où nous avons 
eu notre première télévision. J’avais environ dix ou onze ans. 
Mon père l’a installée dans la cour, et beaucoup de gens sont 
venus chez nous pour regarder, parce que c’était la première 
de la région. C’était une télé en noir et blanc, l’image était 
mauvaise. Et pourtant, c’était magique.

Comment  la  théâtral i té  se 
manifeste-t-elle dans les cultures 
indigènes ?
Il existe de très nombreuses cultures 
autochtones, et chacune d’elles possède 
ses spécificités théâtrales. Mais, de manière 
générale, je peux dire que cette théâtralité se 
manifeste à travers les peintures corporelles 
et sur toile, les gestes transmis de génération 
en génération, l’art de raconter des histoires 
anciennes ou improvisées, les chorégraphies 
répétées pour être exécutées en groupe lors 
de fêtes et de rituels, les productions artisanales d’objets, ainsi 
que dans la manière même de se comporter. Chez le peuple 
Guajajara , la fête du moqueado, la fête de la jeune fille, la fête 
du miel, entre autres, font partie d’une tradition théâtrale. J’ai 
toujours été en contact avec le théâtre. Il faisait partie de mon 
vécu de manière organique.

Comment perçois-tu la théâtralité dans les 
cultures indigènes en comparaison de la tradition 
théâtrale eurocentrée qui domine sur les scènes 
urbaines ?
Je crois que dans les cultures autochtones, il n’y a pas de 
séparation entre théâtre et réalité. La réalité est liée à la vérité, 
et la vérité s’oppose à ce que l’on appelle le mensonge. Mais 
s’il existe la capacité d’improviser un bon mensonge, alors cela 
devient une bonne vérité. Et ça, c’est du théâtre. Notre foi est 
du théâtre. Je ne me suis jamais éloignée du théâtre. Ce que 
j’ai fait dans le contexte urbain, c’est m’approprier un nouveau 
langage théâtral. J’ai trouvé en ville de nouveaux outils et 
langages qui m’ont aidée à comprendre comment transformer 
mes expériences traditionnelles en quelque chose qui puisse 
aussi dialoguer avec les conventions du “théâtre européen”, 
sans jamais perdre l’essence de ce que je suis et d’où je viens.

Azira’i est un spectacle dédié 
à ta mère. Que représente-t-il 
dans ton parcours d’actrice ?
C’est une œuvre sacrée. La manière 
dont je me suis rendue disponible 
pour exposer des aspects aussi intimes 
de ma famille — notamment de ma 
relation avec ma mère — me place 
dans une grande vulnérabilité à chaque 
représentation. Cet endroit, qu’on 
pourrait aussi appeler un état, est mon interprétation de la vie. 
Il m’arrive de penser que le monde dans lequel nous vivons est 
un immense mensonge, et qu’Azira’i est ma plus grande vérité. 
Ma mère est décédée, et jouer ce spectacle est une sorte de 
retrouvailles infinies entre elle et moi.

La langue ze’eng eté mais aussi les 
chants jouent un rôle important 
dans Azira’i. Comment ce choix se 
relie-t-il au message que tu veux 
transmettre ?
Cela me gêne que l’on doive toujours tout 
traduire, comme si les gens étaient incapables 
de créer leurs propres interprétations. L’être 
humain est très intelligent et capable. Ma 
langue offre une opportunité de détacher le 
spectateur de ce besoin constant d’explication. 
Si tu comprends une langue, tu interprètes 

naturellement ce qui est dit. Si tu ne la comprends pas, tu es 
obligé·e de lire, de ressentir tout ce qui n’est pas verbal. Dans le 
spectacle, le ze’eng eté est une invitation à ressentir le peuple 
Tentehar à travers le corps, les sens — et à se détacher de la 
nécessité de comprendre. Pour ce qui est du chant, il s’explique 
par le fait que ma mère était une pajé suprême (ndlr : chamane). 
Cela signifie qu’elle maîtrisait trois méthodes pour soigner les 
gens : les mains, les plantes et le chant. Dans ma civilisation, les 
pajés transmettent leurs dons à leurs enfants aînés ou cadets. Je 
suis la fille cadette de ma mère, et j’ai hérité d’elle le chant. C’est 
à travers lui que je communique avec les mairas (ndlr : esprits).

Quel est le rôle du théâtre aujourd’hui dans les 
cultures autochtones ?
Le même qu’il a toujours eu : maintenir les cultures autochtones 
vivantes. Et pour cela, nous avons besoin d’alliés pour nous 
aider à les préserver.

À 17h25 à la Manufacture du 5 au 13 juillet. Relâche le 10. 
Durée : 2h20. Tarifs : de 16 à 22.5€.
Renseignements : 04 90 85 12 71.

« Le monde dans lequel 
nous vivons est

un immense mensonge, et 
Azira’i est ma plus grande 

vérité. »
Zahy Tentehar

Propos recueillis
et traduits

par Mariana Vitola
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Une jeune femme vêtue d’un seul justaucorps s’affaire 
au milieu du public. Les cheveux soigneusement 
rassemblés en un chignon, le sourire éclatant et les 

gestes gracieux contrastent avec l’obscénité de sa tenue : 
les parties génitales y sont peintes de manière outrancière. 
Dans la salle, qui ne fait qu’un avec le plateau, la gêne 
s’installe, palpable. Inspirée de L’Idiot de Dostoïevski, 
Nastácia est une réécriture brillante du dramaturge 
brésilien Pedro Brício, mise en scène par Miwa Yanagizawa. 
Une réécriture qui donne la parole à Nastassia Filippovna 
(Flávia Pyramo), héroïne du roman de l’auteur russe, victime 
d’abus et réduite au rôle de concubine, avant d’être mise 
aux enchères à l’occasion de son mariage. Mais comment 
montrer sur scène le corps réifié de cette femme, sans 
avilir ce personnage résilient qui refuse d’être une 
victime ? « C’est une question puissante et urgente, 
qui touche au cœur du rôle de l’art face aux violences 
structurelles. En portant Nastácia Filipovna sur scène — 
une femme dont le parcours dans L’Idiot de Dostoïevski 
met à nu les failles morales d’une société patriarcale 
— le plus grand défi est en effet de représenter la 
brutalité sans la reproduire, admet Miwa Yanagizawa. 
Nous avons affronté ce défi avec une conscience éthique 
et scénique. D’abord, le corps de l’actrice n’est pas un 
objet sur scène, mais un agent. La mise en scène adopte 
la perspective de Nastácia : ses ruptures, son ironie, ses 
refus. L’exposition de la violence est mise au service de 
la dénonciation. Le langage scénique travaille avec une 
distanciation critique, des procédés allégoriques et une 

dramaturgie qui donne une voix à la protagoniste — pas 
seulement à sa douleur, mais aussi à son intelligence, son 
astuce et son refus d’être réduite au silence. » À travers 
les cadres dorés suspendus, le public est partie prenante 
d’un repas de fête qui lui laissera un goût amer. Séduit par 
l’ambiance raffinée du décor, il devient témoin passif voire 
complaisant du plus sordide des spectacles. « Transformer 
les spectateurs en participants de la fête-pièce n’est pas 
seulement un choix esthétique. C’est un geste politique, 
affirme Miwa Yanagizawa. Nous mettons en lumière une 
vérité dérangeante : nous faisons tous partie de l’engrenage 
qui réduit au silence, juge et consomme les corps féminins. 
Cette immersion agit comme un miroir. Le public est invité 
à réfléchir à sa propre position dans une société qui, encore 
aujourd’hui, naturalise les abus, le jugement moral et 
l’effacement des femmes qui refusent d’obéir aux normes. 
L’usage de la fête-pièce comme métaphore renforce cette 
idée : un environnement en apparence festif qui est aussi 
le théâtre de l’oppression.»

À 21h30, à l’Adresse du 5 au 26 juillet.
Relâches les 8, 15 et 22. Durée : 1h30.
Tarifs : de 8 à 20€.
Renseignements : 04 65 81 17 85 / 06 16 82 04 03.

« Nastácia » au théâtre de l’Adresse
Quand la femme sort du cadre

Lauréat 2019 du prix Shell de Rio de Janeiro de la Meilleure Mise en Scène, des prix APTR de la Meilleure Mise en 
Scène et du Meilleur Décor, Nastácia arrive à Avignon bardé de ses trente-quatre nominations aux principaux prix 
du théâtre brésilien. Dans un pays (le Brésil), où le ministère des Femmes vient de publier les chiffres de 196 femmes 
violées par jour en 2024 et de 1450 féminicides, la Russie de L’Idiot Dostoïevski est loin d’être anachronique. Elle 
saura parler à Avignon, au lendemain de l’affaire Pélicot.

Sonia GARCIA TAHAR
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Dança Boba :
le corps comme lieu des possibles
Dança Boba (ndlr : Danse bête) est une suite de danses construites à partir 
de jeux d’improvisation entre deux interprètes, Daniel Calvet et João Paulo 
Gross. La simplicité et la poésie de leurs mouvements révèlent des instants de 
souvenir, de nostalgie, de légèreté et d’espièglerie. La danse devient le théâtre 
d’instants suspendus, métaphores d’une histoire qui nous sera racontée... peut-
être. « Nous croyons au corps comme lieu du possible. Le lieu où nous vivons 
à travers la manifestation de nos émotions. Pour nous, il n’y a pas de pensée 
séparée du corps, c’est dans le corps que les pensées se produisent. Ce que nous 
cherchons en tant que connaissance de soi, c’est la naturalité pour laisser les 
émotions être vécues et digérées dans le corps en danse. Nous ne sommes pas 
les émotions, nous sommes un corps qui canalise et traite les émotions. Et elles 
sont transitoires et servent à nous aider à trouver une régulation physique, étant 
ainsi une recherche pour une existence saine. La force du corps, dans son état le 
plus pur, signifie pour nous liberté et honnêteté. Dança Boba se passe à partir de 
notre relation sur scène et avec le public qui est en train de nous regarder à ce 
moment-là. L’échange a lieu à travers un état de collaboration dans lequel nous 
nous plaçons pour partager avec le public l’éclosion d’une idée et la manière 
dont le corps va la résoudre. La danse devient vivante, intense, même dans 
des moments de grande délicatesse dans la façon de bouger. Les personnages 
possibles ou l’histoire que nous racontons, c’est le public qui les complète, en 
créant des significations qui rencontrent les symboles qu’il possède dans sa 
subjectivité. Nous n’imposons pas un récit, mais nous suggérons des chemins.»

À 18h10 au 3S – Le Quatre, du 5 au 26 juillet. Relâches les 7, 14 et 21.
Durée : 1h. Tarifs : 12 à 23 €. Renseignements : 04 90 88 27 33

« La Roue de la vie » au 3S
Chansons pour un Brésilien en France

Dans La roue de la vie, 
le comédien, chanteur 
et danseur Antonio 
Interlandi s’inspire 
de sa propre arrivée 
en France depuis son 
Brésil natal. Et rend 
hommage au passage 
à Chico Buarque et à 
son œuvre subversive 
Roda viva.

La MPB, Musique Populaire Brésilienne, est extrêmement 
présente dans le quotidien des Brésiliens. « Tout le 
monde connaît les paroles de pratiquement toutes les 

chansons populaires, affirme Antonio Interlandi, chanteur 
interprète de La roue de la vie. Et il est très courant que 
les gens fredonnent en travaillant. » Lui-même originaire 
du Brésil, il incarne sur scène un Brésilien immigré en 
France : « La Roue de la vie évoque les tournants que la 
vie a pris dans le parcours du personnage principal : son 
départ du Brésil il y a plusieurs années pour une nouvelle 
vie en Europe, les chansons servant de touches de peinture 
composant le tableau d’un pays, à travers les souvenirs. » 
Mais la chanson véhicule aussi la mémoire collective. Avec 

le pianiste Mathieu el Fassi, le spectacle rend hommage 
à Chico Buarque : « Nous avons abordé son œuvre en 
mettant surtout l’accent sur la création des arrangements 
et sur la présence très marquée de l’écriture poétique dans 
ses chansons. Chico a toujours déclaré être, avant tout, un 
écrivain — et cette phrase nous a servi de point de départ 
pour le travail que nous avons élaboré. Par ailleurs, son 
profil politique, son expérience de la censure, sont des 
thèmes qui nous ont permis d’évoquer un peu l’histoire 
du pays. » Écrite pendant la dictature, la célèbre chanson 
de Chico Buarque Roda viva voulait critiquer le monde du 
show-business, mais, censurée par les militaires qui l’ont 
perçue comme une critique, elle est devenue un symbole 
de résistance.

À 15h45 au 3S – Le Quatre, du 5 au 26 juillet, relâches les 
7, 14 et 21. Durée : 1h15. Tarifs : de 12 à 23€. 
Renseignements : 04 90 88 27 33.

SG-T
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« Histoire de l’œil » à la Manufacture 
La pornographie, un art de la scène ?

Rappelons-le : le Brésil est un des plus grands consommateurs de pornographie. Il abrite également de virulentes 
forces conservatrices… Histoire de l’œil, le spectacle de l’autrice, actrice, metteuse en scène et performeuse brési-
lienne Janaina Leite, porte sur scène la nouvelle du même nom, publiée (sous pseudonyme) par George Bataille en 
1928. Une œuvre écrite au cours d’une thérapie où ce dernier racontait la débauche joyeuse, insouciante et sans 
interdit de trois adolescents.

Il suffit d’écumer un peu le compte Instagram d’Histoire 
de l’œil pour s’en rendre compte : les onze interprètes 
ont quelque chose de Freaks. Tatoués de partout, peu 

de corps semblent être en adéquation avec les voix et 
les genres affichés. Ils nous envoient des bisous et nous 
redirigent gentiment vers leur compte perso. Pas étonnant 
de retrouver dans l’équipe de performeurs quelques 
acteurs du porno, mais aussi un camboy et une camgirl. Ce 
qui pousse un peu plus loin la frontière désormais ténue 
entre théâtre et prostitution : «Je dirais entre théâtre et 
travail sexuel, relève la metteuse en scène Janaina Leite, 
parce que cela inclut la prostitution mais aussi d’autres 
pratiques au sein de l’économie du sexe. Peut-être que je 
ne fais pas beaucoup de distinctions, car je considère le 
travail sexuel comme une pratique culturelle, comme un 
produit de la culture, qui peut être réalisé, tout comme le 
théâtre, selon différentes perspectives : une perspective 
commerciale, une perspective de divertissement, une 
perspective esthétique, voire transcendantale. » La 
pornographie, donc, art de la scène comme un autre ? 
Avec la nouvelle de George Bataille, l’artiste brésilienne 
voit d’abord une invitation à considérer l’art comme un 
territoire de transgression. « C’est un auteur profondément 
lié à la dimension sacrificielle, explique-t-elle. Une 
dimension de l’érotisme, qui est en soi de l’ordre de la 

transgression, car il y est question de sexe et de mort, à 
l’encontre de toute idée de productivité, d’efficacité, de 
normalité, de toute idée d’identité. C’est une poétique 
radicale du dépouillement de l’ego et de l’individu. En 
ce sens, je considère qu’il demeure profondément actuel, 
à une époque où le spectacle du moi est le plus grand 
produit en vitrine du capital.» Ainsi, Janaina Leite se défend 
de rechercher à flatter les bas instincts du spectateur : 
« Chercher l’excitation réelle du public n’est pas notre 
objectif. » Ainsi, Histoire de l’œil semble vouloir échapper 
à tout jugement : conte de fée porno noir amoral, il 
laissera à Avignon plus de questions que de réponses.

À 20h à la Manufacture du 5 au 13 juillet.
Relâche le 10. Durée : 2h50.
Tarifs : de 16 à 22,50 €.
Renseignements : 04 90 85 12 71.

SG-T
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« Roda favela » se déchaîne en plein air au 11

Réalisé avec douze artistes des favelas de la ville de Recife, dans le Nordeste, Roda favela plonge le public au cœur 
des périphéries. Dans leur effervescence, leur énergie de vie hors du commun. Ici, par la force du collectif, les 
racines afros et la danse libératrice, on transcende la peur. Face à l’extrême droite, aux trafics, à la violence et aux 
discriminations, on danse avec la mort, on danse avec la vie, et les corps se soulèvent. Ils volent. Personne ne les 
rendra invisibles.

« C’est du feu sur le plateau ! Il y a une telle urgence qu’il 
faut continuer. » Laurent Poncelet, le metteur en scène 
grenoblois de Roda Favela, n’avait jamais mis les pieds 

en Amérique du Sud. D’ailleurs, il ne parlait ni le portugais, 
ni même l’espagnol lorsqu’il a rencontré pour la première 
fois en 2003 Jocimar, éducateur spécialisé à Pé no chão, 
une association de la société civile brésilienne qui œuvre à 
garantir le droit des enfants et des adolescents. Aujourd’hui 
parfaitement lusophone, il fait ses répétitions en portugais. 
Autour de lui, Alyson, Tayna ou encore Rinaldo, sont tous 
de jeunes acteurs issus des favelas de la ville de Recife, la 
cinquième agglomération du Brésil dans le Nordeste. Douze 
jeunes parmi les 150 qui fréquentent l’association Pé no 
chão, « pieds nus » en français, comme on surnomme les 
enfants pauvres. Avec la Compagnie Ophélia théâtre, ils 
s’apprêtent à entamer leur troisième tournée. « Mais ce 
sont les jeunes de toute la communauté qui sont derrière 
ce groupe de douze ! précise Laurent Poncelet. Il y a eu des 
fois où le spectacle était retransmis en direct par webcam 
dans la favela. » Une figure de modèle à suivre que les 
jeunes artistes ont bien conscience d’incarner : « C’est tout 
un processus d’auto-reconnaissance, explique clairement 
Tayna. Il s’agit de savoir d’où l’on vient, de connaître les 
luttes qui nous ont précédé·es, et de l’exprimer par notre 
corps. C’est ce processus d’affirmation de soi qui nous 

permet de découvrir qu’on a le droit d’être la personne que 
nous voulons être : médecin, avocat·e ou danseur·se. » En 
puisant dans le hip hop, la capoeira et les percussions, le 
travail artistique permet en réalité de se réapproprier une 
culture afro qui reste associée à des préjugés tenaces. Et au-
delà, de se réapproprier tout simplement un corps, comme 
cette scène des cheveux que Tayna avoue avoir eu tant 
de mal à jouer : « Au sein même de la favela, assumer ses 
cheveux afro n’est pas toujours simple. Comme beaucoup 
de jeunes femmes, je me lissais les cheveux. Montrer aux 
autres qu’on peut danser comme ça, qu’il n’y a pas de 
honte à avoir de tels cheveux, est quelque chose de très 
fort et de très important, ici comme en France. » Alyson, 
lui, parle encore du choc d’avoir vu, enfant, Magie noire, 
le spectacle créé en 2010 : «J’ai été stupéfait de voir un 
enfant noir sur scène, s’exprimer de cette façon ! C’est 
grâce à ça que j’en suis là aujourd’hui. » De fait, alors 
que le bolsonarisme a encore de beaux jours devant lui, 
tourner avec Roda favela au Brésil a été tout sauf facile. 
« Que ce soit la transphobie, le racisme ou le mépris des 
périphéries, toutes les discriminations évoquées sur scène 
ont été encouragées, voire portées politiquement par Jair 
Bolsonaro, constate Laurent Poncelet. Ses idées ont circulé. 
Il y a beaucoup d’adeptes. On ne peut pas imaginer un tel 
spectacle en faisant fi de sa présence. » Ironie du sort, 
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la tournée brésilienne s’est faite en décembre 2022, 
à la fin du mandat de Bolsonaro, dans une ambiance 
particulièrement tendue à la veille d’une tentative de 
coup d’État : budget supprimé du jour au lendemain 
pour la tournée, barrage sur les routes, rassemblements 
devant les casernes… L’atmosphère insurrectionnelle 
a amené l’équipe à renoncer aux débats à l’issue des 
spectacles, par crainte de discussions stériles et violentes 
avec une partie du public. Alyson quant lui, reconnaît 
sincèrement avoir eu parfois peur en rentrant chez lui. 
Car le spectacle parle de lui-même : sur le plateau, le 
visage de Bolsonaro apparaît en fond de scène, sa voix 
rendue inaudible par les tam-tams des percussions et 
les casseroles brandies depuis les fenêtres ouvertes 
d’une favela de carton. Les acteurs envahissent la scène, 
mais aussi le public. Tout déborde : les corps, les 
sons, et même l’habitat vétuste monté sur des 
structures amovibles. L’émotion déborde. Et les 
larmes aussi. Dédié à Romario, jeune premier d’un 
précédent spectacle et virtuose de la scène, mort 
par balle, Roda favela porte la joie salvatrice et 
résiliente de la musique et des arts, pour sortir 
des préjugés et de la drogue.

À 21h30 au 11 du 7 au 24 juillet. Relâches les 11 et 
18. Durée : 1h35. Tarifs : de 11 à 23€.
Renseignements : www.11avignon.com

SG-T

Brésil 2016 L’heure de l’effroi
Une dystopie contre l’extrême droite

Quelles seront les conséquences du climatosceptisme ? 
Réponses à l’Atypik théâtre avec 2016, l’Heure de l’effroi, 
une pièce d’anticipation imaginée par la Cie Zabriskie.

2016, l’année du coup d’État parlementaire qui a destitué la 
présidente Dilma Rousseff, puis les mesures immédiates prises 
par le gouvernement d’extrême droite qui a gelé pendant des 
années les investissements publics dans la santé, l’éducation, 
la culture et… l’environnement. « Brésil 2016 – L’heure de 
l’effroi » s’ancre volontairement dans ce passé pour projeter 
un futur dystopique où le pays est en plein effondrement » 
expliquent les artistes de la Cie Zabriskie. « Faillite des politiques 
publiques, crise environnementale irréversible, misère extrême, 
exclusion sociale institutionnalisée... Le spectacle expose les 
conséquences d’un projet néolibéral mené au nom du capital, 
qui avance de manière vorace et sauvage à travers le monde, 
sacrifiant les populations et l’environnement, et détruisant 
les possibilités de construire un monde fondé sur l’égalité et 
le respect de tous les êtres vivants. Plus qu’une critique, la 

pièce est un acte de mémoire, de 
dénonciation et de résistance. »

À 13h05 à l’Atypik théâtre, du 5 au 
26 juillet.
Relâches les 8, 15 et 22.
Durée : 55 mn. Tarifs : de 12 à 23€.
Renseignements : 04 86 34 27 27

Le masque du bouffon
dans le Brésil en ruine
Le travail du Grupo Zabriskie Teatro repose sur une recherche 
continue autour du théâtre de masque et de ses expressions 
dans le théâtre contemporain, en particulier le Bouffon, le 
Clown et la Commedia dell’Arte. « Le masque est bien plus 
qu’un élément visuel : il constitue un outil d’entraînement, une 
structuration du corps scénique et un vecteur de langage po-
litique. La préparation des comédien·nes a débuté par un tra-
vail pré-expressif avec des masques, permettant de construire 
des personnages issus du corps, et non seulement de la pa-
role. Dans Brésil 2016 – L’heure de l’effroi, les bouffons sont 
des survivants marginalisés vivant hors des murs qui séparent 
l’élite des misérables dans une société totalement ségrégée. 
Ils incarnent la métaphore dystopique. La figure centrale de la 
pièce est donc celle du bouffon, personnage qui incarne histo-
riquement le grotesque, le rire ambivalent, la marginalisation 
et la critique féroce du pouvoir. En plaçant ces bouffons dans 
un Brésil en ruines, des années après le coup d’État de 2016, 
le spectacle construit une sorte de carnaval tragique, une se-
conde vie où l’on peut rire de l’impensable. Et rire, ici, n’est pas 
fuir — c’est affronter. Le masque du bouffon, dans ce théâtre, 
ne cache pas : il révèle. Il révèle l’absurdité des inégalités, l’ef-
fondrement des utopies démocratiques et la persistance de la 
barbarie institutionnelle. »
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Leandro Souza « fait de la danse contemporaine » à la Scierie
« Le corps noir est toujours perçu comme moins raffiné. »

Au milieu d’un blanc immaculé, un tas de cheveux crépus noirs synthétiques trône. Avec Ils font de la danse 
contemporaine, l’artiste danseur Leandro Souza crée une pièce chorégraphique qui traite des dilemmes, frictions 
et tensions entourant la présence noire dans la danse et dans l’art contemporain occidental. Sur le refrain de 
la chanson « Am I Black Enough For You », du chanteur et compositeur afro-américain Billy Paul, le performeur 
entrelace discours, corps et objet.

Votre titre «Ils font de la danse contemporaine» 
semble teinté d’ironie…

Je ne cherche pas à affirmer ni à délégitimer une quelconque 
catégorie artistique établie, mais à entretenir avec elles 
une relation critique, voire provocatrice. Je n’ai pas non 
plus envie de m’inscrire dans l’une d’elles. Je n’ai pas à 
m’en soucier, car mes œuvres seront catégorisées par le 
marché, peu importe ce que je crée, dis, pense ou danse. 
En réalité, je pars de l’idée que le désir de transiter, le désir 
de se déplacer entre divers savoirs, peut constituer une 
stratégie puissante d’émancipation pour 
des formes d’existence subalternisées, 
empêchées de circuler librement ou 
contraintes à évoluer dans des espaces 
très précisément délimités et selon des 
codes bien établis. L’ironie vient peut-être 
du fait qu’un corps noir souhaite traiter 
d’un sujet qui, selon le sens commun, ne 
devrait pas être le sien.

À 22h30 à la Scierie, du 5 au 11 juillet. Relâche le 10.
Durée : 52 mn. Tarifs : de 12 à 17€.
Renseignements : 04 84 51 09 11

Quelles sont ces « tensions » entourant la présence 
noire dans la danse et l’art contemporain 
occidentaux ?

La danse contemporaine est souvent associée à une 
certaine idée de modernité, de progrès et d’intelligence, 
tandis que le corps noir est toujours perçu comme en retard, 
moins raffiné ou relégué au passé. Et c’est justement cette 
collision qui m’intéresse, dans ce qu’elle produit d’un point 
de vue esthétique, poétique et politique. Les personnes 

noires ont toujours été associées à une 
capacité quasi innée à danser. Pourtant, 
dans l’histoire du théâtre occidental, 
ces présences, ces manières de faire, 
de voir et de penser la danse et la 
chorégraphie ont souvent été reléguées 
à une position marginale, jugées peu 
pertinentes. Dans mon travail, j’ai choisi 
de construire, chorégraphiquement et 
visuellement, une synthèse scénique 
dans laquelle corps, questions, 
matérialités et discours entrent en 

friction avec les modes occidentaux de faire, penser et 
regarder l’art, afin d’interroger les conceptions de la 
négritude, de la danse et de la chorégraphie.

M.V

FALMag est une publication associative de France Amérique Latine (FAL) conçue bénévolement par ses membres.
Maquette et montage : Sonia Garcia Tahar , Renata Molina et Mariana Vitola.

« Il subsiste une logique

très spécifique quant 

à la manière dont les 

artistes noirs doivent se 

comporter dans certains 

espaces. »
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Adresse : ......................................................................................................................................................................................................................
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SOUSCRIPTION (je souhaite aider les activités menées par France Amérique Latine) :
Je verse la somme de ................. € - 

ADHÉSION 2025 :
	 Tarif normal : 50 €
	 Étudiant·e/Demandeur·se d'emploi : 25 €
	 Duo (deux adhésions à la même adresse) : 70 €
	 Adhésion de soutien et plus : 80 €
	 Personne morale : 60 €
Pour toute adhésion, chaque numéro de FALMag est expédié à l’adhérent·e
pour son information (un seul pour les adhésions duo).

ABONNEMENT POUR UN AN (tarif 2025)
	 Non Adhérent·e 30 €
	 Collectivité 60 €
	 Résident·e à l'étranger 60 €

Réglement par chèque à envoyer à : France Amérique Latine - 37 Boulevard Saint-Jacques - 75014 Paris
Pour plus d’informations, nous écrire à falnationale@franceameriquelatine.fr

JE M’ABONNE À FALMAG

Amitié - Découverte  - Solidarité
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