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Guintche
Live music version

This piece derives from a person I drew as a memento of a concert. I called 

it Guintche and meanwhile it grew, acquired self-life, autonomy, rebelled. 

Guintche is a word in creole, cape-verdean spoken language; It is the name 

of a bird, the name of a prostitute, but it may stand as well for an attitude, the 

one of someone who jumps from an event to another, lacking coherence in his/

her choices. Trough its counter-intuitive structure, Guintche respond as a wax 

sculpture: it melts, it solidifies, it brakes, changes form… Yet, it keeps the same 

nature, that is to say, it remains the same wax.

- Marlene Monteiro Freitas

Choreography and Performance | Marlene Monteiro Freitas

Live Music | Henri “Cookie” Lesguillier and Simon Lacouture (Drums) 

Light | Yannick Fouassier 

Music | Johannes Krieger (trumpet), «Rotcha Scribida» de Amandio Cabral, 

Cookie (drums), Otomo Yoshihide (excerpt from a guitar solo), Anatol Waschke 

(shrapnel) 

Costume | Marlene Monteiro Freitas and Catarina Varatojo (shorts) Production 

| P.OR.K (Soraia Gonçalves, Joana da Costa Santos – Lisbon, PT) Distribution | 

Key Performance (Stockholm, SE) Coproduction | ZDB-Negócio,Lisboa (Lisbon, 

PT)

Artistic Residencies | O Espaço do Tempo (Montemor-o-Novo, PT), Alkantara 

Festival (Lisbon, PT)

With the support of | Re.Al (Lisbon, PT), Forum Dança (Lisbon, PT), Bomba Sui-

cida (Lisbon, PT)

Acknowledgements | Avelino Chantre, Pedro Lacerda, João Francisco Figueira, 

Anatol Waschke.

Duration | 60 minutes

Website 



Biographie 
Marlène Monteiro Freitas 

Marlene Monteiro Freitas est née au Cap Vert. Elle étudie la danse à P.A.R.T.S. 

(Bruxelles), à l’Escola Superior de Dança et à la Fundação Calouste Gulbenkian 

(Lisbonne). Elle a cofondé la compagnie de danse Compass dans son pays 

natal. Elle travaille régulièrement avec de nombreux chorégraphes dont Em-

manuelle Huynh, Loïc Touzé, Tânia Carvalho, Boris Charmatz. Elle crée Primeira 

Impressão en 2005, A Improbabilidade da Certeza et Larvar en 2006, Uns

e Outros en 2008, A Seriedade do Animal en 2009, le solo Guintche en 2010, 

(M)imosa en 2011 – avec Trajal Harell, François Chaignaud et Cecilia Bengolea –,

Paraìso, colecçao privada en 2012, D’ivoire et chair – les statues souffrent aus-

si en 2014, Bacchantes, d’après l’oeuvre d’Euripide en 2017. La même année, le 

gouvernement du Cap Vert la récompense pour son travail et Jaguar obtient 

le prix de la meilleure chorégraphie de l’année de la Société portugaise des au-

teurs. En 2018, elle crée une pièce pour la Batsheva Dance, Canine Jaunâtre 3. 

D’ivoire et chair – les statues souffrent aussi reçoit le lion d’argent à la Biennale

de Venise et elle cofonde P.OR.K, structure de production basée à Lisbonne. En 

2020, elle crée Mal – Ivresse divine à Kampnagel (Hambourg), présenté au Fes-

tival d’Automne en 2021. Depuis 2020, elle est également co-programmatrice 

de (un)common ground, un projet autour de l’inscription territoriale et artistique 

du conflit israelo-palestinien. En 2021, elle crée Pierrot Lunaire, avec Ingo Metz-

macher, pour le WienerFestwochen, et reçoit pour celui-ci le Chanel Next Prize, 

présidé par David Adjaye, Tilda Swinton et Cao Fei, ainsi qu’un Evens Arts Prize.













« La possibilité de faire aboutir un hybride »
Entretien avec Marlene Monteiro Freitas

Que représente pour vous ce Portrait au Festival
d’Automne ?
La possibilité de faire aboutir un hybride, comme une
« compression » d’une matière plus habituée à des
espace-temps vastes et ouverts. Résultat de cette
tension entre cadre et contenu, des éléments plus
ou moins étrangers dialoguent, se touchent, glissent
les uns sur les autres. Il y aura donc du choc et de la
libération d’énergie, une matière nouvelle et hybridée.
Plis, torsions, superpositions, envahissements,
étranglements seront les couleurs possibles d’un
Portrait mobile, mutable qui aimerait se placer là où
veut être le regard du public.

On y découvrira différentes formes scéniques.
Est-ce toutes vos facettes ?
Je n’ai jamais pensé ce programme comme un miroir
dans lequel on découvre mon reflet, ni une anthologie
de mon travail. C’est un autre regard rendu possible
par la présentation d’un certain nombre de pièces
dans un temps condensé. J’espère que l’intérêt du
public se portera sur la singularité et l’intensité de
l’expérience.

La musique tient une part très importante dans
votre travail. Comment l’envisagez-vous ? Vient-elle
indépendamment de la création, en amont, à part ?
Elle peut surgir de façon inattendue, indépendante,
ou comme le résultat d’une recherche en amont,
voire pendant le processus de création en relation
avec le travail. Quand on est sensible au son ou à
la musique, le parcours entre l’audition et les états,
les émotions, est presque instantané. Elle est une
source d’inspiration mais peut également avoir une
force dramaturgique incroyable. Pour moi, elle doit
agir au même titre qu’un performeur et elle est donc
pensée, traitée, travaillée dans cette perspective.

Pierrot lunaire est votre seconde incursion dans
l’univers musical d’Arnold Schönberg. Pouvezvous
nous parler de ce processus de création
notamment de votre collaboration avec Ingo



Metzmacher et Sofia Jernberg ?
Dans Jaguar, pièce créée en 2015, j’avais déjà travaillé
sur une composition d’Arnold Schönberg, La Nuit
transfigurée, à partir d’un poème de Richard Dehmel.
Je me suis aussi intéressée à sa relation à la peinture
et au mouvement artistique Der Blaue Reiter. Avec
Pierrot lunaire, pièce pour sept musiciens, l’incursion
dans la musique a été d’un autre ordre. La relation
entre musique et parole (avec des poèmes d’Albert
Giraud traduits en allemand par Erich Hartleben) est
fondamentale. Il fallait décrypter les intentions, les
choix, d’un côté de l’écriture pour chaque instrument
et voix, d’un autre côté de la structure et des entrelignes.
Claudio Silva, musicien, m’a assisté et aidé ;
Ingo Metzmacher a été généreux et disponible avec
son extraordinaire capacité à nous faire entendre une
musique ; Sofia Jernberg et l’ensemble Klangforum
Wien ont été aussi formidables dans leurs réactions
aux propositions. Je crois que j’ai été magnifiquement
entourée pour cette pièce.

L’élaboration de ce Pierrot lunaire a néanmoins
été compliquée en raison de la crise sanitaire.
Le processus de création s’est déroulé pendant la
pandémie avec des arrêts et des empêchements
inattendus, beaucoup de contretemps et de
difficultés. Tout a été plus lent que d’habitude. J’ai
alors découvert que les temps de répétitions en
musique sont plus courts et que tout va plus vite,
contrairement aux temps de répétitions en danse.
Cela était presque contradictoire avec mon approche.
Ce qui m’a finalement propulsée immédiatement vers
des formes nouvelles de travail.

Quel est le point de départ de vos spectacles ?
Je pars parfois d’un nom, et/ou d’un titre ou bien
d’une image. Celle-ci peut être graphique ou écrite.
Je vous donne quelques exemples : Jaguar (2015) :
le titre Jaguar et l’idée d’une scène de chasse dans
un spectacle de marionnettes me sont apparus en
même temps, ce qui est plutôt rare ; Mal-Embriaguez
Divina (2020) : la première image était celle d’une
estrade, un peu comme dans un tribunal. Ce n’est
que quand le terme Mal (malfaisant, méchant) m’est
venu que j’ai su que j’avais un point de départ ;
Guintche (2010) : cette pièce a surgi du dessin d’un



musicien de jazz que j’avais fait et que je souhaitais
animer ; First impression (2005) : là, c’est un exercice
d’échauffement qui m’a emmenée spontanément
dans une nouvelle approche physique et dans la
chorégraphie. Le point de départ, quelle que soit
sa nature, déclenche un désir, de la curiosité et
finalement un vertige qui est l’aboutissement du
processus. Le résultat est 1 % de l’idée initiale – une
image, un titre ou autre chose, et 99 % de recherche
et de travail en répétitions.

Peut-on dire que le grotesque est très présent
dans votre approche ?
Le public est libre de se projeter dans l’oeuvre
comme il le veut. S’il voit du grotesque, aucun
problème. Bien que certains éléments de mes pièces
puissent paraître peu plausibles, ils ont souvent un
enracinement direct, concret avec le texte de base
ou le thème de la pièce. C’est le cas avec Pierrot
lunaire ou Bacchantes – prélude pour une purge.
Bien sûr si le thème est né de mon imagination, le
jeu est plus libre. Mais il y a quand même toujours
une recherche préliminaire autour de la thématique
à partir de laquelle un certain nombre d’éléments
trouveront leur chemin jusqu’à la pièce.

Dans nombre de vos créations, les performeurs
sont maquillés ou masqués. Est-ce pour cacher,
révéler, suggérer ?
Le maquillage (au même titre que les autres éléments
d’une pièce, musique, son, costumes, lumière, espace,
objets) renforce la construction d’une fiction. Le
théâtre est un lieu fictionnel, à mon avis. La disparition
d’une couleur est aussi importante que le mouvement
d’un regard, d’un bras, qu’une descente de volume de
musique, qu’une chute de lumière, qu’un déchirement
de costume, etc. Elle est souvent transformée soit
par la transpiration, soit par l’addition des nouvelles
couches ou traits pendant le spectacle.

Vous donnez une série de pièces où vous êtes
seule en scène (idiota) ou accompagnée de
musiciens (Guintche). Que représente pour vous
cette présence au plateau ?
Il s’agit d’une question de désir. J’aime danser. Je
ne crois pas que je sois essentielle au plateau pour



que le travail aboutisse, mais j’apprécie danser les
choses que j’écris. Les spectacles sont presque des
gymnases où l’on entraîne le muscle de l’imagination,
et un muscle travaillé gagne de la flexibilité, de la
force et de l’ampleur dans le mouvement. Souvent,
je sors de la scène avec un double sentiment : d’une
part il y a l’étonnement d’avoir pu rester enfermée
dans une salle, quelques heures durant, à partager
un monde imaginaire et, d’autre part, j’éprouve de
la gratitude pour la danse partagée à deux, entre le
public et le performeur.

Il y a durant ce Portrait une rencontre avec les
artistes de la compagnie Dançando com a Diferença.
Avez-vous travaillé avec ces performeurs
d’une certaine façon, selon un protocole singulier ?
Je ne saurais pas quel protocole appliquer au-delà de
ce que je fais à chaque nouvelle rencontre, c’est-à-dire
suivre mon intuition. Dançando com a Diferença est
une compagnie professionnelle et, comme souvent
dans ce cadre, il existe une culture et un rythme de
travail fort et constant. La grande différence est que
le processus de création est d’une vivacité étonnante,
l’on se surprend à chaque instant et, alors que les
défis semblent toujours plus grands, les relations
entre l’équipe et les matières chorégraphiques restent
simples et directes. La joie et le rire sont présents
tous les jours. Je ne sais pas quel sera le résultat
de ce processus mais l’expérience vécue vaut tout !

Que recherchez-vous chez une ou un interprète ?
La curiosité, le désir, une culture de travail compatible
avec la mienne. S’embarquer individuellement ou
collectivement sur un projet n’est pas toujours simple.
Et ces qualités mentionnées sont les premières
conditions pour que l’ouvrage se développe. Le
talent, les aptitudes créatives et artistiques sont
très importantes mais elles sont aussi entrainées,
développées au cours du processus de travail et de
l’expérience de la scène. Après, il faut également
de la confiance dans l’autre, laisser de l’espace à
l’inconscient, à l’inexplicable, à l’irrationnel pour tous
les membres de l’équipe. Un partage sensible doit
être possible et approfondi.

Propos recueillis par Philippe Noisette


