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Três fases marcam a história do Balé da Cidade de São Paulo.

A fase inicial corresponde ao período da sua fundação. Criado em 1968, com o nome Corpo 
de Baile Municipal, surgiu como um grupo de características mais tradicionais. Comportava, 
em sua organização nascente, primeiro, segundo e terceiro bailarinos. Sua direção obedecia a 
esquemas clássicos e todo seu repertório se compunha de coreografias já consagradas, sem 
abertura maior à inovação. É o tempo de Sylphides e O Lago dos Cisnes.

Essa fase vai até 1974. Apontam, nesse período, os nomes de Johnny Franklin, Marília Franco e 
Lia Marques.

A partir de 1974, o Corpo de Baile atinge nova etapa. A estrutura anterior é substituída por 
processos de trabalho mais modernos, tanto do ponto de vista da produção e montagem 
de coreografias quanto da formação de elencos, já libertos de uma hierarquia acadêmica. 
Coreógrafos brasileiros e estrangeiros são convidados a apresentarem projetos e propostas de 
criação, com uma acentuada linha voltada para assuntos e motivos nacionais. Essa época, que 
se estende até 1979/80, se caracterizou por produções e montagens que fizeram do Corpo de 
Baile uma companhia mais atuante junto a um público novo interessado em dança. Marcam esse 
período trabalhos de Oscar Araiz, Victor Navarro e Antonio Carlos Cardoso, seu diretor artístico.

De 1980 a 1981, o Corpo de Baile entra em sua nova fase verdadeiramente contemporânea, 
adquirindo maturidade em sua organização, composição, recursos técnicos, diversificação de 
linguagens e experiências criativas.

Se até 1980, o então Corpo de Baile não dispunha de cargos diretivos instituídos e nem da 
composição de equipes técnicas e criativas, tudo isso foi superado pela ampla reformulação de 
seus quadros, promovida pela Lei 9.168, de 4 de dezembro de 1980.

Graças a essa lei, o Balé da Cidade de São Paulo se consolidou como uma verdadeira 
companhia profissional. Dispõe hoje de Diretor Artístico, Assistente de Direção, Coreógrafo 
Titular, Coreógrafo Assistente e de grupos profissional, pré-profissional e experimental. A lei 
prevê um máximo de até 75 bailarinos e a sua capacidade produtiva e criadora está amplamente 
redimensionada. Integram a companhia, professores de dança e pessoal qualificado da mais 
alta categoria. O Balé da Cidade de São Paulo atualizou seu método de trabalho, abrindo-se 
a pesquisas e experiências que configuram a sua viva contemporaneidade. Nesse período, 
destacam-se os nomes de Klauss Vianna e Ruth Rachou, a testa do Balé.

O primeiro resultado consagrador dessa fase atual é o espetáculo de dança Bolero, criação, 
direção geral e cenografia de Emilie Chamie, coreografia de Lia Robatto. Esse espetáculo reúne 
os diferentes grupos integrantes do Balé e promove adaptações inventivas, segundo os espaços 
e locais de suas apresentações. A consagração de crítica e de público recebida por Bolero 
confere-lhe o título histórico de marco divisor na trajetória do Balé da Cidade, representando um 
novo horizonte para as concepções futuras da companhia.

A abertura da coleção Memória Ativa, do Centro Cultural São Paulo, com este volume dedicado 
a Bolero, tem, assim, duplo sentido: documenta um momento inovador da dança brasileira e 
registra, para a pesquisa futura, uma valiosa fonte cultural de nossa cidade.

MÁRIO CHAMIE
Secretário Municipal

BALÉ DA CIDADE DE SÃO PAULO / BREVE PERFIL HISTÓRICO
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Carlos Alberto Cidra. Apresentação de Bolero no Teatro de Arena, Centro 

Cultural São Paulo



PROJETO BÁSICO / RESUMO – EMILIE CHAMIE

1.	 O espetáculo Bolero foi pensado e criado, originalmente, para o Centro Cultural São Paulo, 	

	 em função de dois espaços: o Foyer e o Teatro de Arena.

2.	 A concepção, destinada ao Balé da Cidade de São Paulo, contará com um número 

	 determinado de bailarinos, dividido em dois grupos. O primeiro grupo interpretando o Bolero 	

	 do folclore espanhol e a versão de Ravel. O segundo grupo interpretará a versão em 

	 percussão de Trythall.

3.	 O primeiro conjunto de bailarinos será integrado pelo Grupo Experimental, criado ou a ser 	

	 criado pelo Balé da Cidade de São Paulo. O segundo, pelos integrantes da companhia.

4.	 O espaço do Centro Cultural São Paulo é ativo e ativador. No Foyer, o primeiro grupo 

	 comporá uma exposição de painéis e slides que narram, em alguma medida, as diferentes 	

	 performances de Bolero, ao longo do tempo. Essa exposição conterá citações de outras 	

	 coreografias realizadas a respeito do tema, não assumindo a minha concepção caráter 	

	 obrigatório de antologia.

5.	 Pelas características do Foyer e da exposição, bailarinos e público se misturarão e trocarão 	

	 energias em seu movimento e contato direto.

6.	 O espaço do Centro permite música ambiente e os elementos cênicos abrangerão dados 	

	 de referência das diversas versões de Bolero, desde a evocação de castanholas, até a 		

	 plasticidade da dança popular ibérica.

7.	 As concepções musicais de Trythall e Ravel se superporão numa técnica de montagem que 	

	 caracterizará o andamento da coreografia.

8.	 Torna-se necessária a presença do Grupo Percussão Agora, que tem executado, com

	 perfeição, o Bolero de Trythall. Na minha concepção, o Grupo Percussão Agora deverá 		

	 integrar ao vivo a coreografia do espetáculo.

9.	 Vindo da  versão folclórica espanhola até a versão contemporânea de Trythall, a coreografia 	

	 de Bolero absorverá formas primitivas de expressão gestual como também formas ultra-	

	 contemporâneas, ligadas a recursos tecnológicos e eletrônicos. Totem e tecnologia se unem.

10. Levado o Bolero para o Teatro Municipal, tornar-se-á necessário uma adaptação 		

  	 criativa. Para tanto, dissolveremos os limites entre platéia e palco, transformando em 		

	 espetáculo único visual, corredores, frisas e proscênio. Se no Centro Cultural há de se 		

	 estabelecer um quase corpo-a-corpo estimulante entre bailarino e espectador, no Municipal 	

	 o espectador deverá se ver envolvido de maneira multilateral e estimulante ainda que fixo em 	

	 seu próprio lugar.

11. Todos os pormenores de marcação, rubrica, roteiro, anotações e organização conceitual do 	

	 espetáculo serão estudados e aplicados como subsídios bascos à coreografia a ser 		

	 elaborada. Esta coreografia deverá traduzir, com fidelidade, a concepção geral do espetáculo.

12. Na execução do projeto e mediante a direção sob minha responsabilidade, a unidade do 	

	  espetáculo deverá ser obtida segundo os princípios que o fundamentam.

	 julho/1982
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SOBRE O BOLERO

Maurice Ravel (1875 -1937) disse numa carta a respeito do seu Bolero. "Gostaria que 
não houvesse nenhum mal-entendido sobre esta peça. Ela constitui uma experiência num 
sentido muito especial e limitado e não se deve supor que esta peça aspire atingir algo 
mais do que realmente é. Antes de sua primeira apresentação, avisei que o efeito do que 
eu havia composto era uma peça de 17 minutos de duração que consiste inteiramente 
de tessitura orquestral sem música - um longo e gradual crescendo. Não há contrastes e, 
praticamente, nenhuma invenção, a não ser o plano e a maneira de executar os temas são 
completamente impessoais ... melodias folclóricas do tipo espanhol-árabe e (embora possa 
ter sido dito o contrário) a escrita orquestral e simples do começo ao fim, sem a mais leve 
tentativa de virtuosidade ... Realizei exatamente o que pretendia, restando para os ouvintes 
aceitá-lo ou deixá-lo". 

Para Ravel, o Bolero era uma de suas obras menos importantes. C'est une blague, dizia 
ele, uma aposta (une gageure) consigo próprio para ver se conseguia fazer uma grande 
composição orquestral a partir de uma simples frase. De maneira caracteristicamente 
modesta, ele eximiu-se de todo o crédito por sua extraordinária realização: "Uma vez 
descoberta a idéia de utilizar apenas um tema, qualquer estudante de Conservatório 
poderia ter feito o mesmo ..." 

O tema do Bolero é uma frase de 16 compassos em Do maior que depois é reduzida a 
uma variante com jeito de tonalidade menor. Faz alternar as duas frases, mais ou menos 
regularmente, durante uns 15 minutos sobre um ritmo imperturbável e um baixo imutável, 
que afirma a tonalidade de Do maior ate a 19ª  entrada do tema, que bruscamente modula 
para Mi maior antes de concluir no tom principal.
A variação provém dos timbres, da forma de orquestração.

Richard Trythall, compositor norte-americano contemporâneo, tomou a célula rítmica do 
Bolero de Ravel (que é a mesma do bolero espanhol tradicional) e a manteve como um 
baixo ostinato o tempo todo. Levou somente até certo ponto a idéia do crescendo e, depois, 
como que recomeça a composição. Na peça de Trythall não há melodia, pois trata-se 
apenas de uma obra para percussão.  A primeira versão do Bolero de Trythall e de 1978 e 
foi pensada para trio, sob encomenda do Black Percussion Trio, dos EUA, que não chegou 
a executá-la. Trythall fez uma nova versão em 7 de abril de 1979 para o quarteto Percussão 
Agora. Sua primeira audição foi no Brasil, nesse mesmo ano. Nos EUA e na Europa, a 
peça foi estreada em 1981. Trythall sempre imaginou-a como obra para ser dançada. Sua 
instrumentação é a seguinte: 5 pandeiros, 3 blocos de madeira, 2 bumbos, bongos, tom-
tom e sino. Utiliza mais instrumentos de pele do que de madeira, o que possibilita um 
destaque maior ao ritmo.
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VÁRIAS MONTAGENS

BOLERO
O Bolero de Ravel, composição hoje tão difundida e apreciada, nasceu de maneira quase 
fortuita. A bailarina Ida Rubinstein pediu a Maurice Ravel que orquestrasse peças da suíte 
Ibéria, de Albeniz, para um balé de sabor espanhol que estava pretendendo montar. Ao 
começar o trabalho, Ravel descobriu que os direitos de orquestração das obras de Albeniz 
já haviam sido concedidos a outro músico. Decidiu então compor uma peça original para o 
bailado de Mme. Rubinstein. “Será mais fácil", teria dito, "do que orquestrar composições 
alheias". Partindo dos compassos iniciais do bolero espanhol tradicional, ele desenvolveu, 
segundo suas próprias palavras, "uma peça de 17 minutos de duração que consiste 
inteiramente de tessitura orquestral sem música - um longo e gradual crescendo". 

O bolero tradicional e uma dança lenta, em três tempos, que teria surgido na Espanha, em 
fins do século XVIII, como uma variante do fandango. Em seqüência a marcação rítmica 
inicial, os bailarinos acompanham-se com voz e castanholas, além do acompanhamento 
instrumental de violões e pandeiros. A dança é geralmente feita em pares, com a 
preponderância da figura masculina. Na obra de Ravel, as batidas do ritmo iniciam-se muito 
suavemente e prosseguem através de toda a peça com uma insistência monótona, dentro 
de um crescendo muito gradua. O tema surge primeiro nas flautas, passa às clarinetas, 
aos fagotes, pistões, saxofones, trombones e outros sopros, cada grupo de instrumentos 
desenvolvendo por sua vez a envolvente melodia. As cordas tocam um acompanhamento 
em pizzicato, reforçando a batida implacável da percussão e, gradualmente, a orquestra 
inteira vai crescendo até o final esmagador de ritmo e som.  

Quando Sergei Diaghilev estava preparando sua primeira temporada de balé a ser 
apresentada em Paris, não havia jeito de se encontrar intérprete para o papel-título do balé 
Cléopâtre. Michel Fokine, seu coreógrafo, sugeriu uma de suas alunas particulares, uma 
bailarina amadora de grande beleza, Ida Rubinstein. Começou assim uma das carreiras 
mais curiosas do mundo da dança. Ida Rubinstein foi com Diaghilev a Paris mas não 
permaneceu por muito tempo com os Ballets Russes. Dona de grande fortuna e muito bom 
gosto, formou sua própria companhia, nos moldes da de Diaghilev, recrutando para servi-la 
gente como Bakst, Benois, Honegger, Ibert, Ravel, Stravinsky, Debussy, Fokine, Massine, 
Nijinska, Joos, D' Annunzio, Gide, Verharen, Milhaud, Valery, Barsacq e Claudel. Alguns 
de seus balés ficaram célebre, como Le Martyre de Saint Sebastien (1911), em cinco 
atos, antes uma obra de "teatro total" do que um bailado, pois Ida parece ter obtido mais 
reconhecimento como atriz do que como bailarina, embora seu nome esteja ligado à história 
da dança. 

O cenário de Alexandre Benois representava uma taverna da Andaluzia com uma enorme 
mesa ao centro, sobre a qual pendia uma lâmpada. No lusco-fusco circundante, corpos 
em várias posições de descanso ou atenção. A coreografia de Bronislava Nijinska (a irmã 
de Vaslav Nijinski) colocava Ida em cima da mesa, fazendo meneios lânguidos que iam 
crescendo em rapidez e energia conforme a 



música. Um homem aproximava-se, depois outro, e outro, e outro, olhando fascinados a 
bailarina. A excitação deles aumentava à medida em que os movimentos da jovem iam 
ficando mais animados. Um a um, começavam a participar, a tensão rompia-se, facas 
reluzentes eram desembainhadas, a selvageria, a rixa, a morte pairavam no ar, tudo 
resolvendo-se num grande clímax de cor e ritmo. O Bolero estreou em 22 de novembro 
de 1928, no Teatro da Ópera de Paris - data e local que marcam a sua primeira 
apresentação, sob a regência do próprio compositor. 

Embora entusiasticamente aplaudido como balé, o êxito do Bolero foi ainda maior 
nas salas de concertos, onde o tempo de sua execução varia conforme o regente, 
geralmente para menos do que Ravel queria, a fim de reforçar mais ainda o impacto 
da música. Ao criar sua peça, que para ele era une gageure (uma aposta), Ravel 
achava que ela nunca seria tocada nos "grandes concertos dominicais". Mas o tempo 
confirmou-a como um "clássico popular". O público costuma gostar dessas apostas que, 
aliadas ao sugestivo clima e aos delicados requintes de orquestração, fazem do Bolero 
uma composição extremamente envolvente, quase irresistível. De todas as obras de 
Ravel, foi a que o tornou mais conhecido.  

Num apogeu de triunfo, Hollywood, cujo endosso era a ultima palavra em matéria 
de popularidade, utilizou o Bolero como base para um filme. Julgando tratar-se de uma 
ópera, a companhia cinematográfica pagou a Ravel uma soma fabulosa pelos direitos; 
depois, ao descobrir que tratava-se apenas de uma composição musical, terminou 
usando só o título e a música como uma espécie de fundo. 

O filme, Bolero, produção de 1934 da Paramount Pictures, dirigida por Wesley Ruggles, 
tinha George Raft e Carole Lombard nos papéis principais. 

A lista de coreografias do Bolero de Ravel desde sua estréia em 1928 é extensa e 
variada. Primeiro,  Mme. Nijinska incluiu-a no repertório da companhia que formou em 
1932, dessa vez com cenário e figurinos de Natalia Goncharova. Essa mesma versão, 
Nijinska remontou para a Companhia do Marquês de Cuevas, em 1954, com Marjorie 
Tallchief no papel principal. Em 1934, Harald Lander montou sua versão para o Ballet 
Real da Dinamarca, do qual era então o diretor artístico. Sua coreografia volta a idéia 
da figura feminina num plano elevado, mas dentro das linhas cubistas da cenografia, 
despreza qualquer idéia de centralização, preferindo enfatizar a ação através de linhas 
diagonais que contrastam fortemente com as movimentadas volutas do céu do palco. 

Em 1941, durante a Ocupação da França, Serge Lifar, o bailarino russo que saiu 
da troupe de Diaghilev para chefiar o Ballet da Ópera de Paris, montou sua versão, 
procurando aproveitar uma idéia inicial de Ravel de colocar a peça num ambiente 
urbano, relacionando toureiros e operários. A cenografia foi de Leon Leyritz, amigo 
pessoal do compositor, mas certos críticos acharam que a estrutura dividida entre três 
personagens principais nada tinha a ver com a música. Outros reclamaram contra um 
taconeo de brutal insistência que não cessava um instante durante a representação. 



Uma das versões mais interessantes foi a que Aurélio Milloss coreografou para o Teatro 
da Ópera de Roma, em 1944, que acentuava o aspecto de feitiçaria da vida cigana, 
colocando um demônio como deus ex-machina de uma história de perdição que envolvia 
vários grupos de homens e mulheres. Da mesma forma que Lifar, Milloss abandonou 
a idéia da mesa como ponto focal da composição coreográfica, mas, ao contrário de 
Lifar, não renunciou a uma montagem de efeito cumulativo, seguindo o plano orquestral 
da composição. Dez anos depois, em 1954, Milloss remontou essa coreografia em São 
Paulo, para o Ballet IV Centenário, tendo Djalma Brasil no papel do Demônio e Lia Dell' 
Ara no da Endemoniada. O cenário de Oswald de Andrade Filho representava o interior 
de uma caverna, com pianos ascendentes onde se produzia o efeito cumulativo da 
entrada dos casais, repetindo, em tempos diferentes, os esquemas de movimentos a 
que Milloss chamava de "alucinação coreográfica". O balé teve enorme êxito e constituiu 
um dos pontos altos daquela companhia paulista. 

Em 1960, Maurice Bejart voltou à mesa em sua montagem para o Ballet do Século 
Vinte, mas num clima de total despojamento e economia de movimentos. 
A bailarina Duska Sifnos ficava no centro da mesa que, por sua vez ocupava o centro 
do palco. Os movimentos da bailarina eram quase todos dentro do eixo de seu corpo e 
somente para o final da peça ela chegava a deslocar-se no espaço. Em compensação, o 
grande número de homens que, sentados em círculo ao redor da mesa, a contemplavam 
com avidez, movia-se muito, tanto no eixo da bailarina como ao redor da grande mesa. 
Em certo momento, próximo ao final, criava-se um clima ameaçador, em que sexo e 
destruição ficavam quase identificados. 
Essa identificação parecia predominar no grande final, quando todos desabavam sobre 
o corpo da bailarina. A versão de Bejart, de grande impacto, foi remanejada duas vezes, 
primeiro colocando um homem no centro da mesa, cercado por mulheres e, finalmente, 
em 1980, colocando o mesmo homem cercado por homens. 

O Bolero teve ainda muitas versões. Foi a peça básica do repertório da bailarina alemã 
Dore Hoyer nas suas apresentações pela América do Sul. Anton Dolin fez dele um solo 
muito elaborado. A companhia de Pilar Lopez montou-o em 1943, numa versão em 
pontas, e a que Lavrovsky coreografou para o Bolshoi, em 1964, tinha mais panache 
e espanholismos do que a de qualquer companhia espanhola. Em 1970, o bailarino e 
coreógrafo Hugo Travers, que hoje trabalha em São Paulo, montou sua coreografia do 
Bolero em Teerã, tendo a bailarina Clara Avenasian no papel principal. 

Nesta versão mais recente, a do Bale da Cidade de São Paulo, em espetáculo 
concebido por Emilie Chamie e coreografado por Lia Robatto, o compositor Richard 
Trythall fez com Ravel o que este havia feito antes com o bolero tradicional, isto é, 
partindo do mesmo esquema rítmico inicial, lança-se a uma exploração de suas 
possibilidades percussivas, abandonando a idéia da obstinação e do crescendo e 
encerrando assim, de certa forma, todo um ciclo. 
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Mariana Muniz / Daniela Stasi / Susana Yamauchi / Ismael Ivo. Componentes 
do Grupo Experimental do Balé da Cidade de São Paulo. Bolero, Teatro Municipal.



Cecília Teivellis / Ismael Ivo / José Carlos Nunes / Eduardo Costilles. Momento da apresentação de Bolero, no foyer do 
Centro Cultural. Envolvimento direto de espectadores com bailarinos, exposição de fotos e projeção de slides.

Toni Callado / Mônica Mion / Raimundo Costa / Simone Ferro. Bolero, Teatro de Arena. Momento da coreografia com 
música de Trythall.

BALÉ DA CIDADE DE SÃO PAULO NO C.C.S.P
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O conjunto Percussão Agora nasceu do encontro de quatro percussionistas da 
Orquestra Sinfônica Estadual: Mario David Frungillo, Elizabeth Del Grande, José 
Carlos Silva e John Boudler. Com exceção deste último, americano formado em 
Boston e Nova York, os três outros começaram seus estudos em instituições 
brasileiras, respectivamente o Conservatório Musical de São Paulo, a Escola 
Municipal de Música e a Fundação das Artes de São Caetano do Sul... O grupo 
existe desde 1978 e sua atividade tem sido intensa. Vale sobretudo ressaltar 
estas estatísticas: 15 primeiras audições mundiais de obras nacionais, 4 primeiras 
audições mundiais de obras estrangeiras e 25 primeiras audições no Brasil, o que 
o torna responsável por um significativo repertório de obras contemporâneas de 
estilos os mais variados possíveis, dedicado a realização de um ideal - a difusão da 
música feita basicamente para instrumentos de percussão e de canto. 

GRUPO PERCUSSÃO AGORA
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PARA O MEU GRUPO / KLAUSS VIANNA

Posto que vocês tiveram o atrevimento e a loucura de me aceitar nesta "engravatada" posição de 
"Diretor", anuncio que revidarei com um bilhete. 

Peço, pois, permissão para, literalmente fundir um pouco mais a cuca de vocês. Este é o 
primeiro trabalho em que vocês participam ativamente do processo criativo. Lia e Emilie caíram 
do céu nesta fase de nossa estruturação. Assistindo aos ensaios, onde pela primeira vez vocês 
improvisavam livremente, eu me perguntava: A quem será que elas estão se dirigindo agora? 
À Júlias, Mônicas, Marcos, Paulos, Leilas, ou Bias? Pode ser que seja essa a realidade, mas no 
fundo dos sonhos, no seio do qual vocês foram forjados, seguramente estarão nas imagináveis 
transformações pelas quais vocês passam quando assumem o ato de dançar. O machão texano, 
as Markovas, as Jennifers, as Pinas ... ou e provável até que se dirijam neste momento a 
verdadeira reencarnação de Olga Probajenska, aquela que deliciou csares, pela ponta de seus 
pés. Quanto disto será verdade, enquanto assisto a dificuldade de se encontrar a ação dramática, 
pessoal e participante, de cada um que, nesta etapa, busca novos caminhos? 

Se eu fosse bruxo, pela graça dos deuses, amaria ter o dom de, num passe de mágica, 
transformá-los todos em elementos dessa turbulenta valsa da vida. Levaria vocês aos viscerais 
e profundos caminhos da alma feminina. Faria de vocês, esvoaçantes panos azuis, que 
acompanhados de pontas e saltos, fizeram com que a gente chegasse a organicidade deste 
Bolero. Mas, por fatalidade, porém, não sou bruxo, mas, justa ou injustamente, sou apenas 
o encarregado de chamar ao chão aqueles que se atreverem a voar fora dos limites. Sou, 
lastimavelmente, um homem sem graça nenhuma. Um velho, talvez, diante da atrevida juventude 
de vocês. Sabem que vida leva um bailarino no Brasil? Em São Paulo por exemplo, marcam ponto 
às 11 horas da manhã, com a obrigação de desmarcá-lo somente as 6 da tarde. Faz aula de, no 
mínimo, uma hora e meia a fim de que mantenham a forma física. E, para justificar a forma física, 
ensaia depois um repertório, às vezes imorredouro que, de tão imorredouro, garanto a vocês, 
preferia morrer apenas pelo prazer de ser imorredouro. E por favor, não deixem que se extermine o 
fôlego numa tal arrancada. Você vai ter que guardar energias para freqüentar e pagar outras aulas 
lá fora. Fugir da realidade, dos corpos caídos nos quais você tropeça, das guerras, das fomes, do 
caos e do envolvimento político e social, que envolve neste momento toda a Grande São Paulo. E 
isto sem cair de cansaço ou de tédio. 
Por favor, respondam-me com urgência: Que é que deu na cuca de vocês para se tornarem 
bailarinos? Já sei, coisas de família, falta de poder decidir por si mesmos seus destinos, a 
televisão e às vezes até mesmo uma decisão coerente. Dançar é viver ... e aí a gente toma gosto, 
descobre que dançar, seja lá o que for, é tão liberação da gente mesmo ... e a gente sonha ... e a 
gente dança ... e a gente descobre que tem um corpo, cujas formas são mágicas porque significam 
coisas incríveis. Vocês são a ousadia. O atrever-se. O pretender. O querer. O transformar-se. É 
possível que vocês, meus bailarinos, sejam a síntese do possível. Não adianta iludir-se. Do relógio 
de ponto da repartição, vocês não se livrarão. Mas, dado que estão adquirindo cada vez mais, 
um pleno poder em torno do próprio corpo, e dispondo do direito de manifestar-se a favor do 
ser, do existir, do brincar, e da opção de expandir e desempenhar com alegria seu papel perante 
uma comunidade tão carente de vida e solidariedade. Vale a pena viver, dançar, brincar, existir. 
O importante não é que eu me dirija a seres inexistentes e não assumidos. Neste Bolero que é 
síntese final da nossa primeira fase de trabalho, quero agradecer a vocês, a Lia e Emilie inclusive. 
Dancem com vontade para que se dance. Livrem-se para que os outros se livrem. E, em lugar 
do sonho de serem orgânicos e viscerais, alimentem o sonho de serem vocês mesmos. Este é o 
enigma que lhes deixo neste primeiro bilhete. Qual é a vantagem de ser bailarino, quando antes eu 
me chama Ana Verônica, Bebeto, ou Nelly? 



Sonia Mota



LIA ROBATTO

Coreografar o espetáculo Bolero proposto para o Balé da Cidade de São Paulo por Emilie Chamie, 
com música de John Cage e Richard Trythall, e executada pelo Grupo Percussão
Agora, foi ao mesmo tempo um grande estímulo e um grande desafio, pelas implicações estéticas 
com a música, o espaço cênico, a temática e a formação técnica-interpretativa do elenco. 

Um dos elementos mais significativos da dança é o ESPAÇO.

O palco de Arena do Centro Cultural São Paulo, propõe, pela sua arquitetura, um espetáculo de 
múltiplas perspectivas. 

A riqueza e a força da música contemporânea de John Cage e Trythall, com suas intrincadas 
composições rítmicas, nos levaram a um estudo depurado evitando uma interpretação meramente 
ilustrativa. 

O tema do espetáculo é "o despertar do indivíduo e do grupo através do som e do movimento", o 
que abrange o universo da dança. 

Como a música é toda baseada na composição sinfônica do Bolero de Ravel, achamos oportuno 
expor no foyer alguns dados e fotos das montagens anteriores de balé do Bolero original, a partir 
da primeira interpretação da dançarina Ida Rubinstein em 1928 para quem foi dedicada a música. 

Aproveitamos a criação do Grupo Experimental do Balé da Cidade de São Paulo por seu diretor, 
Klauss Vianna, para ilustrar a exposição executada pela equipe de pesquisa do Centro Cultural. 
Trata-se de uma dança ambiental explorando o espaço do foyer, com referências e citações 
coreográficas tradicionais numa interpretação livre, como introdução ao espetáculo. 

O tratamento coreográfico das danças executadas pelos dois elencos: o corpo estável do Balé 
da Cidade de São Paulo e o recém criado Grupo Experimental, é muito diverso, devido a sua 
formação técnica-interpretativa e sua função no espetáculo. 

A nossa proposta estética do espetáculo é o Bolero de Trythall no final, e a introdução no foyer, 
citando Ravel, é uma referência histórica. 

Quero salientar o processo criativo onde Emilie Chamie trouxe uma proposta aberta, estimulando a 
contribuição de cada participante da equipe de colaboradores; por exemplo, Murilo Sola desenhou 
um figurino próprio para cada dançarino, a partir de dados fornecidos por cada um. 

Como coreógrafa contei com a interpretação de todo o elenco, incluindo os assistentes do Balé. O 
solo feminino foi inspirado e composto a partir dos movimentos da dançarina Sonia Mota. 

Esse trabalho é muito significativo para mim, por vários motivos: primeiro, como paulista radicada 
há muitos anos na Bahia, me sinto particularmente emocionada por coreografar pela primeira vez 
para o ex-Corpo de Baile do Municipal de São Paulo, hoje Balé da Cidade de São Paulo, que foi 
uma forte referência no início de minha carreira. 

Segundo, por colaborar numa equipe de artistas, amigos e companheiros que sempre admirei 
como profissionais. E por último, ter oportunidade de integrar num só trabalho duas linhas estéticas 
que venho desenvolvendo paralelamente: a dança ambiental de caráter experimental e a dança de 
palco convencional, coreográfica e tecnicamente elaborada. 
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Cecília Teivellis / Sylvia Bittencourt / Maria Dolores / Mariana Muniz. Momento cênico nos camarotes do Teatro Municipal



Teatro Municipal. Momento coreográfico e cênico no palco.
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BALE DA CIDADE DE SÃO PAULO NO C.C.S.P. / FICHA TÉCNICA 

BOLERO

Elenco A e Grupo Experimental 
6ª feira / 27/8/82 / 21 h 
sábado / 28/8/82 / 22:30 h 
domingo / 29/8/82 / 21 h 

Elenco B e Grupo Experimental 
6ª feira / 27/8/82 / 22:30 h 
sábado / 28/8/82 / 21 h 
domingo / 29/8/82 / 22:30 h 
4ª, 5ª e 6ª feira / 1, 2 e 3/9/82 / 21 h 
6ª feira, sábado e domingo /3, 4 e 5/9/82 / 22:30 h 

Concepção e Direção Geral / Emilie Chamie 
Coreografia / Lia Robatto 
(O solo feminino foi inspirado e composto a partir dos movimentos da dançarina Sonia Mota) 
Assistentes / Hugo Travers, Yara Ludovico, Julia Ziviani, Monica Mion 
Figurinos / Murilo Sola 
Música / Maurice Ravel (Bolero) / 1928 / William Schinstine (Scherzo) / 1978 / John Cage (She 
is Asleep) /1943 / Richard Trythall (Bolero) / 1979 
Músicos / Grupo Percussão Agora, Elizabeth Del Grande, John E. Boudler, José Carlos da Silva, 
Mário D. Frungillo 
Assistente Musical Junto ao BCSP / João Paulo de Mendonça 
lIuminação / lacov Hillel 
Trilha Sonora / Flávia Calabi 
Coordenação da Exposição / Valéria de Mendonça 

BALÉ DA CIDADE DE SÃO PAULO

Diretor Artístico / Klauss Vianna 
Assistente de Direção / Ruth Rachou 
Assistentes de Coreógrafo / Hugo Travers, Yara Ludovico, Monica Mion, Julia Ziviani 
Professores / Ismael Guiser, Sonia Mota, Hugo Travers, Klauss Vianna e Joana Lopes 
Programação / Cyra Gomes de Araújo Moreira 
Pianista / Olga Carrera 
lIuminador / Antônio Carlos Ribeiro Yamamoto 
Diretora de Cena / Cleusa Fernandes 
Massagistas / Álvaro Faro Mendes e Daniel Pires 
Encarregada do Guarda-Roupa / Maria Cristina Tavares 
Costureira / Clarinda Rodrigues Alves 
Sonoplasta / Miguel Derosa 
Inspetor do BCSP / Deuclides Pereira Fraga Neto 

ELENCO A 
Simone Ferro, Julia Ziviani, Lilia Shaw, Beatriz Cardoso, Regina Restelli, Patrícia Galvão, Nelly Guedes, 
Paula do Valle, Luciana Maluf, Mario Enio Jarry, Alberto Cidra, Sergio Botelho, Marcos Verzani, Tony Callado, 
Raymundo Costa, Caca da Boa Morte 

ELENCO B 
Simone Ferro, Leila Sanches, Monica Mion, Aurea Ferreira, Nádia Luz, Bete Arenque, Ana Luiza Seelaender, 
Solange Caldeira, Ana Verônica, Franco Moran, Paulo Rodriguez, Sergio Botelho, Marcos Verzani, Tony Callado, 
Raymundo Costa, Caca da Boa Morte, Sonia Mota 

ELENCO GRUPO EXPERIMENTAL 
Ismael Ivo, Daniela Stasi, Mariana Muniz, Fernando Lee, Ciça Teivelis, Vivien Buckup, Jose Carlos Nunes, 
Susana Yamauchi, Eduardo Costilhes, Silvia Bittencourt, Hugo Travers (participação especial) 
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Elizabete Arenque e Solange Caldeira. Teatro de Arena, Centro Cultural



BALÉ DA CIDADE DE SÃO PAULO NO TEATRO MUNICIPAL / FICHA TÉCNICA

BOLERO     

18 / setembro 82/sábado / 21 h (ESTRÉIA)     

19 / setembro 82 / domingo / 19 e 21 h     

20 / setembro 82 / segunda/ 21 h     
(especial para a classe)     
  
21 / setembro 82 / terça / 21 h     
22 / setembro 82 / quarta / 21 h     
25 / setembro 82 / sabado/ 19 e 21 h     
26 / setembro 82 / domingo /19 e 21 h     
  
Coreografia / Lia Robatto     
  
(O solo feminino foi inspirado e composto a partir dos movimentos da dançarina Sonia Mota)     

Assistentes / Hugo Travers, Yara Ludovico, Julia Ziviani e Monica Mion     
Figurinos / Murilo Sola     
Elemento cênico / Emilie Chamie     
Projeto do Analisador de Som em Tempo Real / Conrado Silva     
Música / Maurice Ravel (Bolero) 1928/ William Schinstine (Scherzo) 1978 / John Cage (She 
is  Asleep) 1943 / Richard Trythall (Bolero) 1979     
Músicos / Grupo Percussão Agora. Elizabeth Del Grande, John E. Boudler, José Carlos da     
Silva e Mario Frungillo     
Assistente Musical Junto ao BCSP / João Paulo de Mendonça     
IlIuminação / lacov Hillel     
Trilha Sonora / Flávia Calabi     
Coordenação da Exposição / Valéria de Mendonça    
 
BALÉ DA CIDADE DE SÃO PAULO  
   
Diretor Artistico / Klauss Vianna     
Assistente de Direção / Ruth Rachou     
Assistentes de Coreógrafo / Hugo Travers, Yara Ludovico, Monica Mion e Julia Ziviani     
Professores /Ismael Guiser, Sonia Mota, Hugo Travers, Klauss Vianna e Joana Lopes     
Programação / Cyra Gomes de Araújo Moreira     
Pianista / Olga Carrera     
IIuminador / Tanaka     
Diretora de Cena / Cleusa Fernandez   ,   
Massagistas / Álvaro Faro Mendes e Daniel Pires   
Encarregada do Guarda-Roupa / Maria Cristina Tavares     
Costureira / Clarinda Rodrigues Alves     
Sonoplasta / Miguel Derosa     
Inspetor do BCSP / Deoclides Pereira Fraga Neto     
Elenco / Simone Ferro, Julia Ziviani, Lilia Shaw, Beatriz Cardoso, Regina Restelli, Patrícia Galvão, Nelly 
Guedes, Paula do Valle, Luciana Maluf, Mário Ênio Jarry, Alberto Cidra, Sérgio Botelho, Marcos Verzani, Tony 
Callado, Raymundo Costa, Caca da Boa Morte, Leila Sanches,  Monica Mion, Áurea Ferreira, Nadia Luz, Bete 
Arenque, Ana Luisa Seelaender, Solange Caldeira, Ana Verônica, Franco Moran, Paulo Rodrigues e Antonio 
de Almeida     
Solistas / Simone Ferro e Sonia Mota     

ELENCO GRUPO EXPERIMENTAL     
Ismael Ivo, Daniela Stasi, Mariana Muniz, Fernando Lee, Ciça Teivelis, Vivien Buckup, José Carlos Nunes, Su-
sana Yamauchi, Eduardo Costilhes, Silvia Bittencourt, João Mauricio, Mara Borba, Dolores Fernandes, Maria 
José Crescente, Marina Helou, Ricardo Viviani, Luiz Vasconcelos e Hugo Travers (participação especial)     
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Grupo Experimental, Teatro Municipal

Sonia Mota. Teatro de Arena,  Centro Cultural



NOTÍCIAS DE SÃO PAULO

CARTAZ
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Em São Paulo e Salvador, as duas 
estréias de balé 

São duas as estréias de hoje, uma em São Paulo, 
outra em Salvador. Aqui o Balé da Cidade de São 
Paulo ocupará por três dias o Centro Cultural 
São Paulo (estação Vergueiro do Metrô), com o 
Bolero, a nova obra de seu repertório. Lá o Balé 
Teatro Castro Alves (BTCA) entra novamente 
em cena com um programa que reúne duas 
reapresentações (Ilhas, de Victor Navarro; e Maria 
Quitéria, numa remontagem de seu autor, Antonio 
Carlos Cardoso, para os atuais 24 bailarinos do 
elenco) e uma estréia: Saurê, que traz assinatura 
do coreógrafo e professor Carlos Moraes. 
A companhia oficial de São Paulo estréia hoje o 
Bolero, nova montagem com direção de Emilie 
Chamie e coreografia de Lia Robato. Segundo 
Klauss Vianna, diretor do Balé da Cidade de São 
Paulo, "serão mostradas as transformações desta 
dança até chegar a forma de bolero conhecida por 
nós. Pela primeira vez, usaremos os dois grupos 
da companhia atuando juntos". Os dois grupos 
são os seguintes: o elenco que já existia e mais o 
Grupo Experimental, recentemente criado dentro 
do Balé da Cidade, através de concurso que atraiu 
mais de 200 inscrições. Este Grupo Experimental 
conta com 9 rapazes e 12 moças e está reunindo 
a maior parte dos dançarinos que exploravam 
carreiras free-lancers em dança não-clássica. Entre 
eles, por exemplo, estão Mara Borba, Julio Vilan, 
Ismael Ivo, Maze Crescenti, Stephane Dosse, 
Suzana Yamauchi, Sonia Mota, João Mauricio, 
Marina Helou, Daniela Stasi, etc ... 
Para Ruth Rachou, Klauss Vianna e Chiquinho 
Medeiros, membros da banca examinadora 
que selecionou os 21 bailarinos para o Grupo 
Experimental, "o nível dos que se apresentaram 
surpreendeu pela qualidade e funciona como 
indicação de que as academias de dança moderna 
começaram a formar bailarinos". 
"A maior parte desses bailarinos - explica Klauss - 
não dispunha de uma infra-estrutura sobre a qual 
pudesse explorar seu próprio talento. A função do 
Grupo Experimental é justamente fornecer essa 
condição a eles." 
O Bolero apresentará duas partes distintas. A 
primeira fica com o Grupo Experimental, que 
explorará as diversas formas pelas quais o 
bolero foi passando. E na outra dança o elenco 
antigo. Terminada essa curta temporada no 
Centro Cultural São Paulo, o Balé da Cidade 
reapresentará a nova obra no Teatro Municipal .... 

Helena Katz 
Folha de S. Paulo / 27/8/82 

Uma experiência física com o espectador

O processo de amadurecimento dos intérpretes 
do Balé da Cidade de São Paulo passou a exigir 
coreógrafos de sensibilidade que fossem capazes 
de aproveitar bem o material humano do grupo. 
Essa exigência foi conseqüência natural do 
trabalho de Klauss Vianna, que tem levado os 
bailarinos a se tornarem diferenciados enquanto 
intérpretes de dança. As ultimas experiências do 
grupo mostravam distância entre a sua capacidade 
de realização e as idéias que era obrigado a 
executar.
Lia Robatto enquanto coreógrafa teve sempre 
como postura respeitar as características dos 
grupos com que trabalhava. Quase sempre 
ligada a grupos experimentais, sua carreira foi 
marcada por altos e baixos, com alguns trabalhos 
excepcionais, outros bastante ingênuos. Apesar 
disso, suas coreografias sempre trouxeram a 
marca da invenção. Trabalhando com o Balé da 
Cidade de São Paulo, Lia Robatto se revelou 
a pessoa ideal para explorar ao máximo a 
potencialidade expressiva dos intérpretes. Por 
outro lado, com intérpretes bem treinados, sua 
coreografia ganhou organicidade e nitidez. Bolero, 
coreografado por Lia Robatto e dançado pelo 
Balé da Cidade de São Paulo é um exemplo raro 
do encontro harmonioso entre um coreógrafo de 
imaginação e intérpretes perfeitos.
A concepção de Emilie Chamie dividiu o 
espetáculo em dois momentos. O primeiro 
acontece no saguão do Centro Cultural São 
Paulo e tem uma abordagem histórica. Através 
de fotografias e de uma trilha sonora que tem por 
base o Bolero de Maurice Ravel, o público toma 
contacto com as diversas montagens do Bolero 
através da história.
Nessa primeira parte, os bailarinos usam roupas 
típicas e alguns movimentos têm relação com o 
que as fotografias mostram. Como informação 
histórica a exposição cumpre sua finalidade. O que 
é questionável é a dança que se desenvolve ao 
redor da exposição. 
Como proposta de dança ambiental essa primeira 
parte da apresentação não se realiza porque os 
painéis da exposição congelam a dança numa 
relação palco-platéia das mais tradicionais. O 
uso do espaço como elemento fundamental 
desaparece na medida em que os dançarinos 
se transformam em quadros vivos em frente aos 
painéis. Como suplemento a exposição, a dança 
é dispensável porque é de visão problemática e 
nada acrescenta aos dados já conhecidos. 
Ao passar para o teatro de arena, o espetáculo 
ganha uma dimensão diferente. Mestra no 
uso do espaço, Lia Robatto tira proveito das 
possibilidades que a arquitetura do local oferece.



Entrando em cena por lugares inesperados, os 
dançarinos criam no palco um universo de relações 
humanas. Cada intérprete traz uma personalidade, 
um sentimento ou uma emoção claramente 
estampados.
Ao usar a percussão como estímulo, Lia Robatto 
mantém sempre viva a relação entre som e 
movimento. As relações iniciais ora se aprofundam 
ora dão lugar ao simples jogo de movimentos. A 
partir da formação em círculo, começa a existir 
uma troca emocional mais intensa entre os 
dançarinos, e quando alguns deles pulam para o 
meio da roda, parecem impulsionados por uma 
necessidade vital muito forte de se colocar em 
movimento.
A energia nunca cessa de crescer até explodir em 
intensidade no solo final de Simone Ferro.
De um modo muito inteligente Lia Robatto não 
introduz gestos inúteis nesse trecho final. A 
percussão aumenta o volume sonoro, mas os 
movimentos são sempre econômicos, apenas 
os necessários. O que vai crescendo é a carga 
emocional da intérprete central, que parece querer 
expandir-se além dos limites físicos do próprio 
corpo. A troca deixa de acontecer apenas entre os 
bailarinos e passa a englobar o público. Simone 
Ferro, num trabalho excepcional, funciona como 
um pólo magnético emissor e receptor de ondas 
que atingem a platéia com impacto.
Muito tempo depois de terminado o espetáculo 
ainda é possível sentir no corpo as vibrações 
da percussão e a emoção comunicada pelos 
intérpretes. Acima de tudo, Bolero é uma 
experiência física para o espectador, uma troca 
intensa entre intérpretes e público.
 

Acacio R. Vallim Jr.
O Estado de S Paulo / 1/9/82 
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Bolero, uma criativa transfusão de adrenalina

Aqueles que ainda não conhecem o novo Centro 
Cultural da rua Vergueiro terá um pretexto excelente 
pra suprir esta lacuna neste final de semana, 
quando o espaço estará sendo ocupado por Bolero, 
a mais recente criação do Balé da Cidade de São 
Paulo. Idealizado por Emilie Chamie e coreografado 
por Lia Robatto, o espetáculo responde pelos 
mais explosivos aplausos que vi nossa principal 
companhia de dança receber este ano. Com Bolero, 
a contagem de glóbulos vermelhos dos bailarinos 
subiu a níveis excitantes, talvez pelo prazer de 
realizar coisas novas pela primeira vez. A forma 
como foi estruturado não é convencional. A princípio, 
o público é admitido a um salão com paredes 
envidraçadas, tendo, de um lado, um palco e, de 
outro seis painéis com fotografias de coreografias 
já feitas sobre o Bolero de Ravel. Como música 
ambiental,  autênticos boleros de ciganos espanhóis. 
Quando as luzes se apagam, pode-se ver a lua por 
trás do teto, também transparente.
Um grupo de 10 bailarinos (do recém-criado 
Grupo Experimental do Balé da Cidade) percorre 
o salão, pausando diante de cada painel para uma 
pequena dança - ao som, agora, do Bolero de 
Ravel. Vestidos à espanhola, os intérpretes buscam 
evocar um clima, com base em posturas típicas do 
flamenco. No final da trajetória do grupo, vemos que 
um bailarino ficou postado diante de cada painel, 
e que os quatro restantes subiram ao palco. A 
proximidade dos bailarinos com o público é amistosa 
e a dança prossegue, interrompida, de tempos 
em tempos, por algo que parece ser uma versão 
elementar da música de Ravel, executada apenas 
por instrumentos de percussão. Nestes momentos, 
slides de dançarinos em ação são projetados sobre 
os painéis.   
Assim transcorre o prólogo do espetáculo. Sua 
percepção pelo público, na verdade, é parcial, em 
virtude do aglomerado das pessoas que ora sentam, 
ora ficam em pé.  Esta razão, talvez, explique a 
coreografia episódica, que visa somente estabelecer 
uma cor tonal. O efeito, porém, fica diluído entre a 
incapacidade da maioria dos intérpretes de traduzir 
o que seria a essência do flamenco.   
Vemos bailarinos vagos, rígidos ou excessivamente 
agressivos; vemos Ismael Ivo e  sua super 
dramaticidade monolítica. Apenas Susana Yamauchi 
(reconhecível por suas feições orientais e costas 
bem torneadas) faz lembrar que o flamenco é uma 
forma estilizada e exaltada de ser, própria de um 
povo dotado de forte sensualidade.   
No término do prólogo o elenco se reúne em torno 
ao palco (um dançarino sobe ao centro)   



para os compassos finais do Bolero de Ravel. 
A disposição é a mesma criada por Nijinska em 
1928, e popularizada por Béjart em sua versão do 
Bolero. A imagem retém sua força original, embora 
pareça debilitada pela atuação do bailarino central: 
seu traje sugere um pirata canastrão e suas piruetas 
expansivas violam o ritmo obstinado de Ravel. 
Devidamente sensibilizada pela música, a platéia 
está preparada para a experiência que vai se 
seguir. Primeiro, terá que se transferir para um 
teatro de arena contíguo, cuja arquitetura reforça o 
magnetismo do palco e propicia um elo de ligação 
entre os espectadores. O clima no ar é o de uma 
saudável comunhão. 
Instrumentos de percussão convocam 16 bailarinos 
(integrantes do corpo principal do Balé da Cidade e 
a música de Richard Trythall passa a injetar doses 
constantes de energia nos intérpretes. Dentro 
de uma formação triangular, o elenco inicia seus 
movimentos. Os vértices do triângulo invertem-
se; pequenos grupos formam-se e dissolvem-se. 
Gradualmente, uma força mágica começa a se 
corporificar, infiltrando-se por entre os bailarinos 
até transbordar para além do palco. Lia Robato 
idealizou uma coreografia totalmente abstrata e 
não conotativa; no entanto, pelo simples fato de 
nos remeter a vida de forma tão direta, a dança 
passa a acumular uma dramaticidade que sustenta, 
impulsiona o espetáculo. Após dançarem em círculo, 
os bailarinos sentam-se ao chão. Julia Ziviani e 
Lilia Shaw lançam-se ao centro para celebrar sua 
vitalidade em um eletrizante dueto; depois, é a vez 
de Alberto Cidra rasgar o espaço com seus grandes 
saltos. Bolero parece ter chegado ao seu ápice. 
Ainda não. O espetáculo irá continuar, se bem 
que transposto a um plano superior. A energia 
vital gerada aparece agora centrada na pessoa 
de uma bailarina - Simone Ferro. A ela cabe o 
papel mais difícil de retratar: a fusão da vida com a 
consciência do homem. A interpretação é magistral: 
em uma seqüência de passos terminado em grand 
jetê, Simone da forma concreta ao impalpável - o 
processo de carga e descarga de energia. Depois de 
interagir com o grupo, os movimentos da bailarina, 
aos poucos, se adensam e diminuem em escala. 
Ela não mais se projeta em direção a platéia, traz 
a platéia até si. Só no centro do palco, vemos uma 
figura enraizada e imantada. Antes da última luz se 
apagar, vislumbramos em seu rosto uma expressão 
de sabedoria - a de quem desvendou um dos 
mistérios da vida. O segredo, porém fica guardado; 
para nós, espectadores, resta a lembrança luminosa 
da dança e a estranha sensação de que nosso 
sangue, por alguma forma, se alterou. 
Dois esclarecimentos se fazem necessários. Esta 
semana, o papel principal do Bolero será 

dividido com Sonia Mota, uma bailarina consumada 
que também reúne condições para uma forte 
interpretação. Em segundo lugar, esclareço que 
minha impressão de Bolero foi adquirida nas duas 
sessões de sábado passado em que algo de 
muito especial ocorria: a música era executada 
ao vivo pelo grupo Percussão Agora. No domingo 
- como acontecerá esta semana - os músicos 
foram substituídos por uma fita, em detrimento da 
companhia e o do público. Na primeira sessão do 
dia, o espetáculo se despressurizou de maneira 
alarmante; na segunda sessão, a coreografia 
recuperava suas feições, embora não seu 
brilhante vigor. Espero que, a medida que se forem 
acostumando a nova situação, os bailarinos saibam 
reencontrar sua força de expressão e reconduzir 
Bolero a posição que de direito é sua: a de um dos 
melhores espetáculos de dança do ano. 

Manoel Vidal 
Jornal da Tarde /3/9/82 
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Um Bolero dançado em círculos concêntricos

Vivendo um momento de transição entre as ruínas 
a que andou reduzido e um outro modelo ainda 
indefinido, o Balé da Cidade de São Paulo parece 
ter avistado a luz no fim do túnel onde andou 
metido. Bolero, a nova peça de seu repertório, 
criada para o espaço do Centro Cultural de São 
Paulo, mas que também será dançada no palco 
do Teatro Municipal, surge no momento certo. 
Além de encerrar a fase inicial da direção artística 
de Klauss Viana/Ruth Rachou, revela o esboço de 
um novo perfil para a nossa companhia oficial - a 
que é muito saudável e bem-vindo. A realização 
deste Bolero é muito feliz. Principalmente porque 
nos devolve a dançar bonito de um elenco que 
havia perdido a sua força. 
Um mérito que, sem dúvida, também deve ser 
creditado a nova direção, que vem explorando 
a individualidade da movimentação de cada um 
dos bailarinos. Resultado desta ótima orientação: 
um conjunto mais homogêneo, onde o prazer de 
dançar volta a estar presente e se corporifica em 
cada intérprete. Há as especiais, é claro: Simone 
Ferro, Áurea Ferreira, Raimundo Costa, Monica 
Mion, Tony Callado, que se destacam num corpo 
de baile formado por bons profissionais e que 
consegue ótimo rendimento. 
Este desempenho, é bem verdade, resulta de 
fatores periféricos a interpretação propriamente 
dita. O primeiro deles é o resultado desta 
combinação de Emilie Chamie (concepção 
do trabalho) com Lia Robato (realização 
da coreografia). O equilibrio entre as duas 
contribuições realizou uma daquelas obras 
sempre raras, onde intenção e gesto funcionam 
como um bloco único. Não se deve abordar este 
Bolero como uma correta tradução de idéia em 
movimento. Mas que uma tradução, a excelente 
coreografia de Lia Robato é também uma 
composição onde foram aplicadas as mesmas leis 
criativas que são explicadas pela concepção de 
Emilie Chamie. 
São como círculos concêntricos flutuantes. O que 
Ravel fez com o bolero tradicional, Trythall fez com 
a música de Ravel, e Emilie e Lia fizeram com 
Ravel e Trythall. Esta é a chave que nos permite 
explorar as diversos meandros de uma linguagem 
requintada a partir da própria idealização. 
O principal desta coreografia de Lia Robato 
é confirmar como o conhecimento musical  é 
mesmo indispensável aos que pretendem 
criar movimentos. Sobre a partitura de Trythall, 
que é de 1979, Lia não colou ilustrações. Na 

verdade, ela escreveu uma nova partitura com as 
instrumentos de que dispunha, isto é, os corpos 
dos bailarinos e a espaço. Sintonizada com a 
criação contemporânea, Lia Robato desenhou 
arranhões e interferências num espaço que 
se corporifica através de três relações: a dos 
bailarinos entre si, a dos bailarinos com a música 
e entre a que eles fazem e o espaço que os 
envolve. (Novamente, as círculos concêntricos). 
Uma beleza de trabalho, que transborda vitalidade 
e energia. 
Claro, a primeira parte da peça não fica bem 
resolvida. A idéia me parece ser a de construir 
uma exposição (viva) dentro da exposição 
(imobilizada nos painéis). Mas como o público não 
tem o hábito de ser solicitado ativamente, porta-
se como se estivesse diante de uma exibição 
num palco italiano. Se imobiliza, não circula, 
não toma cantato com as vários acontecimentos 
simultâneos que formam, ao serem reunidos, uma 
espécie de referência histórica. É pena, mas não 
inválida esta proposta, enquanto forma. Acredito 
que a repetição terminara estimulando as platéias. 
Quando isto efetivamente ocorrer, estaremos 
conseguindo explorar, na sua totalidade, uma 
obra importante. Tanto para o Balé da Cidade 
de São Paulo - que com ela readquire a vigor 
indispensável - como para a dança brasileira -  o 
que, por seu intermédio, retoma cantato com'
procedimentos estéticos do nosso tempo. 

Helena Katz 
Folha de S.Paulo / 7/9/82 



A regra mais simples

Bolero

Concepção de Emilie Chamie. Coreografia de 
Lia Robatto. Com o Balé da Cidade, dirigido por 
Klauss Vianna. Centro Cultural São Paulo / Teatro 
Municipal. 

... Em São Paulo, nesta semana, dança-se 
polca, valsa e bolero .... E o bolero exibe uma 
modernidade impecável quando acompanha os 
intérpretes do Balé da Cidade, sob a direção de 
Klauss Vianna .... E a modesta coreografia de Lia 
Robatto, sobre roteiro de Emilie Chamie, é uma 
aventura fascinante de corpos, tempo e espaço. 
Pleonasmo, mas sábio: a dança é sobretudo, o ato 
de dançar. 
... Em Bolero, executado pelo Balé da Cidade, as 
intenções também são boas e a imaginação é 
apenas razoável. Mas o resultado é a verdadeira 
medida. O roteiro de Emilie Chamie dividiu o 
espetáculo em dois momentos: no primeiro, o 
Grupo Experimental, recém-fundado, circula pelo 
foyer, entre slides e painéis, contando as várias 
versões que esta peça clássica teve - desde a 
estréia, em 1928, com Ida Rubinstein, passando 
pela montagem misógina de Maurice Bejart. Neste 
primeiro ato, os bailarinos funcionam como uma 
exposição animada  como telas em movimento, 
vestidas a caráter e ao som do Bolero de Ravel. 
No segundo ato, o bolero tradicional é reduzido 
a sua versão contemporânea: bailarinos em 
malhas simples e música de percussão. Aqui, 
entretanto, a alquimia deu certo. A coreografia de 
Lia Robatto é um achado. Começa como um ritual 
de iniciação: o público, primeiro atarantado, depois 
divertido,acompanha no primeiro ato a infância 
do bolero. Quando as exasperantes pulsações 
de Ravel parecem atingir o clímax, o show se 
transforma em concerto de câmara. O segundo 
Bolero, composto em 1979 por Richard Trythall, e 
tão ascético quanto o de Ravel e sanguíneo. Mas, 
após o adestramento-relâmpago do primeiro ato, 
o clímax sobrevive. Uma lição de simplicidade - 
uma concepção clara, uma coreografia luminosa 
em sua economia, interpretações seguras. O Balé 
da Cidade, reformulado por Klauss Vianna, fez 
desta vez sua verdadeira estréia - com pompas, 
honras e o talento no lugar. Porque, ao contrário da 
última temporada - plena de boas intenções-, esta 
esbanjou o que eles têm de melhor: a dança. 

Marília Pacheco Fiorillo 
Isto É 8/9/82 

Posto avançado

Festa Tribal - Também com requintes de produção, 
volta ao Teatro Municipal de São Paulo uma versão 
do Bolero, criada pela coreógrafa Lia Robatto, a 
partir de uma concepção de Emilie Chamie. Em duas 
partes, a coreografia é dançada por dois grupos: o 
Balé da Cidade de São Paulo e seu recém-criado 
Grupo Experimental. A primeira parte, dançada 
na platéia do teatro pelos dezoito bailarinos do 
Grupo Experimental, envolve os espectadores em 
movimentos circulares que fazem uma antologia 
de gestos de origem espanhola, usando como 
acessório cênico inclusive a plataforma redonda 
característica de tantas versões desse balé. A 
música de Maurice Ravel na atual coreografia e 
usada alternadamente com trechos de outro Bolero, 
do compositor americano Richard Trythall. 
A segunda parte é dançada no palco, pelos 28 
veteranos do Balé da Cidade de São Paulo. Com 
entradas dramáticas, surgindo de vários lugares, 
os bailarinos se colocam em cena até formar 
uma grande massa pulsante. Ao som do Bolero 
de Trythall, para percussão, o grupo - desta vez 
completo - faz movimentos que sugerem festas 
tribais, até que dele se destaca uma mulher tomada 
pela paixão - dançada em momentos alternados por 
Sonia Motta e Simone Ferro - com solos em que 
variações de dinâmica e de direção são executadas 
com emoção e grande perícia técnica. O final é 
caleidoscópico e os bailarinos, comandados por 
Sonia e Simone, explodem com uma energia 
insuspeitada nesta Companhia, que sob a liderança 
de seu novo diretor, o coreógrafo Klauss Vianna, 
deixou sua postura acadêmica partindo em busca de 
formas mais atuais. 

João Cândido Galvão 
Veja / 22/9/82 



35





37





39





41





43





45





47

NOTÍCIAS DO RIO DE JANEIRO
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A Associação Paulista de Críticos de Arte, na secção de Dança, outorgou os 
seguintes prêmios para Bolero:
Melhor Espetáculo de 1982 (concepção de Emilie Chamie)
Melhor Coreografia de 1982 (Lia Robato)
Melhor Bailarina (Simone Ferro)



Sonia Mota e Simone Ferro. Teatro Municipal.

Teatro Municipal
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Raimundo Costa. Teatro de Arena, Centro Cultural. 

Simone Ferro. Teatro de Arena, Centro Cultural.



Hugo Travers. Teatro de Arena, Centro Cultural.

Grupo Experimental. Teatro de Arena, Centro Cultural.
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Teatro Municipal

Simone Ferro. Teatro de Arena, Centro Cultural



Teatro de Arena, Centro Cultural
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Sonia Mota
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