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a s s o m b r a ç ã o est une danse qui délire le corps comme lieu d’apparition 
et de disparition. Il s’agit d’un dispositif chorégraphique qui invite des 
mémoires, des gestes, des corps, des voix, des sons, des vibrations, des terri-
toires à danser ensemble. En portugais, le mot “assombração” pourrait signifier 
une présence, un corps ou un fantôme qui hante. Selon Ametonyo Silva, ces 
présences qui nous touchent, parfois sans que l’on puisse les voir, restent dans 
nos pieds, ventres, bouches, oreilles, yeux. À travers son corps, il met alors 
en circulation ces apparitions en constante métamorphose et les partage au 
public avec l’intention de faire vibrer des danses-images-sensations.
 
Ametonyo Silva est chorégraphe et danseur originaire du Nordeste du Brésil. À 
São Paulo, où il suit des études de mise en scène et collabore avec la choré-
graphe Sayonara Pereira, il développe des pratiques collectives à la croisée de 
la danse, du théâtre et de la transmission. Basé en France depuis 2022, il est 
diplômé du master exerce du CCN de Montpellier. Son travail explore les expé-
riences du déplacement et de la migration à travers une recherche chorégraphique 
— assombramentos — fondée sur l’abondance partagée. La vibration du corps y 
devient moteur de chaleur, de joie (alegria) et de transformation. Il présentera 
en parallèle des représentations, l'installation vidéo Flashória, cocréée avec 
le photographe Maxime Guedaly.
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 le 01.04.26 
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Ametonyo, ton travail est étroitement lié à ton parcours personnel et artis-
tique. Peux-tu revenir sur ce cheminement et sur les expériences qui ont nourri 
ta recherche ?
Ma recherche chorégraphique est directement liée à mon parcours de vie  
et de formation. Elle se construit comme un terrain d’expérimentation  
où se croisent différentes pratiques, expériences et manières d’habiter  
le corps. Pour la comprendre, il est important de revenir aux contextes 
qui m’ont formé, car ils sont indissociables de la manière dont je pense, 
pratique et habite la danse. Ce parcours est fait de déplacements, de relations 
et d’héritages qui ont traversé mon corps bien avant mon arrivée en France.  
Je suis né dans le Nordeste du Brésil, dans un petit village appelé Coremas, 
situé dans la région du sertão de Paraíba. C’est un territoire marqué histori-
quement par des migrations liées aux conditions climatiques et économiques. 
Enfant, je n’ai pas connu le théâtre comme lieu institutionnel. En revanche,  
la performativité faisait partie du quotidien: les fêtes populaires, l’église, 
la rue, les repas collectifs, l’école. Vers l’âge de huit ans, ma famille  
a migré vers São Paulo. L’arrivée dans cette ville immense a profondément trans-
formé mon rapport au mond: j’ai dû apprendre une autre façon d’incarner  
la langue, un autre accent, d’autres codes sociaux… Je découvre le théâtre  
à l’âge de quatorze ans. Cette rencontre marque le début d’une formation artis-
tique et d’une prise de conscience du corps comme espace d’expression, de créa-
tion et de travail. J’ai ensuite fait des études en mise en scène à l’Université 
de São Paulo. J’y découvre un contexte très codifié, tant sur le plan intellec-
tuel que social, dans lequel j’ai pris du temps pour trouver ma place.  
La rencontre avec la professeure et chorégraphe Sayonara Pereira marque un tour-
nant important et m’amène progressivement vers la danse. À partir du théâtre, 
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j’ai intégré ainsi de nouvelles pratiques issues de la danse contemporaine,  
tout en gardant un lien fort avec la mise en scène et le travail collectif. 
Aujourd’hui, ma recherche chorégraphique se construit à la croisée de ces expé-
riences, en lien étroit avec les contextes dans lesquels elle prend place.

De cette recherche résulte le solo a s s o m b r a ç ã o. Peux-tu retracer la 
genèse de cette création ?
Le processus de a s s o m b r a ç ã o a commencé lorsque j’ai intégré le master 
exerce au CCN de Montpellier. Dès le départ, mon intention était d'investiguer 
comment réactiver, dans mon corps et dans le présent, les expériences liées  
à la migration, au déplacement et au fait d’être étranger à ce contexte.  
J’ai commencé cette recherche à partir de matériaux très concrets: des photos  
de mon enfance, des récits familiaux, des paysages du Nordeste du Brésil,  
mais aussi des sensations simples comme la chaleur, certains goûts ou des gestes 
du quotidien. Il ne s’agissait pas d’aller vers l'autobiographie, mais d’ob-
server comment ces souvenirs et expériences vécues pouvaient devenir  
des matières actives, capables de produire du geste et du mouvement.  
Je vois le corps comme un espace de métamorphose, où les souvenirs apparaissent, 
se déplacent, se transforment ou disparaissent. Progressivement, la notion 
de réenchantement s’est imposée comme un moteur du travail. Il s’agissait  
de retrouver, dans un nouveau contexte, une énergie liée à la joie, alegria,  
et à une force collective. Cette recherche s’est nourrie d’éléments du quoti-
dien, nourriture, objets, images, récits liés au soleil et au sertão de Paraíba, 
mobilisés comme supports de présence corporelle. C’est dans ce contexte qu’est 
apparue la notion d’assombro, mot du portugais brésilien qui désigne la coexis-
tence de l’émerveillement et de la peur. Cette sensation faisait écho  
à mon expérience du déplacement: habiter un nouveau contexte tout en restant 
attentif, curieux et disponible. Ce projet est né comme une tentative de donner 
une forme à cet état face au monde. 

Quels matériaux as-tu mobilisés pour faire émerger cette danse ? Peux-tu revenir 
sur le processus chorégraphique de a s s o m b r a ç ã o ?
Le processus chorégraphique s’est développé à partir de matériaux liés au corps, 
au son et à la sensation. Dès le début du processus, avant toute collaboration, 
j’ai développé seul une relation très physique à une chanson, que j’écoutais  
en boucle en studio. Ce n’était pas seulement un support rythmique,  
mais une matière vibratoire capable de traverser le corps, de provoquer  
du mouvement et d’inviter des danses à prendre forme dans l’espace. À partir 
de cette relation physique au son, j’ai développé une pratique fondée  
sur la répétition et l’insistance. J’ai travaillé par accumulation, en engageant  
les pieds, les jambes, le bassin, le ventre, la colonne vertébrale, la respira-
tion, les bras, la tête… Chaque partie du corps devient un point de départ  
pour des mouvements répétés dans la boucle sonore et trace une diagonale  
dans l’espace. L’enjeu était de construire une danse orientée par des sensations  
qui émergent depuis l'intérieur de la pratique elle-même, plutôt que par des 
formes à reproduire. La mémoire a également joué un rôle important  
dans cette recherche. Les souvenirs, les images, les gestes observés ou vécus 
apparaissent comme des impulsions, des qualités de mouvement, des textures  
ou des états corporels. La collaboration avec la chorégraphe et danseuse brési-
lienne Flavia Pinheiro, qui m'accompagne comme regard extérieur depuis le début 
de la création, était primordiale pour fabriquer l’écriture de a s s o m b r a ç 
ã o, qui s'appuie sur une structure précise, tout en laissant une marge à l’im-
provisation. Selon les lieux, les contextes et les relations avec les autres 
éléments chorégraphiques, certains gestes apparaissent, se transforment  
ou se déplacent. La danse reste ainsi urgente, attentive à ce qui traverse  
le corps et l’espace à chaque fois qu’elle est activée.

Le son et la lumière occupent un rôle important dans a s s o m b r a ç ã o. 
Comment deviennent-ils à la fois supports, moteurs et partenaires de la danse ?
Dès le premier jour en studio, s’est développée une relation profondément 
physique avec la musique. Cette relation m’a conduit à jouer avec la présence 
et l’absence du son. J’ai travaillé sur l’alternance entre musique et silence, 
en observant ce que ces changements produisent dans le corps: comment le mouve-
ment se transforme, comment l’écoute se déplace, comment certaines sensations 
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persistent même lorsque le son disparaît. C’est à ce moment-là que j’ai invité 
Eduardo Joly à travailler avec moi sur la création sonore. Nous avons fait  
le choix de partir de la chanson que j’écoutais en boucle dans le studio 
et de transformer cette matière existante. Eduardo a travaillé sur les diffé-
rentes couches du morceau, la voix, le rythme, la mélodie, les basses,
 en les isolant, en les supprimant ou en les réorganisant. Le son a été pensé 
comme une masse vibratoire. Il agit sur mon corps, mais aussi sur l’espace  
et sur le corps du public. Les enceintes font d’ailleurs partie du dispositif 
scénique: elles produisent une vibration qui se ressent physiquement, invitant 
chacun à trouver sa place, à se rapprocher ou à s’éloigner, à modifier  
son écoute. Le son est ainsi devenu un élément relationnel, qui organise 
la circulation et guide la perception. La lumière joue un rôle complémentaire  
et indissociable de la danse. Créée avec Laura Salerno, elle complète ce dispo-
sitif en faisant apparaître, disparaître et vibrer les corps et l’espace.  
Il ne s’agit pas d’éclairer pour montrer, mais de créer des zones de visibilité 
et d’obscurité, de dialoguer avec les états traversés par la danse. Le son 
et la lumière ne sont pas des éléments décoratifs, ils sont des partenaires 
actifs de la danse, participant à la construction d’une expérience sensorielle 
où corps, espace et public sont engagés dans une même expérience sensible  
et vibrante.

Tu évoques a s s o m b r a ç ã o comme une stratégie décoloniale. En quoi cette 
danse est-elle pour toi un espace d’engagement politique et relationnel ?
Je considère a s s o m b r a ç ã o comme une stratégie pour fabriquer,  
par le corps, une forme de réenchantement de la vie. Danser est un acte  
qui produit de la chaleur, de la joie, en réponse à des environnements dominés 
par l’épuisement, la contrainte et l’appauvrissement des relations sensibles. 
Cette danse ne s’organise pas autour de l’idée d’épuisement, mais autour  
d’une recherche d’élan et de vitalité. La dimension politique de ce travail  
se situe dans la manière de faire, dans les choix de pratique  
et dans les éthiques de relation que la création rend possibles. La danse agit 
comme un déplacement: elle ouvre des écarts, crée des situations où d’autres 
voix et gestes peuvent émerger. En ce sens, elle peut fissurer des récits domi-
nants en proposant d’autres formes de présence, de relation et de partage.  
Par stratégie décoloniale, j’entends une pratique située, ancrée dans mon expé-
rience de vie et de migration. Être étranger n’est pas seulement une condition 
administrative ou géographique, mais une position active. Dans le travail,  
cela implique une disponibilité réelle aux situations rencontrées, la capacité  
à habiter ces déplacements de manière critique et sensible, et à accepter  
que les pratiques se transforment au contact des contextes. La création devient 
ainsi un espace d’engagement relationnel, nourri par des pratiques collabora-
tives et situées.
 

 
 
 


