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Editorial
 

Produzir um periódico durante o Floripa Teatro – 24º Festival 
Isnard Azevedo implica fazer recortes e escolhas. O que resulta, inevi-
tavelmente, em ausências e lacunas. Nesse sentido, seria necessário 
triplicar as dimensões aqui apresentadas e, ainda assim, não conse-
guiríamos espelhar toda a vida do festival, que, nesta última edição, 
foi pautado pela necessidade urgente de um posicionamento sobre 
os tempos atuais. O ar pesado, quase irrespirável, que se instaurou 
no país exige uma resposta à altura. E o Floripa Teatro, como o leitor 
perceberá ao navegar nestas páginas, foi uma sonora reação às som-
bras que nos engolem. 

Se, por um lado, recrudesce o ataque e a censura à arte e aos artistas, 
por outro, a voz de cada artista duplica sua capacidade de reverberar 
e criar. Por esse ângulo, a história humana, que é também um pouco 
a história da arte, mostra que, em momentos delicados, em momen-
tos turbulentos e de grande grau de toxicidade, os divisores de água 
se tornam mais evidentes, mais claros. O momento atual solicita 
uma tomada de posição. Silenciar diante de tudo o que estamos so-
frendo é uma maneira covarde de colaborar com aterramentos de 
nossas conquistas. 

Nós, da equipe do Caixa de Pont[o] – jornal brasileiro de teatro, que 
fomos responsáveis por parte das ações formativas da 24ª edição do 
Floripa Teatro e também somos os responsáveis por esta publicação, 
deixamos claro a quais lutas pertencemos: a luta do corpo negro, 
sempre massacrado pela máquina social; a luta dos indígenas, sem-
pre explorados naquilo que é sua vida, isto é, sua terra; a luta pelos 
direitos da comunidade LGBTQIA+, que, diariamente, vem sendo 
assassinada em nossas ruas e nas instituições oficiais; a luta pela 
garantia das universidades federais e dos institutos de educação; a 
luta pelos direitos dos moradores de ruas, que são, cinicamente, ta-
xados de vagabundos, enfim, estamos na luta em defesa da arte e 
do direito de dizer, falar e pensar sobre o mundo livremente. Todas 
essas lutas foram presentes durante o 24º Floripa Teatro, e o leitor 
perceberá ao ler estas páginas. Boa leitura! 



FIGURA DESTACADA DO teatro 
catarinense, Sulanger Bavaresco foi a 
idealizadora, a criadora e a principal 
curadora do Festival Isnard Azevedo 
ao longo do tempo. Nesta entrevista, 
ela recorda alguns passos importan-
tes de sua trajetória cênica — como a 
iniciação nos meandros da arte pelas 
mãos daquele que empresta seu nome 
ao festival, o criador do grupo O Dro-
medário Loquaz. Para ela, a atuação de 
Isnard marcou um ponto de virada no 
teatro local, uma mudança de status 
na função do encenador, pela primei-
ra vez com uma concepção moderna 
sobre a cena. Como funcionária da 
Fundação Cultural de Florianópolis 
Franklin Cascaes, a agência municipal 

de cultura, nesta conversa, Sulanger 
rememora alguns de seus principais 
objetivos e como o festival não su-
cumbiu ao longo do tempo, mesmo 
em gestões que não manifestaram in-
teresse em mantê-lo. Mulher lúcida e 
servidora pública exemplar, Sulanger 
une as duas pontas de sua atuação: a 
de artista e de gestora cultural.

Sulanger, fale-nos um pouco sobre 
o festival como um todo. Ele está 
completando 24 anos, é isso? Você 
está à frente dele há quanto tempo?
 
Eu havia elaborado um pré-projeto do 
festival em 1992, e a primeira edição 
ocorreu em 1993, ocupando apenas o 

Entrevista com  
Sulanger Bavaresco 
Por Edélcio Mostaço

Teatro Álvaro de Carvalho (TAC), com 
a mostra concorrente, e a Escadaria 
do Rosário, o Largo da Alfândega e o 
Museu Histórico Cruz e Sousa, com 
a programação paralela. Nos dois 
anos anteriores havia realizado a I e 
II Mostra Regional de Teatro Amador, 
reunindo grupos da região da Grande 
Florianópolis no TAC. A realização 
despertou a atenção do público e dos 
grupos teatrais, estimulando o desen-
volvimento de um festival nacional. 
Foi uma prova de fogo realizá-lo, por-
que em alguns setores da prefeitura 
havia dúvidas e questionamentos do 
tipo: “Um festival nacional de teatro 
em Florianópolis? Será que vai dar 
certo?” Eu era muito jovem e usei de 
minha paixão pelo teatro como prin-
cipal ferramenta para defender o pro-
jeto. Naquele momento tive o apoio 
do então coordenador geral da Fun-
dação, João Carlos Silveira de Souza, 
e estávamos com o escritor Salim Mi-
guel à frente da Superintendência da 
Fundação. Salim disse “Vamos fazer!”

Bancou? 

Bancou. Na verdade, Salim Miguel 
gostava muito de teatro e foi uma ex-
periência emocionante também para 
ele realizar o festival. Rememorar hoje 
é fazer todo o ciclo de retorno ao início 
de tudo, e me emociono de verdade ao 
lembrar o quanto era jovem, sonha-
dora e feliz na empreitada de fazê-lo 
acontecer. Toda a organização foi fei-
ta em uma máquina de datilografia. 
Já tinha a ideia de fazer um festival 
com participações de grupos teatrais 
de outros estados, e pensei: como vou 
divulgar isso? Lembro que fui aos Cor-
reios e pedi emprestado um catálogo 
de CEPs do Brasil. Com ele em mãos, 
disse: “vamos encontrar as prefeitu-
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ras de capitais e cidades maiores do 
Brasil”. E assim foi feito. Preparou-se 
um regulamento para inscrições, um 
cartaz, e enviamos pelos Correios em 
envelopes com etiquetas datilografa-
das uma a uma. A resposta foi linda. 
Tivemos muitas inscrições. Tudo vi-
nha por correspondência, com dos-
siês dos espetáculos e gravações em 
fitas VHS. Cada caixa que chegava era 
uma festa! A surpresa maior se deu 
durante o festival, com a receptivi-
dade enorme da cidade. De verdade. 
Foi incrível! A imprensa percebeu que 
algo especial estava acontecendo, e os 
jornais decidiram realizar cobertura 
diária, querendo escrever sobre o que 
estava acontecendo. E esses jornalis-
tas nem eram especialistas em teatro. 
Mas conversavam com os grupos, com 
a organização e escreviam. Na equipe 
da fundação, tínhamos a jornalista 
cultural Rosana Cacciatori. A presen-
ça dela fez a diferença naquele mo-
mento. E o Teatro Álvaro de Carvalho 
se revelou como um espaço que não 
dava mais conta do festival. Tenho a 
lembrança de muita gente ficando 
fora do teatro, e era uma situação que 
até assustava um pouco, porque se fe-
chavam as portas e as pessoas ficavam 
nas portas de vidro querendo entrar. E 
aquele ano foi emblemático e históri-
co pela participação de companhias 
que, na sequência, se destacaram no 
cenário teatral brasileiro. Entre elas, 
destaco a Cia. Estravaganza, de Porto 
Alegre/RS, com o espetáculo Decame-
ron, e a Sutil Companhia de Teatro, de 
Curitiba/PR, que participou com o 

monólogo Baal Babilônia, de Arrabal, 
com o jovem ator Guilherme Weber e 
direção de Felipe Hirsch.

E era um espetáculo de grande im-
pacto...

Total. Cada espetáculo do festival teve 
boa repercussão e resultava em dis-
cussões apaixonadas que se prolonga-
vam por dias. Para a organização, foi 
uma satisfação e um susto adminis-
trar o que estava acontecendo. A cida-
de compareceu ao festival. Os conta-
tos dos artistas locais com os grupos 
de fora se esticavam nos bares. A nos-
sa estrutura era muito amadora. Por-
que era o primeiro, não se tinha muito 
recurso. O ônibus que transportava 
os artistas era um ônibus empresta-
do pela COMCAP. Era um ônibus sem 
bancos e os artistas iam em pé, se se-
gurando, rindo e cantando. 

Onde as pessoas estavam hospeda-
das? 

Elas ficaram hospedadas em um se-
minário no município de São José. 
Imagine as situações que acontece-
ram naquele seminário! Parece-me 
que teve até um colchão que incen-
diou, de fato. Artistas da cidade acaba-
vam indo com os grupos fazer festa lá. 
Como não eram muitas companhias, 
elas ficavam na cidade durante todo 
o período do festival. Imagine os sota-
ques diferentes, com grupos da Bahia, 
do Rio Grande do Sul, do Piauí, do Rio 
de Janeiro, de São Paulo, do Paraná, 

do Rio de Janeiro. Então a troca foi 
imensa. A troca de saberes teatrais, as 
trocas amorosas com relações profis-
sionais e afetivas que se desenharam, 
se construíram, se fortaleceram. 

Esse festival chamava-se Isnard 
Azevedo. 

Iniciou com o nome Festival Isnard 
Azevedo de Teatro e na segunda edi-
ção passou a denominar-se Festival 
Nacional de Teatro Isnard Azevedo. 
Com o passar dos anos a nomencla-
tura foi mudando, mas permaneceu 
a homenagem ao artista e encenador. 

Hoje é comum as pessoas se referi-
rem ao evento simplesmente como “O 
Isnard”.

Isnard Azevedo. Uma figura icônica. 
Você o conheceu? 

Sim. Eu conheci e trabalhei com o Is-
nard. 

Quem era exatamente o Isnard e no 
que ele pensava? 

Pode-se dizer que, na década de 1980, 
o Isnard representou para Florianó-
polis a figura do encenador contem-
porâneo: o artista que tinha o olhar 
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sobre o todo da construção cênica. À 
frente d’O Dromedário Loquaz, ele defi-
nia a escolha do texto, o trabalho com 
elenco, a cenografia, a sonoplastia, o 
cenário. O Isnard iniciou sua trajetó-
ria como diretor em 1981 com a mon-
tagem de A importância em estar de 
acordo, de Brecht, no prédio da antiga 
Alfândega. Não assisti a esse espetá-
culo. Depois disso vieram vários ou-
tros textos, sempre muito em dia com 
o tempo político em que vivia, com 
um trabalho muito primoroso ― no que 
diz respeito ao trabalho do ator, à con-
cepção cenográfica, a esse desejo de 
ir para um espaço alternativo e dele 

construir a cena. Eu tinha 16, 17 anos 
e ia assistir aos espetáculos dirigidos 
por ele, e aquilo era um evento ex-
cepcional para mim. Entrei no grupo 
como atriz depois, em 1988. 

 
Isnard era arquiteto?

Sim. Sua formação como arquiteto era 
visível na ocupação cenográfica de es-
paços alternativos e também nas cria-
ções de cenário no palco italiano. 

Você foi dirigida por ele? 

Fui dirigida por ele em 1988 no espe-
táculo Pessoa(s), construído com base 

na obra poética do Fernando Pessoa 
e encenado no bar Fulanos & Floria-
nos, espaço emblemático da cidade 
naquele tempo. Ele sabia exatamen-
te o que queria enquanto encenador. 
Improvisações e definições de cena a 
cada ensaio. Eu era realmente jovem 
e foi inesquecível pra mim vivenciar 
a criação cênica com ele e com ato-
res que eu admirava tanto. Isnard era 
muito tranquilo em todo o proces-
so, mas lembro agora que na véspera 
da estreia ele teve um “baita xilique” 
quando alguém esqueceu um texto, 
chamando todo mundo pra razão: 
“Vocês estão ligados que é amanhã, 
que não tem mais nenhum dia! Va-
mos concentrar!” A minha experiên-
cia pessoal com Isnard foi anterior à 
minha entrada no grupo O Dromedá-
rio Loquaz. Ele fez parte da equipe que 
criou a Fundação Franklin Cascaes, 
em 1987. Eu prestei concurso público e 
entrei na fundação neste ano e lembro 
que, logo nos primeiros meses, já tí-
nhamos uma pequena biblioteca com 
publicações do INACEN – FUNARTE. 
Foi uma experiência profissional e 
afetiva. Sentia-me muito acarinhada 
por ele. Talvez por eu ser, no grupo e 
na fundação, a integrante mais jovem 
naquele momento. O certo é que não 
fui o que podemos chamar de “ami-
ga íntima” do Isnard. Era ingênua e 
desconhecia aspectos da vida pessoal 
dele. Eu era mesmo uma admiradora. 
Infelizmente não pude estar em seu 
último espetáculo. Lembro estar sen-
tada ao lado dele na plateia do CIC 

quando ele me convidou para partici-
par de um novo espetáculo, que viria 
a ser o Suor Sagrado. Não pude aceitar, 
pois iria realizar uma cirurgia que 
exigia um longo período de recupera-
ção física. Fiquei triste. Falei para ele: 
“Ano que vem vou estar a postos para 
participar de um próximo espetácu-
lo!” Ele segurou minha mão e falou: 
“Ah, mas tinha que ser este.” Naquele 
momento, Isnard já sabia que estava 
doente. Eu não sabia.

Como você avalia o percurso do fes-
tival ao longo de todo este tempo. 
Do primeiro até agora, o que pra 
você foi mais importante? Para o 
que você acha que o festival mais 
contribuiu à vida teatral da cidade? 

Percebo agora que o festival deu conta 
dos anseios que o Isnard tinha lá no 
fim da década de 1980. Uma oportu-
nidade real para a cidade ter conta-
to com grupos e produções teatrais 
de outros estados que não fossem as 
montagens “globais” que circulavam 
habitualmente na cidade e de mostrar 
sua arte para além da ilha, ao estabe-
lecer novas conexões. Vejo o percurso 
do festival em diferentes momentos e 
considero que cada um teve sua im-
portância, para o bem ou para o mal. 
Nos primeiros anos, havia uma estrei-
ta proximidade com as pessoas que 
faziam teatro na cidade e com profes-
sores e alunos do curso de artes cêni-
cas do Ceart/Udesc. Eu trocava muita 
informação com José Ronaldo Faleiro 
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e com Nini Beltrame, que haviam sido 
meus professores, para indicações e 
convites para profissionais convida-
dos de outras cidades. Naquele tempo, 
durante o festival, as aulas do curso de 
teatro aconteciam nos espaços do fes-
tival, assistindo, participando, escre-
vendo. Claro que isso fortalecia a cena 
local com possibilidades de trocas e 
aperfeiçoamento. Isso ocorreu nos pri-
meiros anos e foi realmente importan-
te. Depois, houve um período em que 
a relação do festival com a produção 
teatral da cidade se fragilizou. Embora 
com a participação de grandes perso-
nalidades teatrais como convidados 
e bons espetáculos, havia um descon-
tentamento por parte da produção 
local para com o festival. Não saberia 
explicar exatamente a razão, mas vale 
lembrar que o festival tinha caráter 
competitivo e a seleção dos espetácu-
los era limitada, não possibilitando 
muita participação da produção lo-
cal que não fosse na Mostra Paralela. 
E naquele momento ele passou a ser 
alvo constante de críticas pelo setor 
teatral local. O próximo momento foi 
a tomada de consciência dessa situa-
ção e descobrir um caminho para uma 
possível reaproximação, com a cidade 
fazendo parte e se sentindo coautora 
do festival. Este seria um novo mo-

mento e tem muita gente dizendo que 
isso se deu neste ano. Mas eu discor-
do dessa informação, pois nada pode 
ser tão datado assim. Na verdade, foi 
uma construção de alguns anos, e vivi 
pessoalmente esse processo para afir-
mar isso. Concordo que 2019 possa ser 
considerado o ápice desse reencontro 
do festival com a produção local. Um 
reencontro afetivo. 

Mas ele vem acontecendo? 

Esse reencontro vem acontecendo ao 
longo dos últimos anos. Foi um cami-
nho lento e gradativo. Passo a passo. 
Embora eu tenha criado o festival e 
esteja respondendo pela sua coorde-
nação neste momento, fiquei alguns 
anos afastada dessa função. Por ques-
tões pessoais, como quando tirei li-
cença de trabalho e morei quase dois 
anos no exterior, quando tirei licença 
maternidade e por outras razões pró-
prias da administração pública, quan-
do estive locada em outros setores da 
fundação, como técnica do Banco de 
Imagens da Casa da Memória e pos-
teriormente no Teatro da UBRO. Nas 
edições entre 1997 e 2005, o ator Sérgio 
Bellozupko respondeu pela coordena-
ção do festival e minha participação se 
restringiu a funções específicas como 

membro da comissão selecionadora 
ou da comissão julgadora, ou na me-
diação de ações formativas. Em 2006, 
a produtora cultural Vera Sampaio, 
que conhecia o festival e tinha for-
mação em teatro, passou a responder 
pela Diretoria de Artes da fundação, 
assumindo a coordenação do festival 
ao lado do Bellozupko. Fui chamada 
para compor a equipe organizadora e, 
por razões orçamentárias, o festival foi 
adiado para o ano seguinte. Embora 
a não realização tenha sido natural-
mente mal recebida pelo setor, isso 
proporcionou mais tempo para pla-
nejamento e renovação no formato do 
festival. Eu estava trabalhando no Tea-
tro da UBRO e lembro que foi um mo-
mento de virada. Importantes ques-
tões passaram a ser levantadas: “Qual 
é o perfil deste festival? Competitivo 
ou uma mostra sem premiação? Que 
festival vamos fazer para a cidade? 
Como ele pode crescer?” Foi naque-
le momento que se definiu pela ne-
cessidade de ampliar a realização do 
festival para além do centro histórico 
e dos espaços tradicionais de apresen-
tações. E assim surgiram as lonas com 
infraestrutura e estrutura cênica. Nas-
cia a Cena Aberta nas Comunidades. 
O regulamento foi modificado e, com 
a definição pelo fim do caráter compe-

6  |  I S N A R D  P R I M E I R O  C A D E R N O

Fo
to

: T
ói

a 
O

liv
ei

ra

A saga em busca de um banho.



titivo em 2008, possibilitou-se a parti-
cipação de um maior número de espe-
táculos dos mais variados formatos e 
linguagens. O que tentei, nos últimos 
anos à sua frente, especialmente a par-
tir de 2013, foi criar espaços e legiti-
mar a presença da produção teatral de 
Florianópolis no festival. A produção 
local é muito expressiva, com muitos 
artistas se dedicando ao fazer teatral. 
Além da resistência e persistência dos 
grupos que já têm décadas de existên-
cia na cidade, muitos coletivos novos 
foram surgindo. Todos estes anos, a 
UDESC, e posteriormente a UFSC, 
vêm formando novos profissionais da 
área teatral. Considerei legítimo e ne-
cessário reconhecer, valorizar e dar vi-
sibilidade para essa produção. A Mos-
tra Quintais Cênicos — que tem esse 
nome lindo sugerido pelo dramaturgo 
e diretor Antônio Cunha — já exis-
tia enquanto projeto faz alguns anos. 
Minha proposta era tornar o Festival 
Isnard Azevedo um evento bienal, in-
tercalado por uma mostra local. Mas 
houve um pouco de resistência, pois 
era importante ao poder público man-
ter o festival nacional em destaque, 
sem riscos de fazer algo menor. Como 
técnica de teatro, eu acreditava existir 
produção suficiente para fazer uma 
mostra local potente, dando visibilida-

de à produção diversificada da cida-
de com teatro de rua, teatro infantil, 
teatro adulto, teatro-dança, circo-tea-
tro e palhaçaria. A Mostra Quintais 
Cênicos acabou por ter sua primeira 
edição durante o festival desde 2016, 
e os resultados estão aí para compro-
var sua potência. A necessidade de 
mudanças no evento se dá sempre e 
é de suma importância para a sua re-
vitalização e renovação, para ele estar 
em dia com seu tempo histórico. 

Estávamos falando sobre a impor-
tância do festival ao longo do tempo. 
Você falava a respeito das diferen-
tes fases que ele veio sofrendo. Eu 
vou perguntar a você mais especifi-
camente sobre esta última edição. 
Como você a avalia, o que ela repre-
sentou, nesse sentido histórico do 
festival? Pode-se falar em ápice, em 
grande realização, ou você acha que 
ainda existem modificações que ne-
cessitam ser encaminhadas?

Eu acredito na necessidade perma-
nente de avaliar, aprimorar e atualizar 
o festival, que não pode ser engessado 
em um formato estanque. Eu posso 
pensar que chegamos num ápice, este 
ano, no que diz respeito ao reencontro 
com a cidade e com os fazedores de 

teatro da cidade. Mas é preciso man-
ter as possibilidades de mudanças 
em aberto. Foi muito bonito, nesta 
edição, encontrar tantas pessoas que 
fazem teatro em Florianópolis. Não 
apenas pelo fato de estarem inseri-
dos na programação com espetáculos, 
mas especialmente por vê-las tam-
bém como plateia. Parece pouco e pie-
gas falar isso, mas não é. Isso é muito 
importante. Você mostrar seu traba-
lho e também presenciar o trabalho 
do outro. Para mim essa é verdadeira 
construção de pertencimento no fazer 
teatral e no próprio festival. Neste ano 
realizamos a maior edição da história, 
com 166 atividades teatrais distribuí-
das por 22 dias e somando aproxima-
damente 400 artistas, entre técnicos, 
atores e diretores teatrais. Se incluir-
mos os integrantes da comissão rea-
lizadora, da produtora executiva e dos 
espaços cênicos, este número chega a 
umas 500 pessoas. É uma cadeia pro-
dutiva enorme. Nesta edição, a Comis-
são Curatorial, formada por Alexandre 
Vargas, Afonso Nilson de Souza e Mi-
lena Moraes, foi muito assertiva em 
suas escolhas. Foram criteriosos em 
todo o processo e posteriormente de-
positaram confiança para a Comissão 
Organizadora definir a programação 
final com espetáculos convidados e a 

Fo
to

: T
ói

a 
O

liv
ei

ra

I S N A R D  P R I M E I R O  C A D E R N O  |  7

Espero poder enxergar.



Mostra Paralela. O resultado foi uma 
programação que possibilitou desta-
que e visibilidade para questões ur-
gentes na atualidade: cultura negra, 
feminismo, imigração, movimento 
LGBTQIA+ e moradores de rua, entre 
outros temas. Eu gostaria de destacar 
três momentos especiais: a abertura 
do festival com o espetáculo convida-
do de Curitiba, O Maravilhoso Cabaré, 
com drag queens. O público foi extre-
mamente receptivo, e recebemos vá-
rios retornos destacando o espaço le-
gítimo de visibilidade ao movimento 
LGBTQIA+. Na Mostra Paralela, des-
taco o espetáculo convidado A saga 
por um banho: pelo direito a ter direi-
tos, realizado pela diretora Carolina 
Pommer com o Movimento Nacional 

de População de Rua aqui de Floria-
nópolis, apresentado no Largo da Ca-
tedral com dez atores moradores de 
rua. Em cena, arte e vida real como 
um brado, uma denúncia exigindo 
respeito, se fazendo ver e existir. Ti-
vemos outra experiência marcante: 
a participação do espetáculo Estende-
mos nossas memórias ao sol, desenvol-
vido por uma oficina no presídio fe-
minino de Florianópolis por meio de 
projeto de extensão do Ceart/Udesc 
do professor Vicente Concílio. Foi a 
primeira apresentação pública des-
sas mulheres que saíram escoltadas 
do presídio diretamente para o palco 
do Teatro da UBRO. A encenação foi 
singela e direta, sem pretensões e uso 
de “truques emocionais”. Mas a ver-

dade é que uma energia especial per-
passou por todos naquele espaço, e ao 
fim da encenação a gente não conse-
guia olhar pra ninguém que não esti-
vesse banhado em lágrimas. Catarse. 
Diria que este festival foi para além 
dos resultados de excelência estética. 
Nós tivemos na programação espetá-
culos maravilhosos em pesquisa de 
linguagem, no apuro técnico da arte, 
de refinamento absoluto. Mas neste 
algo de diferente aconteceu. Porque 
tanto o espetáculo com os moradores 
de rua quanto o com as mulheres do 
presídio feminino não tinham ne-
nhuma pretensão espetacular e, no 
entanto, a força do teatro se mostrou 
ali e para além, muito além das ex-
pectativas habituais.

Isso que é maravilhoso ao teatro, 
né? Quando ele pode ser mais do 
que ele próprio…

Sim, isso é maravilhoso. E foi isso que 
esta edição do festival me mostrou.  
Que o festival pode ser muito mais 
do que uma mostra de excelência de 
espetáculos. Ele pode realmente ser 
um encontro, um encontro no qual 
a gente mostra o teatro em todas as 
suas formas. Existe espaço pra isso. E 
vou contar agora que na semana de 
abertura eu recebi um vídeo de um 
espetáculo despretensioso inspirado 
na Guerra do Contestado e desenvol-
vido por jovens de um assentamen-
to do Movimento dos Trabalhadores 
Rurais Sem Terra. E fiquei com uma 

vontade enorme de trazer para o fes-
tival. Porque pra mim iria dialogar 
com o restante da programação. Po-
rém, a proposta chegou tarde demais 
e não teria a menor condição legal de 
garantir apoio logístico ao grupo que 
era composto por crianças e jovens 
dando vida a um texto forte de uma 
maneira singela. Mas quanta verda-
de eu vi ali. 

Entendo. Outra coisa que foi reali-
zada este ano e que eu gostaria de 
saber as suas impressões: as ofici-
nas que foram criadas antes do fes-
tival, num período anterior. Qual 
foi o resultado? Como você avalia 
essa experiência?

Muito positiva. Houve grande inte-
resse de atores e de não atores nas 
oficinas. A primeira foi uma oficina 
de performance com o tema dos de-
saparecidos políticos, ministrada por 
Tânia Farias, do Ói Nóis Aqui Traveiz, 
que culminou em apresentação no 
centro da cidade e despertou desde 
olhares consternados até olhares 
indignados, em um retrato explícito 
do momento político vivido hoje no 
país. Outra oficina que eu destaca-
ria foi “A Máscara e o Jogo do Ator”, 
ministrada por Pedro Ilgenfritz, ator 
que se formou na Udesc e mora há 
algumas décadas na Nova Zelândia. 
Pedro participou como ator na pri-
meira edição do festival, e a presença 
dele neste ano foi afetivamente sig-
nificativa. Neste ano houve presença 
de interessados nas 11 oficinas reali-
zadas, o que consolida o investimen-
to na continuidade de ações forma-
tivas nesse formato. A programação 
é distribuída em um período maior, 
possibilitando aos interessados vi-
venciar várias fases do festival, opor-
tunizando diferentes aprendizados 
e prazeres. O prazer de aprender, de 
apresentar, de assistir. 

Sulanger, fale-nos um pouco do fu-
turo. O que você pode antecipar do 
que será o futuro do festival?

Eu posso antecipar o desejo de que 
o festival siga forte, siga firme, siga 
reverberando, siga dialogando com a 
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cidade. Porque eu não sei se estarei 
respondendo pela coordenação ou 
pela diretoria artística na próxima 
edição, visto estar me encaminhan-
do para o processo de aposentadoria. 
Acredito que o festival esteja em um 
bom momento hoje, consolidado e 
forte em um formato com a partici-
pação de espetáculos importantes do 
cenário nacional, com a participação 
de grupos e artistas de outros países, 
com ações formativas e especialmen-
te pela forte presença da produção 
local. O festival hoje dedica um olhar 
especial para a cidade, compreen-
dendo quem faz teatro em Florianó-
polis e também seu desenho geográ-
fico. Quando destaco o olhar sobre a 
produção local, não estou me referin-
do exclusivamente ao teatro de exce-
lência desenvolvido em Florianópo-
lis. Estes espetáculos, naturalmente, 
vão estar presentes no festival, pois 
consolidam trajetória de temporadas 
exitosas, de participação em outros 
festivais e circuitos, e acabam cha-
mando atenção dos curadores, sendo 
selecionados para a Mostra Oficial. 
Acredito que o festival também é um 
espaço para que outros fazedores de 
teatro da cidade, os grupos iniciantes 
e experimentais, os estudantes de 
teatro que estão colocando à prova o 
seu conhecimento, os artistas e pes-
quisadores que atuam em comuni-
dades e espaços diferenciados. O fes-
tival é um espaço no qual eles podem 
estar presentes, e essa possibilidade 
é real. É um movimento generoso do 
festival para com a cidade, e da cida-
de para com o festival, certamente. 

Entendo. Muito interessante tudo 
isso. Uma pena que você vai estar 
fora, se afastar. Vai ser o 25º, não é? 
Ou seja, as bodas de prata.

Bodas de prata do festival! Se eu não 
estiver na realização, eu quero estar 
na plateia, aplaudindo este festival, 
que tem tudo para ser maravilhoso. 
Porque me parece que, apesar das 
dificuldades que se desenham no se-
tor cultural como um todo neste mo-
mento, a produção teatral segue fir-
me. Os coletivos estão cada vez mais 
fortalecidos em suas afetividades, 
com trocas entre núcleos artísticos. 

Estão dialogando. Tem tudo pra ser 
de bastante potência o próximo fes-
tival, em todos os aspectos.

Sulanger, há alguma coisa que você 
queira acrescentar, que eu não lhe 
perguntei, mas que você considera 
importante para ficar registrado?

Estou num momento de rememorar. 
Fazer vários caminhos emocionais 
de volta ao início do festival e retor-
nar aos dias atuais. Só tenho a agra-
decer. Agradecer os muitos momen-
tos felizes e os momentos de dor, que 
também foram muitos. Nem sempre 
é fácil. Assim como não é fácil fazer 
teatro, não é fácil estar à frente de 
projetos culturais realizados por ges-

tão pública. Há sempre uma neces-
sidade de se provar a necessidade, 
a importância, o quanto isso pode 
significar na vida das pessoas e da ci-
dade como um todo. Mas temos que 
agradecer pelas lindas parcerias, dos 
gestores sensíveis aos funcionários 
comprometidos, que o festival encon-
trou na Fundação Franklin Cascaes 
ao longo destes anos todos. Agrade-
cer a todas as empresas da iniciativa 
privada que foram parceiras ao longo 
da trajetória do festival, em especial 
à Engie Brasil Energia S.A., que des-
de 2010, quando ainda era Tractebel, 
tem sido a principal patrocinadora 
através da Lei de Incentivo à Cultura. 
Importante também citar Luci Men-
des, Sérgio Bellozupko, Vera Sampaio 

e Waleska De Franceschi, que o coor-
denaram em diferentes momentos. 
Pessoalmente, eu agradeço e reve-
rencio especialmente aqueles que 
fazem teatro com persistência, pois a 
única razão de existirem festivais de 
teatro é a produção desses artistas. E 
me coloco junto, ao lado dessas pes-
soas. Em nenhum momento se pen-
sou que o festival poderia deixar de 
existir. Mesmo nos anos em que ele 
não foi realizado — foram dois anos 
— houve sempre a certeza de que ele 
iria voltar, de que ele precisava vol-
tar. E ele sempre voltou. Acredito 
que, mesmo nos momentos em que 
ele não ocorreu, havia um significa-
do ali. A necessidade de reavaliação, 
de se repensar novos caminhos. Em 

todos os momentos em que teve uma 
interrupção, ele voltou fortalecido. 
E tenho a impressão de que isso in-
dica resistência, persistência e vida 
longa. Quero estar bem velhinha, 
assistindo a este festival e aplaudin-
do. Trabalhando menos e apreciando 
mais.  Que boas e generosas mãos e 
mentes deem continuidade ao Is-
nard Azevedo. Vida longa ao festival!

Edélcio Mostaço é professor e 
pesquisador de teatro, Florianó-
polis/SC; Sulanger Bavaresco é 
atriz, diretora e coordenadora do 
Floripa Teatro, Florianópolis/SC
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A escada estreita que leva até à gruta da Nossa Senhora das 
Vitórias está cercada de hortências. É noite. O verde da mata e o pe-
queno córrego de águas cristalinas que atravessa as pedras são ilu-
minados pela luz de velas, cuidadosamente coladas nos degraus com 
a própria cera derretida. É véspera de Natal. As velas são para agra-
decer à santa pelos pracinhas que voltaram da Segunda Guerra com 
vida, cinco anos atrás.

Perto dali, uma mãe caminha ao lado da estátua de Cristóvão Co-
lombo. A escultura veio da Itália, foi confeccionada em mármore de 
Carrara. A maioria dos moradores também veio da região do Vêneto 
e conversa em dialeto. A mãe agora sobe as escadas da Igreja Matriz. 
Ela carrega o bebê nos braços, e ele está enrolado num manto branco. 
Aos poucos, as pessoas começam a chegar para a Missa do Galo. A 
padroeira da igreja é a Nossa Senhora da Purificação. A mãe se apro-
xima do presépio. Deita o bebê sobre a manjedoura cuidadosamente. 
E sussurra baixinho: “Isnard, não chore”… Estamos em Muçum, in-
terior do Rio Grande do Sul, em 1950. Meus avós vieram morar aqui 
porque meu avô João trabalhava nos projetos de ampliação das fer-
rovias da rota do trigo. A cidade fica distante 156 km de Porto Alegre. 
“Muçum” é o nome de uma cachoeira. E “mussum” também é um pei-
xe da região, que pertencia aos índios caingangue. O papel de Menino 
Jesus foi o primeiro interpretado pelo meu tio Isnard.

Durante a gestação, Aida aprendeu a remar. Leu “O Continente”, 
primeiro volume de O Tempo e o Vento, de Erico Verissimo. Como meu 
avô precisava viajar para planejar as novas ferrovias, ela passou o úl-
timo mês no hospital, para não ficar sozinha no hotel, onde morava. 
Ao entrar em trabalho de parto, continuou sua leitura. “Eu caminhava 
lendo um livro. Então eu caminhava pelo corredor do hospital lendo 
Sapezais e Tigueras – contos sertanejos, de Amando Caiuby. E o médico 
queria saber que livro eu estava lendo. Não tinha nada a ver com parto 
nem com hospital, com nada. Era um livro sobre o Nordeste.”

A família do meu avô era de Patos, na Paraíba. Mas ele nasceu em 
Humaitá, na Amazônia, porque a família se mudou durante o Ciclo 
da Borracha. Ele conheceu minha avó em Val de Serra, interior de 
Santa Maria, por conta do trabalho com as estradas de ferro. Casou-
se com ela e se radicou no Sul.

Isnard aprendeu a caminhar pelos corredores do hotel. E adorava 
passear de canoa. Ora fazia de conta que remava, ora mergulhava os 
dedinhos n’água enquanto a mãe remava pelo rio. Naquela época só 
se atravessava o rio Taquari de balsa ou canoa.

“Hoje eu não faria isso. Uma criança sentada dentro de um barco 
e eu sozinha remando”, diz minha avó, aos 98 anos.

De tempos em tempos, mudavam de cidade, 
devido ao trabalho do João. Num vilarejo perto 
de Guaporé, Aida lembra-se de outra história 
com Isnard. “Eu saía com ele pela mão e ia lon-
ge, na casa de um colono, buscar leite. E ele ia 
juntando pedrinhas. No sereno, elas brilhavam, 
eram lindas. Eu não queria carregá-las, mas ele 
teimava comigo e as guardava num saquinho.”

Em Pelotas, minha avó estudou piano, acor-
deon e culinária. Isnard gostava de ouvir a mãe 
tocar, cantar e amava sua comida. Ele teve uma 
forte influência cultural dos pais. Depois que a 
família se estabeleceu em Porto Alegre, acompa-
nhava-os nos shows do Auditório Araújo Viana. 
Cantava no coral do Colégio Anchieta, onde es-
tudava, dirigido pelo padre Maroco.

O jovem Isnard gostava de natureza e plane-
java morar num sítio. Não gostava de futebol; jo-
gava tênis. Estudava xilogravura e sonhava com 
um ateliê de artes. Eu era criança e lembro-me 
do seu quarto com as paredes forradas de carta-
zes e fotografias. Era a parte do apartamento dos 
meus avós de que eu mais gostava. Ele chegou a 
pintar o teto de azul e desenhar estrelas.

Isnard estudou arquitetura e paralelamente 
fazia teatro amador. Os vestidos da minha avó 
serviam de figurino das peças. Quando decidiu 
se mudar de Porto Alegre para Florianópolis, 
minha avó o acompanhou até o táxi que o le-
varia à rodoviária. Sempre bem-humorado, se 
despediu, dizendo: “Mãe, se não me quiserem, 
não desmancha a minha cama”! E emendou: 
“Eu vou pescar!” 

Florianópolis o quis. Ele pescou. E ensinou a 
pescar. Essa relação com o peixe e com os símbo-
los cristãos sempre foi muito forte no trabalho 
do meu tio. Na estreia de Suor Sagrado, três me-
ses antes da sua morte, ele fez uma instalação 
com pães e jarras d’água na entrada do Teatro Ál-
varo de Carvalho. Isnard queria ver o público se 
alimentar do teatro. Ele queria realmente que as 
pessoas tomassem a água e comessem os pães. 
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Em Florianópolis, 
Isnard continua vivo
Por Denise Silveira



Depois ele ria de si mesmo, dizia que o público não o com-
preendia. Ninguém encostava na água, os pães permane-
ciam intocados. No dia seguinte, ele comprava os pães de 
novo, na esperança de que alguém os comesse.

As asas de anjo usadas por uma das personagens nós 
buscamos numa igreja. Eram de uma procissão de verdade. 
Ele queria essa energia com ele e não tinha nenhuma difi-
culdade em pedir para o padre emprestar o figurino sacro 
para uma personagem que estaria em cima de latas com os 
seios nus. Para ele, o teatro também era uma liturgia.

Eu morava em Porto Alegre e, embora fosse com fre-
quência para Florianópolis, não tinha noção da importân-
cia do trabalho do Isnard. Pra mim, ele era apenas o meu 
tio. A visão dele da própria arte e o jeito como lidava com o 
trabalho eram muito naturais. 

Como bom padrinho, permitia que eu fizesse pequenas 
coisas como contrarregra e bilheteira. No dia da estreia, Is-
nard organizou um churrasco. Confidenciou-me ser uma 
estratégia para o elenco não ficar tão nervoso. Mas percebi 
que funcionava para ele também. Ele pediu para que todos 
o ajudassem a queimar as bordas dos panos que iriam or-
namentar a instalação com pão e água.

Isnard já estava infectado com HIV, mas não queria que 
ninguém soubesse. Faltava tratamento e sobrava precon-
ceito. “Eu estou sentado sobre uma bomba que pode explo-
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dir a qualquer momento”, me disse. Estávamos sentados 
sobre a bomba, de mãos dadas, olhando o mar.

O texto “Suor Sagrado” é uma reflexão sobre a dificul-
dade de fazer teatro fora do eixo Rio-São Paulo. Uma luta 
sem vitória. Assim como a própria morte. Eu e minha avó 
ficamos com ele no hospital. Isnard não queria morrer. 
Uma meningite se aproveitou de sua baixa imunidade, e 
ele faleceu ao lado da minha avó, em fevereiro de 1991, aos 
40 anos. “Isnard, não chore”, ela disse, mais uma vez.

Nós nunca nos recuperamos. Mas Florianópolis conti-
nuou trocando os pães e as jarras d’água. Continuou a usar 
as asas de anjo das procissões em novos papéis. E a ausên-
cia de Isnard virou tudo aquilo no qual ele sempre acre-
ditou. Florianópolis o transformou em sinônimo de tea-
tro com o Festival Isnard Azevedo, realizado há 24 anos. É 
comum ouvir: “Vamos no Isnard?”; “Viu a programação do 
Isnard?”; “Viu quem ganhou o Isnard?” Em Florianópolis, 
Isnard continua vivo. Como ele mesmo dizia: “Ao teatro o 
que é da vida!”

*Dedicado à Sulanger Bavaresco.



No exato momento em que estas 
palavras nos atravessam, em que es-
tas palavras buscam a escuta do leitor, 
neste exato momento, duras traves-
sias acontecem. Há corpos perdidos 
no horizonte do mar, mareados de de-
sejos, de esperança em suas almas e de 
desesperos em suas carnes. Há corpos 
nadando rios a enfrentar correntezas, 
fome, sede e mirados por fuzis. Há cor-
pos escalando morros, muros, mon-
tanhas. Todos corpos cicatrizados em 
seus destinos. Muitos deles não chega-
rão com vida, outros serão presos, e há, 
ainda, os que serão aprisionados, tor-
turados e assassinados. Existem tam-
bém corpos estacionados, entronados 
em sua inércia e embriagados pelo 
poder de obstruir travessias.  Todos os 
corpos precisam ser atravessados por 
Pupik – Fuga em 2. 

Realização da companhia inglesa 
The Karavan Ensemble e da brasileira 
Lume Teatro, as atrizes Naomi Silman 
e Yael Karavan, que se utilizam de es-
tilos diversos, vão do melodrama ao 
clown para nos trazer uma história 
de errância, desterritorialização, ex-
pulsões, encontros, fugas e chegadas. 
É uma peça longa que vai aos poucos 
construindo seus encantamentos, ten-
do por base a trajetória e a história de 
cada atriz, mas, também, a história de 
cada espectador, de cada vivente deste 
mundo. Elas se apropriam da leveza 
para desembrutecer nossos interiores, 
para nos acarinhar em suas trajetórias 
particulares e, com isso, desvelar um 
mundo de crueldades criadas e geridas 
no seio de nossa condição humana.  

Pupik significa umbigo em hebrai-
co. Umbigo é o que nos liga, seja ao 
passado, à memória, à ancestralida-
de. Seja ao desconhecido outro que se 
apresenta neste presente conturbado 
que vivemos. Lembrando que desco-
nhecido não é apenas não saber, não 
ter conhecimento. Vai muito além: 
o desconhecido é a busca, a possibi-
lidade de conhecer, a possibilidade 
do contato, do alargamento da visão. 
Quanto mais se rechaça o desconhe-
cido, menos nos conhecemos, menos 
sabemos do nosso lugar no mundo. 
O umbigo também nos liga ao futuro 
como esperança de um tempo menos 
isolacionista. Nesse sentido, o espetá-
culo é uma grande metáfora da nossa 
condição de irmãos, todos errantes, 
sejam nas sendas imaginárias ou nos 
caminhos reais da busca por um lugar 
em que se possa viver um tempo digno. 

A peça é um libelo ao encontro, 
mesmo que esse encontro, apesar de 
profundo e transformador, seja fortui-
to. É um encontro que vai enfrentan-
do ditaduras, totalitarismos, ignóbeis 
poderes que atacam quaisquer en-
contros que possam se infiltrar e que 
possam minar as estruturas estabele-
cidas por tais poderes econômicos e 
políticos. Trata-se de um trabalho em 
que é possível ver aquilo que Édouard 
Glissant chamava de caos-mundo, que 
seria o choque, o entrelaçamento, as 
repulsões, as atrações, as conivências, 
as oposições, os conflitos entre as cul-
turas dos povos na totalidade-mundo 
contemporânea. É algo que vai além 
do caldeirão cultural, que se dá na re-
lação entre culturas e que é acelerado 
pela contemporaneidade. 

Não é à toa que Pupik inicia com 
uma cena num aeroporto em que as 
personagens estão procurando seus 
destinos, seus lugares no caos-mundo. 
Ao iniciar a viagem, somos levados por 
essas duas mulheres a lugares que pa-
recem comuns, mas são caros a cada 
um de nós. A força do espetáculo está 
em nos fazer perceber que cada um de 

nós é também “outro”, é também “es-
trangeiro”. Nos tempos atuais, em que 
somos todos certezas e as certezas são 
rasas, inócuas, uma peça como esta 
nos aprofunda em sensibilidade, nos 
alarga em empatia, este lugar difícil, 
mas fundamental para a existência. A 
sinceridade e a pessoalidade com que 
as cenas vão sendo construídas fazem 
com que o espectador também possa 
construir um lugar no caos-mundo. 
Um lugar errante, errático, mas aberto, 
contemporâneo, vivo. 

Pupik - Fuga em 2 reafirma nossa 
condição nômade em amplos senti-
dos, isto é, irrompe como contestação 
à política de imigração e suas cruezas 
e, também, invade nossa condição de 
pássaro em passagem, de pássaro com 
voo limitado no tempo e no espaço. É 
preciso que a transitoriedade do voo se 
perpetue pelo perfume do canto, pela 
beleza do voo.  

As atrizes estão donas de seus 
destinos, de seus improvisos e inter-
pretações. Dizem, o tempo todo, que 
estamos apedrejando o voo e furando 
o barco em que estamos navegando. 
Elas nos atentam que memória indivi-
dual é, também, construção de imagi-
nário e vida coletiva. Naomi e Yael, em 
Pupik, apontam para aquele perigo que 
Michel Foucault alertou ao escrever 
sobre o corpo heterotópico: “O navio 
é a heterotopia por excelência. Civili-
zações sem barcos são como crianças 
cujos pais não tivessem uma grande 
cama na qual pudessem brincar; seus 
sonhos então se desvanecem, a espio-
nagem substitui a aventura, e a trucu-
lência dos policiais, a beleza ensola-
rada dos corsários” (O corpo utópico; as 
heterotipias, 2013, p. 30).
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Pupik — a vida em travessia
Por Marco Vasques e Rubens da Cunha

Marco Vasques é crítico 
de teatro, Florianópolis/SC;  
Rubens da Cunha é crítico  
de teatro, Salvador/BA
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Pupik - Fuga em 2.



Há quase 20 anos os artistas e estudantes de teatro suspendiam o 
tempo para aproveitar tudo o que pudessem do Festival Isnard Azevedo. 
A Sessão Maldita era povoada de trabalhos universitários e de grupos 
iniciantes, de experiências que se queria jogar pro mundo pra receber 
de volta. Era o momento de ver o que se produzia pelo país e de mostrar 
o que se fazia deste lado da Ponte.

Também houve um tempo, felizmente passado e que hoje chega a 
parecer distante, em que artistas e coletivos de Florianópolis se afasta-
ram do Isnard. Não havia um sentido de representatividade, não parecia 
algo do qual os que têm a arte como ofício, pesquisam e insistem em 
existir como artistas nesta Ilha fizessem parte. 

Enquanto isso a produção local tratou de se inserir no circuito na-
cional por meio de parcerias e intercâmbios criativos com coletivos do 
país e do continente, investiu em potenciais vias de circulação (festivais 
nacionais e internacionais, programas de difusão, projetos de itinerân-
cia), entendeu como se espalhar e foi abrindo caminho. 

Aos alunos de licenciatura em teatro da Universidade do Estado de 
Santa Catarina (UDESC), fundado em 1986, somaram-se os da Univer-
sidade Federal de Santa Catarina (UFSC), que implantou o bacharelado 
em Artes Cênicas em 2008. 

Espaços alternativos, alguns abertos em um princípio para fun-
cionar como sedes de seus grupos e espaços de formação, mas que 
passaram a promover programação com outros artistas da cidade e a 
receber companhias de fora da Ilha, começaram a se estabelecer e vêm 
se mantendo de forma resiliente por meio de seus cursos livres e da pre-
sença, muitas vezes tímida, mas sempre buscada e ansiada, de público. 

A criação da Mostra Quintais Cênicos acontece a partir da identifi-
cação deste movimento da cena local, cada vez mais diversa e pulsante, 
do reconhecimento do desenvolvimento crescente das Artes Cênicas 
na cidade e da necessidade dos artistas locais de retomarem seu espaço 
no evento de teatro mais tradicional de Florianópolis.

Ela acontece há três edições e cresce a cada uma delas. A primeira, 
construída ombro a ombro com os três grupos participantes (Grupo 
Armação, Teatro em Trâmite e Círculo Artístico Teodora), contou com 13 
funções de espetáculos no total. A segunda somou 36 apresentações, 6 
oficinas de formação, em 6 espaços de diferentes regiões da cidade e en-
volveu 20 coletivos locais. A terceira teve a participação de 23 coletivos 
da cidade, 4 de outras cidades e 1 internacional. Foram 34 espetáculos 
e 7 ações formativas. 

O conjunto de propostas recebidas pela curadoria do festival este 
ano chegou rico e diverso. Os coletivos têm mostrado coerência na 
escolha e na programação dos trabalhos a partir de diferentes aborda-
gens. Um dos exemplos é o da Bapho Cultural, produtora que já partici-
pou da mostra na edição passada e que este ano escolheu a rua como 
espaço de protagonismo para o teatro feito por pessoas LGBTQIA+. 
“A proposta da BAPHO sempre foi deslocar a pauta da heteronorma-
tividade, bem como do teatro feito nos moldes clássicos”, diz Arthur 

Gomes, um dos artistas e produtor da Bapho. A 
programação, intitulada “Nosso Quintal é a Rua”, 
aconteceu nas ruas do Centro, em horários de 
grande movimentação e em trânsito. “Para nós, 
artistas LGBTQIA+, estar na rua é sempre uma ba-
talha, um espaço de inúmeras inquietações, onde 
por diversas vezes nos silencia, nos mata e nos 
apaga. Propor ações LGBTQIA+ na rua favoreceu 
para que a arte do encontro chegasse em locais e 
corpos antes não alcançados”, afirma.

Grupos como o Teatro em Trâmite, que partici-
pou de todas as edições da Mostra Quintais Cêni-
cos, mantêm a tradição de abrir a casa para outros 
coletivos também no festival, além de renovar 
o público do espaço. “É mais uma possibilidade 
de visibilização do espaço. Sempre temos novos 
visitantes na Casa, pessoas que não sabiam da 
existência e ficam sabendo pelo festival...”, diz 
Leandro Rovaris, produtor do Teatro em Trâmite, 
que tem como sede a Casa Vermelha.

Outro destaque é a Nau Catarineta, centro cul-
tural no Norte da Ilha e sede da Cia. Aérea, que 
reuniu diferentes artistas da cidade e trouxe a 
companhia argentina Periplo para o seu Quintal. É 
a segunda edição de Luiza Lorenz, atriz e adminis-
tradora do espaço, que busca dar protagonismo 
à casa, promovendo a imersão do espectador na 
experiência teatral. A Nau abriga os mais diversos 
trabalhos, com distintas temáticas, e conta com o 
engajamento tanto de grupos universitários como 
de artistas na estrada há tempos. Ela entende que 
o fomento de público acontece também a partir 
do comprometimento dos artistas participantes 
da mostra e quer fortalecer ainda mais o diálogo 
com a comunidade local. 

Além de capilarizar a programação do festival 
pela Ilha, a mostra fortalece e representa a cena 
local, mostrando um panorama da diversidade 
da produção da cidade. Com o fôlego que vem 
ganhando, propostas cada vez mais bem amar-
radas e a reverberação que esses quintais vêm 
alcançando, periga tomar mais quadras. Tomara!
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Milena Moraes é atriz, Florianóplis/SC

Nosso quintal,  
nossas aldeias
Por Milena Moraes
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A pedra e a luva.
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Exijo a possibilidade de viver plenamente 
a contradição da minha época,

que pode fazer de um sarcasmo 
a condição da verdade.

Roland Barthes
Diário de uma viagem 

22:30 - Primeira noite que virará dia: Ela embarca. O 
ônibus agora é seu quarto. Luzes cruzam em sua direção… 
Amanhece. Ao olhar para a janela, vê-se o mar que se perde 
no infinito entre montanhas. É um novo momento numa 
velha lembrança, das memórias dos acontecimentos e lu-
gares, mas agora tudo é novo de novo, ela está sozinha, ela 
será sozinha, ela é Iracema. Nostalgia e novidade.
09:45 - Primeiro dia: Eles chegam, se encontram com ou-
tros artistas que estão no festival, derivam na feira de orgâ-
nicos, tem bandeira vermelha, tem festa no PT (sentimen-
to de alívio, o PT uhuuu não morreu). Celebram. E vamos 
ao ônibus. Atravessam a restinga ao encontro do ônibus 
que será sua morada, seu espaço de existência, há tempo 
para pensar e refletir na Ilha da Magia, e se maravilhar… 
Ahhh, Santo Antônio de Lisboa, e o sol se põe, deslumbre.
10:25 - Segundo dia: É hoje!!! Ela deriva pela cidade, cen-
tro, comércios, mercadão, rodoviária, sozinha caminha. A 
noite se aproxima. O ônibus está na praça, a praça é da Ca-
tedral, suas escadas são ocupadas por tantos que sem casa 
esperam, olham para um horizonte sem fim, sem perspec-
tivas, sem um lugar para ser seu. Não há nada para eles 
naquela cidade, talvez em nenhuma outra, para os sem di-
nheiro, sem créditos e méritos, esses são apenas estatística 
de violência e descaso. Lumpemproletariado. Eles definiti-
vamente não têm nada.

O ônibus se instala, atravessa as tramas do tecido urba-
no e restabelece seu lugar no centro da cidade, em frente 
à Catedral ela acontece. Estabelece sua morada e aguarda 
seus visitantes. Os outros dos seus estão de fora, sentados 
na escadaria, depois de mais um dia de distopias. Alguns 
entram, outros preferem ver de fora. Mas Iracema os recebe, 
e ali naquele espaço que é sua casa ela agrada, narra. Grita!!! 
A PESSOA É PARA O QUE NASCE…, encanta, incorpora e 
expulsa, e grita! JÁ PERDEU ALGUÉM PARECIDO COMI-
GO? O QUE MAIS VOCÊS QUEREM ARRANCAR DE MIM?
18:15 - A noite que se tornará último dia: Ela vai para um 
terreiro no Sul da ilha, é gira de caboclo, e também tem erê, 
a dança começa, a gira acontece, o ritual tem muita força, 

a mãe de santo avisa. NÃO É PARA INCORPORAR QUEM 
NÃO SABE O QUE É… e prossegue com a pergunta… VOCÊ 
SABE QUEM É? A benção dos caboclos e das caboclas. Ba-
tuques e cheiro de ervas, venta lá fora, a mata se agita. No 
amanhecer, ela estará sozinha novamente, ela caminhará 
sozinha a Beira-Mar, o Matadero, a Praia da Armação, a 
benção Iemanjá, se purifica.Iracema agora é outra… Deriva.

Iracema via Iracema é um espetáculo multimídia fruto 
da parceria entre dois grupos, a Trupe Sinhá Zózima, que 
pesquisa o ônibus como espaço cênico, e o Agrupamento 
Andar7, que pesquisa performance e tecnologias na cena. 
Da união de nossas pesquisas e do texto da autora cearen-
se Suzy Lins de Almeida nasce Iracema. 

Iracema é a mulher, mãe, filha que como tantas mu-
lheres que podemos perder ou encontrar por aí estão vul-
neráveis ao silenciamento e à violência de cada dia. Ira-
cema, nossa personagem, decide viver no ônibus urbano 
e a partir daí esse será seu espaço de existência. O ninho. 
Onde recebe e doa seu tempo, sua força e suas imagens.

No percurso de construção do trabalho, por meio do 
qual todos os materiais eram levantados e experimenta-
dos com o público, vivemos a sensação de trocas de exis-
tências, através do que chamamos de processo compar-
tilhado com o público. Abrimos mão da sala de ensaio e 
fomos para a experiência do encontro, eu como atriz cria-
dora e Anderson Maurício como diretor. Trancamo-nos 
por dias, horas e semanas a fio, no ônibus, e vivenciamos 
e abrimos as vivências. Experimentos de vídeo eram rea-
lizados durante as aberturas, depois a luz chegou e as so-
noridades que a própria rua pedia. Em 2017, o trabalho foi 
formalizado como teatro, os materiais organizados e pas-
samos a apresentá-lo em sua versão atual.

A experiência de estar no festival se constitui como 
um poderoso instrumento de relação entre a cidade e seus 
habitantes, e borra as margens que os separam. Os acon-
tecimentos teatrais que acometem a cidade criam uma 
sisão nos modos ja edificados de convívio e segregação, 
a rua ganha status de teatro, os moradores dela ganham 
vozes e novas formas de ocupar a cidade. Florianópolis é 
toda artista. Evoé, Festival Isnard Azevedo; Evoé, teatro 
que resiste, e existe. 

Iracema via Iracema  
no Festival Isnard Azevedo
Por Luciana Ramin

Luciana Ramin é atriz, São Paulo/SP
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A cultura e a arte já tiveram 
braços maiores? Se o banimento e 
a desvitalização são sintomas dos 
movimentos de ódio de nosso tempo, 
vejo-os explícitos nos corpos de 
nosso campo. Vejo o encontro à arte 
na permissão provisória de relações 
vitalizantes; corpos em cena com 
disponibilidade à fala, fala na escuta. 
Não percebo o que disputa a fala. Da 
vontade de trazer o que desvitaliza: 
forças que atentam, cuidam. Muitas 
esquecem — outras cuidam, os 
interessa. Coroação: a volta dos mu-
ros, o reflexo da oposição nas lutas — 
por cuidado, por lutas. Adoleta: dispu-
tas, crianças bradando, ensinando às 
senhoras; Coroação: mestres, protegi-
dos; as dores dos senhores nas jovens; 
jovens repetindo-os; escudos maio-
res. Tentativas de contato, proteção 
que ataca, o cru opaco às nuances, 
a morte a se alimentar da vida, uma 
Festa de Despedida. Rara a despedida. 
Do que partiu sem avisar, de atritos 
multilaterais, das sombras — quando 
encontram seus objetos perdidos. Co-
roação, uma Festa de Despedida: des-
prezam a boca que não escuta. O que 
um ator, uma atriz, um(a) artista ou 
um corpo têm a dizer, por suas pala-
vras? A cena lembra que a voz propõe. 
A mensagem múltipla, fractal. O cor-
po da cena anda pelos corredores, en-
contra outros corpos vivos, embarca 
num ônibus, se afasta e se aproxima 
das gentes. Desvitaliza? Coroação: o 
corpo da cena tem inimigos, odeia, 
despreza, anula e objetifica? O cor-
po da cena viola, cansou de maturar, 
mal consegue ver as múltiplas faces 
de uma mesma coisa; cansa, esgota, 
exaure o amor, vive e mata, é o meu 
e o seu, está para a arte e reconhece o 

inferno que aqui está, suas próprias 
porções de enxofre. Agora ele não 
tem gênero. Corre, pula, canta, dança, 
sapateia e prepara a forca. Despede-
se, desaparece, rompe, atinge, volta à 
rua. Pasmem. O ódio contempla-se. 
O coletivo sufocando o indivíduo, 
o indivíduo restringindo as vias. O 
coletivo almoçando o indivíduo, o 
indivíduo protegendo as vias — ata-
cando as vielas. O amor perseguindo 
o ódio, o ódio perseguindo o amor. O 
amor no país do ódio, o ódio no país 
do amor. Calem-se. Proibido atuar 
na universidade. Proibido ser artista 
na universidade. Proibido estudar 
na universidade. Proibido estudar, 
jovens. Nós somos jovens, e somos 
do exército, não toleramos, vamos 
atacá-lo. Temos escudos conserva-
dores, bárbaros. Calem-se. Gritem. 
Crianças detestam. Bebês detestam. 
Negros e negras detestam. Mulheres 
detestam. Homens brancos fingem 
e detestam. Homens e mulheres 
gays interrompem. X corpx agressi-
vx informa, comunica, a linguagem 
do corpo viola sem abrir a boca: co-
roação — o opressor no oprimido, 
o oprimido no opressor. Um muro 
bárbaro nos divide — lembra a arte 
arrastando a vida. Um muro nos in-
visibiliza. Uma vida tenta empurrar 
um muro que é vida, cerca. Cerca de 
coisas que nos rodeiam às mesmas 
coisas que nos cercam à vida. Arras-
tando as mesmas coisas novas de 
ontem, hoje e sempre — em Festas de 
Despedida: tapetes persas, drinques, 
cerimônias, eventos, convenções, bri-
gadeiros, mêmes, dores, disposições, 
formatos, metades. Coroação: arrasto 
novidades, convites, tribos, grandes 
e pequenos grupos, padrinhos, ma-

drinhas, contatos, preferências, an-
tipatias, desprezos, diferenças, antes, 
agora e depois, tudo junto e separa-
dos, pelas mãos e pelos pés. Dando as 
mãos, soltando todas elas, correndo 
em volta do mesmo lugar, centro. A 
direita na esquerda e a esquerda na 
direita, adoleta e morte. A sutileza 
apresenta-se, a criança toma. Eu não 
participo da Festa, vocês não partici-
pam de mim. A Festa foi conduzida 
por um poeta. Deixa-me participar 
desta escola. Ouvir o que as pessoas 
dali têm a dizer. Finda o romance. 
Império Desencanto. Atente ao que 
existe entre nós: relação. Não serei 
reativo, não tornarei nossos proces-
sos insustentáveis. Brecha e Coroação: 
vivo numa festa em que tudo se acei-
ta. Viva a morte, a desvitalização. Isso 
poderia ser pior, viva qualquer coisa. 
Deixa eu mostrar o que estão fazendo, 
generoso público. Dialetize-se. Faça 
muito com pouco, público envolvido, 
interrompam a festa. Diálogos força-
dos, derrubem as coroas. Levantem. 
Politizar o poético, chacoalhar a di-
dática e observar as bandeiras cain-
do, corram. Não limpem as bandei-
ras. Cruzem as linhas, interrompam 
as filas: o avesso do avesso, a alegria 
do samba. Estou de volta. Acabando 
um início, voltando às cegas. Já notei 
que acabaste e abandonaste. Quando 
voltas? Devolvo o som de um retorno 
bom — coisa? Vim trazer a este corpo 
um chá, uma possibilidade, uma von-
tade de construir, arranjar, levantar, 
aparecer, vitalizar e fazer escutar...
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Vitalização e desvitalização 
no corpo do teatro
Por Paulo Ramon

Paulo Ramon é pesquisador  
de teatro, Florianópolis/SC



Parafraseando o dramaturgo Abdias do Nascimento, que diz que 
todo coração negro é um quilombo pulsante, começo este texto afirmando que 
o teatro negro contemporâneo está pulsando, vivo como um quilombo que re-
siste, que busca um intervalo para denunciar, para comunicar as dores e com-
partilhar afetos. Um lugar para anunciar a nossa existência. E assim foi na 24ª 
edição do Festival Isnard Azevedo, um quilombo na ilha de Florianópolis. 

O festival contou com a participação de quatro espetáculos de teatro negro.
Quando eu morrer, vou contar tudo a Deus, espetáculo infantil do coletivo O 

Bonde (SP), narra de maneira poética a história real de Abou — menino africano 
que foi encontrado dentro de uma mala tentando entrar no continente europeu  
— e aborda questões profundas como identidade, imigração e ancestralidade. 

Já em Preta-à-Porter, do Coletivo Nega (SC), entramos em um espaço de 
denúncia e depoimento. Por meio de histórias vividas pelas atrizes, o espetá-
culo confronta as estruturas do racismo, ironiza e problematiza o lugar que se 
espera que o corpo negro ocupe: a mulata do Carnaval, a negra exótica e outros 
estereótipos que acabam por povoar o imaginário racista de nossa sociedade.

Em Buraquinhos ou O vento é inimigo de picumã, do coletivo Carcaça de Poé-
ticas Negras (SP), um menino negro no primeiro dia do ano vai até à padaria 
para comprar pão e no percurso é abordado violentamente pela polícia. O es-
petáculo conta sobre o genocídio da população negra, sobre a violência policial 
e as vidas ceifadas nesta relação opressora. Também do mesmo grupo, vimos  
Mato Cheio, peça que se inspira nas rotas de fugas de africanos escravizados, 
passando pela Casa da Ressaca, quilombo de passagem até chegar em outros 
quilombos da cidade de Santos.

Assistimos nos palcos de Florianópolis a espetáculos que falam sobre a exis-
tência preta, sobre os desafios de estarmos em um sistema racista. Mergulha-
mos na poética, adentramos nos confrontos, passeamos por uma estética que 
provoca o público. 

O público é colocado em uma po-
sição de reflexão; os espetáculos nos 
convidam a sair da zona de conforto, 
a quebrar o silêncio e a invisibilidade. 
Ver no palco atores e atrizes negras 
é sem dúvida um importante passo 
para visibilizar as histórias de negros 
e negras.

Como atriz negra e pesquisadora, 
senti o poder da representatividade, 
me reconheci nas dramaturgias, me 
vi no palco e pude vislumbrar um 
instante de mudança e quebra de 
paradigmas. Não estava assistindo a 
uma reprodução dos lugares estereo-
tipados. Longe disso. Estava vendo a 
possibilidade de ressignificar lugares 
sociais já estigmatizados.

Esta é uma história que precisa 
ser contada, a história do corpo ne-
gro em cena, e nesta edição do Fes-
tival Isnard Azevedo tivemos um es-
paço para difundir novas narrativas. 
Existem muitos coletivos negros no 
Brasil resistindo e criando outras 
possibilidades de dramaturgias, de-
nunciando a lógica racista em nos-
sa sociedade. Não fique na zona de 
conforto. Nesta edição, entramos em 
contato também com os coletivos ne-
gros de São Paulo Carcaças de Poéticas 
Negras e coletivo O Bonde. Aqui em 
Florianópolis temos o Coletivo Nega, 
que com sua presença e poética tem 
feito um longo trabalho de represen-
tação do corpo negro em cena. 

O teatro negro contemporâneo 
está presente e ativo! Embarcar nessas 
narrativas é desvelar do imaginário as 
estruturas de um sistema racista!

O teatro negro é um 
quilombo pulsante
Por Julianna Rosa de Souza
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Julianna Rosa de Souza é atriz 
e diretora, Florianópolis/SC

Foto: Tóia Oliveira

Preta-à-porter.



O projeto de montagem do es-
petáculo Coro dos Maus Alunos nasceu 
do desejo de olhar atentamente para a 
escola, a partir do campo do teatro.

Tenho me aproximado da escola 
por diferentes perspectivas, dentro da 
área em que atuo, Pedagogia das Artes 
Cênicas, no Departamento de Artes 
Cênicas da Universidade do Estado de 
Santa Catarina (UDESC). No entanto, 
ainda não havia cogitado aproximar-
me dessa instituição por meio de uma 
parceria em um projeto de montagem 
de espetáculo. Essa oportunidade foi 
um presente que recebi da turma de 
Montagem Teatral 1 e 2, do curso de Li-
cenciatura em Teatro, do ano de 2018.

A experiência de dirigir um espe-
táculo com os estudantes nas monta-
gens, confesso, me causou certo receio, 
porque tenho me dedicado aos temas 
do Ensino do Teatro, Teatro na Escola 
e Formação de Professores de Teatro 
nos últimos 15 anos, ou seja, longe do 
estudo das práticas de atuação e dire-
ção. Por outro lado, discutir a Pedago-
gia do Teatro por meio de um processo 
de criação foi ao encontro do que de-
fendo a respeito de criar um espaço hí-
brido no qual “o educacional vertebre 
o artístico”, inspirada pelas leituras e 
pelas visitas às exposições dos proje-
tos da educadora e artista espanhola 
María Acaso e do artista e educador 
uruguaio Luis Camnitzer (2017)1, entre 
outras referências. 

O processo de construção do espe-
táculo começou em fevereiro de 2018 
quando eu e a professora e pesquisa-
dora da área de voz, Barbara Biscaro, 
assumimos as disciplinas de Monta-
gem Teatral 1 e 2 em parceria (outro 
presente recebido!), de modo a juntar 

duas docentes com abordagens com-
plementares para dirigirem o projeto: 
uma com foco de pesquisa na área pe-
dagógica e a outra na área técnica/ar-
tística. Dirigir um espetáculo em par-
ceria foi uma das experiências mais 
gratificantes que tive, um verdadeiro 
exercício de escuta, respeito, confian-
ça e, neste caso, afeto. Logo no primei-
ro encontro com a turma, trouxemos a 
proposta de montar o texto “Coro dos 
Maus Alunos”, do dramaturgo e dire-
tor português Tiago Rodrigues.

Um coro de alunos narra uma si-
tuação limite que aconteceu dentro 
da escola, que os envolveu e também 
o professor de filosofia. Ao contarem 
suas versões sobre os fatos, colocam 
em dúvida as próprias certezas e vão 
revelando aos poucos diferentes te-
mas que atravessam o cotidiano esco-
lar, como abuso de poder, preconceitos 
e tensões nas relações entre professo-
res/as e alunos/as, tramados com os 
desejos, os medos e as expectativas 
juvenis.

O personagem central do professor 
de filosofia, que aparece somente pe-
las narrativas dos estudantes, poderia 
perfeitamente ser o professor de artes, 
pois, pela própria natureza da sua ma-
téria, acaba criando situações confli-
tuosas com as práticas já instituídas 
dentro da instituição de ensino. Quem 
é professor de teatro na escola sabe 
que o tempo e o espaço inadequados 
para a matéria Teatro causam muitos 
conflitos e embaraços para esses do-
centes. 

Durante o processo de criação, fi-
zemos uma parceria com a escola E. 
E. M. Profª Maria da Glória Viríssimo 
de Faria, de Biguaçu. Recebemos duas 
vezes os estudantes dessa instituição 
para ensaios abertos do espetáculo na 
UDESC e fomos duas vezes à escola 
para realizar mostras do processo aos 
alunos e às alunas. Após a estreia do 
espetáculo, em todas as apresenta-
ções, realizamos debate com a plateia, 
para os jovens compartilharem suas 
ideias e impressões sobre o espetáculo 
com as diretoras e o elenco. 

Com isso, o projeto proporcionou e 
continua proporcionando um espaço 
de interlocução e de troca entre pro-
fessoras da universidade, licenciados e 
licenciadas, professores e professoras, 
alunos e alunas da educação básica, a 
partir da criação, da execução e da re-
cepção da obra artística.

Os acontecimentos políticos que 
assolam o Brasil desde o impeach-
ment sofrido pela presidente Dilma 
Rousseff, em agosto de 2016, com 
ataques diretos relacionados à Edu-
cação, à Arte e à Cultura por parte do 
atual governo federal, nos dão a sen-
sação de que, infelizmente, cada dia 
mais, o espetáculo se configura como 
espaço de enfrentamento ao momen-
to histórico a que estamos submeti-
dos. E nos enche de vontade de man-
tê-lo PRESENTE.
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Heloise Baurich Vidor é 
diretora e professora de teatro,  
Florianópolis/SC

Coro dos Maus Alunos:  
(um) presente
Por Heloise Baurich Vidor

1 Ver: Grupo de Educación de Matadero Madrid. Ni arte ni educación – una experiencia en la que lo pedagógico 
vertebra lo artístico. Madrid: Los libros de la Catarata, 2017.

Foto: Laura Biasi



Existe sentido no que parece não 
ter, algo de enigmático no que parece 

evidente, uma carga de pensamento no 
que parece ser um detalhe anódino. 

Jacques Rancière,  
O inconsciente estético, 2012. 

As ações formativas, indepen-
dentemente do espaço e do tempo em 
que elas são desenvolvidas, trazem as-
pectos interessantes e reflexivos em 
relação ao objeto em discussão. Diante 
disso, somos convidados nesses espa-
ços de formação — que neste festival 
com certeza não desejou formatar, mas 
ampliar a consciência dos amantes da 
arte cênica — a fazer uma visita ao tea-
tro compreendendo o dito e o não dito, 
ou seja, o político, o ideológico, o epistê-
mico e o estético para além dos sentidos 
captados durante as apresentações das 
peças. Nesta edição do Festival Isnard 
Azevedo, buscou-se nas ações formati-
vas um regime reflexivo de pensamen-
to que considerou os textos poéticos, a 
polifonia dos personagens e atores das 
peças e os exaustivos e intensos esco-
pos das direções e produções, isso sem 
desconsiderar as relações hegemônicas 
de poder que tentam silenciar o teatro 
local, como também o nacional. 

Nesse sentido, tendo como ins-
piração o pensamento de Rancière 
(2012), atrevo-me a dizer que o teatro 
traz consigo uma carga de informa-
ções enigmáticas conectadas ao real, 
e que somente elas podem propor um 
ordenamento possível, compreensível 
e consciente a respeito do caos que o 
real nos submete. Trata-se, portanto, de 
um acesso complexo ao interior do real, 
com o qual, por meio do teatro e das 
ideias que ele traz a cada espetáculo, 
conseguimos dar impulsos para revolu-
ções fundamentais na vida. A revolução 
pode não mudar o sentido da coisa em 
si, mas mergulhar no puro sem-sentido 
da vida bruta ao qual somos submeti-
dos diariamente. 

Esta ideia que aqui apresento re-
pousa sobre um aspecto fundamental 
quanto às ações formativas que ocor-

reram neste ano no festival: elas nos 
trouxeram possibilidades de pensar 
que existem pensamentos que não 
pensam, ou seja, pensamentos operan-
do não apenas no elemento estranho 
do não pensar, mas na própria forma do 
não pensamento e da ausência de cons-
ciência do real. Esse não pensamento é 
uma forma específica que corresponde 
verdadeiramente ao caos do real. Tal 
aspecto esteve muito presente duran-
te a conversa realizada no dia 20 de 
setembro, com a Selvática Ações Artísti-
cas (Curitiba/PR), com a Bapho Cultural 
(Florianópolis/SC) e com Carolina Pom-
mer, do Movimento Nacional de Popu-
lação de Rua, assim como na conversa 
com Tânia Farias (Porto Alegre/RS) e 
com Edélcio Mostaço (Florianópolis/
SC), ocorrida no Teatro da UBRO, no dia 
12 deste mesmo mês. 

Nessas ações formativas, assim 
como também em tantas outras, ficou 
evidenciado como o teatro é um ele-
mento perturbador ao silêncio do não 
pensamento, sobretudo porque os te-
mas que os coletivos supracitados tra-
balham (população LGBTQIA+, pessoas 
em situação de rua e demais popula-
ções em vulnerabilidade social) reser-
vam subtrair os profanos do meio social 
e depositá-los como semente na alma 
daqueles em quem eles podem frutifi-
car. Além disso, envidou-se como perfu-
rar e resistir à rigidez e aos discursos de 
criminalização que a arte e os artistas 
vêm enfrentando no atual tempo, para 
que possamos respirar um amanhã.

Tal aspecto também foi possível de 
ser verificado na roda de conversa, inti-
tulada “Espaços da Cena”, que ocorreu 
no dia 21 de setembro, no auditório da 
Casa da Memória. Nela, tendo Marga-
rida Baird (Círculo Artístico Teodora), 
Luiza Lorenz (Centro Cultural Nau Ca-
tarineta), André Francisco (Casa Ver-
melha Centro Cultural) e Gabriela Leite 
(Associação Cultural Quilombo Estú-
dio), debateu-se o lugar, ou melhor, o ter-
ritório, da cena teatral em Florianópolis. 
Território este que também traz marcas 
profundas de sofrimento político por 
fazerem parte deste tecido cultural que 
perturba o silêncio do não pensamento. 

Os demais debates, encontros e 
palestras das ações formativas, assim 
como as citadas anteriormente, pos-
sibilitaram uma expansão do festival, 
pois trouxeram paralelos e tendências 
da dramaturgia contemporânea, dis-
cussão do ensino como uma prática 
artística e pedagogia da arte, relatos de 
vivências, impressões do público com 
relação aos processos de criação de 
um espetáculo, trocas de experiências, 
além de novas possibilidades de visibi-
lidade da produção de grupos teatrais 
de Florianópolis, oferecendo um canal 
direto de comunicação entre realiza-
dores e curadores de importantes fes-
tivais de teatro do Brasil.

Assim se consolidaram as ações for-
mativas do Floripa Teatro – 24º Festival 
Isnard Azevedo –, carregadas e funda-
das da palavra viva do teatro que per-
turba e persuade, e, sobretudo, edifica e 
arrebata as almas e os corpos de quem 
constantemente luta e se alimenta da 
ideia de que o silêncio do não pensa-
mento desordena nossa relação sim-
bólica e verdadeira com o real. Logo, o 
teatro coloca em cena tudo aquilo que 
pode destruir os pensamentos que não 
pensam, trazendo consigo, inscritas e 
em estrias e volutas, as marcas histó-
ricas da vida, assim como os signos de 
sua destinação.
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O Teatro possibilita um ordenamento possível 
do real caótico: um olhar sobre as ações 
formativas do 24º Festival Isnard Azevedo
Por Anderson Carlos Santos de Abreu

Anderson Carlos Santos 
de Abreu é gestor cultural da 
Fundação Franklin Cascaes, 
Florianópolis/SC

Foto: Vitória Drechsler

Teatro, política e resistência: o hoje e o amanhã.



Aqui segue breve trajetória de 
uma mulher, professora e artista bra-
sileira que muito já atuou e ainda atua 
no teatro e na arte brasileira e catari-
nense. Fátima Costa de Lima é gra-
duada em Artes Plásticas (Fundação 
Armando Alvares Penteado - FAAP), 
especialista em Teatro (Centro de Ar-
tes - CEART/UDESC), mestre em Edu-
cação e Cultura (Faculdade de Edu-
cação - FAED/UDESC) e doutora em 
História Cultural (Centro de Filosofia 
e Ciências Humanas - CFH/UFSC). 
Fátima, hoje como professora titular 
do CEART/UDESC, se apresenta como 
uma “mulher branca, pesquisadora 
marxista, brechtiana e benjaminiana; 
nascida sob o signo de virgem com as-
cendente em virgem”. 

Mãe de duas filhas negras, casada 
com músico negro percussionista, tra-
balha na Extensão Universitária no 
Centro de Artes desenvolvendo ativi-
dade de extensão realizada através do 
Programa NEGA (Negras Experimen-
tações Grupo de Artes), por meio do 
qual fundou o grupo artístico Coletivo 
NEGA, hoje dirigido e formado apenas 
por mulheres negras, sendo uma de-
las Rita Roldan, sua filha mais velha. 
E de todas elas também se tornou, 
em certa medida, mãe. Na academia, 
fundou o grupo pensando em suprir a 
falta da representatividade de negros 
e negras na universidade e na arte ca-
tarinense. O grupo já completa nove 
anos de atividade, atua em apresenta-

ções teatrais e performáticas, oficinas 
em comunidades carentes, quilombo-
las e em escolas públicas do estado de 
Santa Catarina, incluindo países da 
América Latina.

Para muito além da questão profis-
sional e acadêmica, Fátima foi orien-
tadora de diversos TCCs, dissertações 
e teses ao longo de quase toda sua 
vida, não orientando somente tra-
balhos acadêmicos, mas sonhos, in-
quietações de muita gente — alunos e 
alunas que a admiram e a amam por 
justamente ser tão prestativa e aten-
ciosa, não se negando a conversar so-
bre qualquer assunto. Para muitos de 
nós, ela é uma verdadeira companhei-
ra e amiga. Inclusive, como professora 
no Programa de Pós-Graduação em 
Teatro da UDESC (PPGT), já foi por 
diversas vezes membra de bancas de 
qualificação e de defesa.

Sempre inquieta no que toca ao 
campo político e artístico, é atriz, 
carnavalesca, cenógrafa, figurinista 
e diretora teatral. Cada atuação sua 
nessas áreas é permeada por pesqui-
sa em teatro e Carnaval, tendo como 
referencial a teoria crítica, dentro dos 
seguintes temas: espaço, imagem e 
alegoria em teatro político, incluindo 
ainda o teatro negro, os movimentos 
sociais e as escolas de samba. 

Em 2003, obteve o título de mestra 
em Educação e Cultura (UDESC), com 
a pesquisa intitulada “Espaços de En-
contro no Teatro e no Carnaval”, com 
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Fernanda Rachel da Silva é 
atriz, Florianópolis/SC

Perfil:  
Fátima  
Costa  
de Lima
Por Fernanda Rachel da Silva

orientação de José Ronaldo Faleiro. 
Em 2011, concluiu o doutorado em 
História, desta vez pela Universida-
de Federal de Santa Catarina (UFSC), 
com a pesquisa “Alegoria benjaminia-
na e alegorias proibidas no sambó-
dromo Carioca: o Cristo mendigo e a 
carnavalíssima trindade”.

Não foi citado ainda, além de tudo 
o que já foi dito aqui sobre esta mu-
lher artista e pesquisadora genuina-
mente inquieta, o seu envolvimento 
na coordenação de grupos de pesqui-
sa, seminários, simpósios, palestras, 
congressos, mostras, colóquios, ofici-
nas, conferências, festivais, projetos... 

Fátima Costa de Lima, junto de 
seu esposo Edinho Roldan, coordena 
e toca percussão no projeto e bloco 
Africatarina, somando ainda a parti-
cipação de suas filhas Rita e Uila. As 
ações do bloco como projeto na área 
de arte-educação tiveram início em 
2001, com o oferecimento de oficina 
de percussão para crianças, adoles-
centes e adultos de Florianópolis. 
Este deu origem ao bloco Africatarina 
(2004), que já há um bom tempo ani-
ma o Carnaval da cidade com diversos 
ritmos afro-brasileiros, revisitando a 
cultura negra catarinense. Arte e posi-
cionamento político. Sempre!
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Fátima Costa de Lima foi a homenageada da 24 ª edição do Floripa Teatro.



Em Buraquinhos ou O vento é ini-
migo do picumã, encenado pelo grupo 
Carcaças de Poéticas Negras no 24° Fes-
tival Isnard Azevedo, um menino de 
12 anos, ao sair de uma padaria, é in-
terpelado por policiais com armas em 
punho. Não por acaso ele foge quando 
vê os policiais, que abordam e assas-
sinam sem fazer perguntas. Sua espe-
rança em querer voltar para casa com 
os pães encomendados pela mãe após 
os festejos de Ano Novo, sua velocida-
de e perícia em percorrer em fuga as 
vielas do bairro, seu ímpeto de sobre-
vivência, mesmo perante a brutal rea-
lidade que o assola com projéteis no 
seu corpo, colocam o espectador em 
suspenso entre uma narrativa atrela-
da ao fantástico e a brutalidade de um 
cotidiano cuja morte despropositada 
de crianças não é um fato isolado. 

A abundância de alegorias e me-
táforas do espetáculo, com direção 
premiada de Naruna Costa, se ex-
pande de modo veloz como a corrida 
do menino. Em sua jornada surreal 
pelas ruelas, pelos becos e labirintos 
do bairro, perfurado por tiros, ainda 
carregando os pães e os perdendo aos 
poucos junto com seu sangue e seus 
órgãos, o menino, em sua fuga oníri-
ca e fantástica, percorre vários países. 
Não qualquer país. Não é a um sonho 

aleatório que ele percorre em sua fuga, 
mas o descortinar dos fluxos migrató-
rios que constituem o tecido urbano 
dos habitantes de seu bairro, cidade, 
país. O menino vai das montanhas 
da Colômbia aos cemitérios do Peru, 
pede ajuda para uma família em Cité 
Soleil, anda de trem em Nairóbi. 

É possível presumir que esses paí-
ses distantes com seus habitantes em 
risco sejam para o menino uma repre-
sentação das comunidades de estran-
geiros que povoam seu bairro, visto 
que as notícias de trabalho escravo 
ou a violência contra imigrantes são 
tão frequentes quanto o assassinato 
de adolescentes negros nos noticiosos 
brasileiros. A profusão, talvez exces-
siva, de elementos cenográficos, e a 
pulsão verborrágica que se alterna na 
voz dos atores Ailton Barros, Clayton 
Nascimento e Jhonny Salaberg (tam-
bém autor do texto), constituem um 
mapa imaginário de contrastes entre 
o cotidiano familiar das festas e dos 
parques infantis, com as mazelas de 
metrópoles repletas de milícias e po-
lícias criminosas. 

Esses contrapontos, da violência 
das ruas e do afeto do convívio fami-
liar, ou do senso de cooperação entre 
as comunidades, impedem que a nar-
rativa fique plasmada em um discurso 

unívoco de denúncia ou revolta, e am-
plia os horizontes de entendimento e 
profundidade do espetáculo em dire-
ção às várias facetas dos personagens 
e suas correlações. O universo onírico 
que se descortina a partir do início da 
fuga do menino, a leveza para correr 
sobre fios elétricos, as asas de anjo 
que nascem das escápulas, os tiros 
que o atingem e não o impedem de 
correr, os órgãos que escorrem pelos 
buracos de balas, os encontros com 
refugiados de outros países, as línguas 
que se misturam, o entendimento que 
se dá entre os oprimidos, a resistência 
à queda, aos tiros, às agressões, à exas-
peração e ao cansaço, um mundo de 
sonho, de possibilidades, de correla-
ções, de simbolismos, metáforas que 
se descortinam através das impossi-
bilidades possíveis dentro do texto de 
Jhonny Salaberg e abrem o espetácu-
lo para nuances de fantasia e leveza 
que tornam ainda mais contundente 
a violência que descreve e denuncia. 
Um espetáculo necessário e atual.
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Afonso Nilson de Souza 
é dramaturgo e crítico de 
teatro, Laranjeiras/PR

A brutal força da leveza
Por Afonso Nilson de Souza
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Buraquinhos ou O vento é inimigo de Picumã.



As noções de tortura e censu-
ra estão instauradas no país. A cen-
sura nasce com a ideia de controle da 
memória. E os conceitos constituin-
tes que ainda não estão consolidados 
no cotidiano da nossa sociedade, nas 
nossas estruturas e instituições, nas 
formas de vida e nas práticas sociais, 
nos temas como a liberdade, o poder, 
a democracia, a cultura, a sexualidade, 
a arte, a igualdade, a justiça social e a 
equidade estão em risco. 

Os analfabetos artísticos que hoje 
estão na organização e na operação 
pública do governo federal se colocam 
anticultura, antiarte, anticonhecimen-
to, antipensamento, antiuniversidade 
e antidiversidade. Essas figuras nefas-
tas foram eleitas democraticamente 
e hoje disputam a narrativa da nossa 
história de brasileiros através da cri-
minalização da cultura e da recusa de 
olhar a diversidade e a identidade so-
cial do nosso povo.

Arte, cultura e democracia nos fa-
zem entender o mundo à nossa volta 
e projetá-lo para o futuro. No entanto 
a sociedade brasileira naturalizou, na 
esquerda e na direita, a ideia e a noção 
de arte como algo menor, como algo 
que se pode excluir. É necessário en-
tender a arte como aquilo que expan-
de a nossa noção de existência. Arte 
é conhecimento e forma de narrar o 
mundo, de ver e de ler as situações. A 
arte é parte fundamental da civiliza-
ção, é onde elaboramos signos e sím-

bolos, onde instituímos as práticas e 
os valores. É o lugar em que definimos 
para nós mesmos o possível e o impos-
sível, a direção da linha do tempo, o 
passado, o presente e o futuro. É onde 
percebemos as diferenças no interior 
dos espaços e elaboramos as nossas 
percepções de próximo, distante, gran-
de, pequeno, visível e invisível, os valo-
res, o verdadeiro, o falso, o belo, o feio, o 
justo e o injusto.

Dada a desigualdade que o Brasil 
atravessa — miséria, carência e anal-
fabetismo artístico — , se não avançar-
mos na nossa consciência de direito 
cultural, vamos avançar muito pouco. 
É por essa razão que recomendo para 
os analfabetos artísticos que é sempre 
bom ver o ERRO. 

Uma condição prévia, para o espec-
tador do grupo, é necessário escovar a 
história a contrapelo e visitar os luga-
res de desconforto dos pensamentos, 
ali onde se localizam as questões que 
precisamos pensar e que muitas vezes 
doem e destoam das aprendizagens 
meramente conhecidas. 

O espetáculo Jogo da Guerra ques-
tiona a forma de vida adaptada às 
falsas demandas democráticas; ele 
instiga para pensarmos as novas for-
mas políticas e práticas sociais para 
quebrar vínculos de representação e 
ter participação mais direta na demo-
cracia. A encenação questiona o modo 
como o dinheiro público é utilizado e 
deixa resíduos para o espectador ques-
tionar como são constituídas as esco-
lhas que reverberam em políticas pú-
blicas cidadãs. O Erro, nesse trabalho, 
possui a capacidade de promover um 
encontro discordante das percepções 
individuais e constituir uma relação 
entre arte, cultura, civilização, política 
e democracia. 

Os temas que o espetáculo propõe 
perpassam manifestações, liberdade 
de expressão, espaços comuns e expe-
riências compartilhadas. Como arte, o 
espetáculo propõe um caráter eman-
cipatório e alarga o desenvolvimento 
cultural para uma capacidade de ver 
e compreender o mundo de forma po-
sitiva, e desenvolve a capacidade críti-
ca, forma a autoestima e a identidade 
da população.

O Brasil é marcado pela brutal vio-
lência da exclusão do outro, do crime 
organizado e da milícia nos poderes 
executivo, legislativo e judiciário. Uma 
das vias para repensar a nossa existên-
cia no mundo, e para reformar como 
humanidade, passa pela cultura. É na 
cultura que residem as representações 
simbólicas, o modelo de civilização 
e democracia que podemos aspirar 
como sociedade. Não estamos vivendo 
uma crise de cultura, econômica e po-
lítica, mas sim uma crise civilizatória. 
E nesse processo a configuração fun-
damental da humanidade e a sua visão 
de desenvolvimento presente e futuro 
passa, necessariamente, pela memória, 
pelas linguagens e pela diversificação 
de olhares e sonhos. É sempre bom ver 
o ERRO.
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Analfabetos artísticos:  
é sempre bom ver o ERRO
Por Alexandre Vargas

Alexandre Vargas é curador, 
Porto Alegre, RS

Fotos:  Arthur Reys

Jogo de guerra.



Desde que, adulto, comecei a escre-
ver romances, tem-me animado até 
hoje a ideia de que o menos que um 

escritor pode fazer, numa época de 
atrocidades e injustiças como a nossa, 

é acender a sua lâmpada, trazer luz 
sobre a realidade de seu mundo, evi-
tando que sobre ele caia a escuridão, 
propícia os ladrões, aos assassinos e 
aos tiranos. Sim, segurar a lâmpada, 
a despeito da náusea e do horror. Se 
não tivermos uma lâmpada elétrica, 

acendamos nosso toco de vela ou, em 
último caso, risquemos fósforos  

repetidamente, como sinal de que  
não desertamos nosso posto.

Erico Verissimo, Solo de Clarineta.

Em 2011, a Tribo de Atuadores Ói 
Nóis Aqui Traveiz ocupa as ruínas de 
um presídio de segurança máxima lo-
calizado na Ilha das Pedras Brancas — 
que durante os tristes anos da Ditadu-
ra Militar brasileira foi utilizada para 
encarcerar presos políticos — entre as 
cidades de Porto Alegre e Guaíba, no 
conhecido rio Guaíba, que não é rio, 
mas é chamado assim pelos gaúchos. 
Tal espaço, que foi batizado pela popu-
lação como Ilha do Presídio, foi esco-
lhido pela Tribo como ambiente para 
falar sobre os desaparecidos. A ilha 
já trazia em sua história de torturas 
e maus tratos a presos políticos um 
emblemático caso do ex-sargento  do 
Exército  Manoel Raimundo Soares, 
cujo corpo foi encontrado — com as 
mãos e os pés atados às costas — por 
um pescador, no dia 24 de agosto de 
1966. O fato ficou conhecido como o 
caso das mãos amarradas. Com essa 
ação cênica e ritual, a Tribo soma-se 
aos movimentos que ainda hoje re-
sistem ao esquecimento estratégico, 

como vimos em todos os paí-
ses que sofreram essa violen-
ta interrupção do regime de-
mocrático. A perpetuação do 
esquecimento e o sistemático 
apagamento da memória das 
graves violações aos Diretos 
Humanos praticadas por esses 
governos ditatoriais, que no 
Brasil durou de 1º de abril de 
1964 até 15 de março de 1985.

Viúvas – Performance sobre 
a Ausência se inseriu no movi-
mento por Memória, Verdade 
e Justiça, através do Teatro, 
na contramão deste processo 
de apagamento, apresentando 
uma mulher que não se dobra a essa 
imposição e segue em greve e bra-
dando pelos seus. Depois da primeira 
temporada de Viúvas, a Tribo começa a 
entender a importância de associar-se 
aos movimentos latino-americanos e 
para isso conhecer e analisar suas es-
tratégias performáticas de protesto. 
Era imprescindível para os atuadores 
levar isso para a rua.

Ainda no verão de 2011, criamos a 
performance Onde? – Ação N° 2. Cha-
mamos de número 2 por entendermos 
que Viúvas, realizada na Ilha do Presí-
dio, foi nossa Ação N° 1. Nesta ação, 
nomeamos, nas ruas e nos sítios de 
memória da tortura e das violações de 
Direitos Humanos, desse período, os 
desaparecidos brasileiros, com seus 
nomes e sobrenomes. Já em Viúvas, 
as cadeiras vazias apareciam como 
testemunhas da ausência dos ho-
mens e das mulheres desaparecidos 
por se oporem ao regime. Elas agora, 
em Onde? – Ação N° 2, aparecem car-
regadas ou ao lado das mulheres que 
estão espalhadas pelo espaço urbano, 

provocando estranhamento aos tran-
seuntes apressados, uma vez que elas 
estão à espera e à procura de respos-
tas quanto ao paradeiro dos corpos de 
nossos irmãos que ainda não recebe-
ram um enterro digno. As mulheres 
ficam paradas em esquinas, em frente 
a lojas e bancos, com seus trajes muito 
coloridos e de sugestão étnica, duran-
te longo tempo sem pronunciar uma 
única palavra, apenas à presença da 
“espera” e da busca por justiça.

Em 2015, fui convidada para par-
ticipar do “Experimenta Cena”, proje-
to que envolve o núcleo de teatro do 
Sesc Petrolina. Eu deveria ministrar 
uma vivência que levasse os partici-
pantes a experimentar a rua como es-
paço cênico. Como eu pude propor o 
que quisesse, me ocorreu apresentar a 
possibilidade de dar continuidade às 
nossas Ações, agora em outro canto 
do país, como quem sopra sementes 
ao vento.

Trouxe para o grupo alguns artigos 
para balizar a nossa proposta. Diana 
Taylor, Ileana Diéguez Caballero e 
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Para deixar rastros  
contra o esquecimento
Por Tânia Farias

Fotos: Tóia Oliveira

Procura-se um corpo - Ação nº 8.



Marta Haas, todos textos que falavam 
sobre Memória e/ou Performance Po-
lítica. O texto de Taylor apresentava 
os aspectos que evidenciavam como 
o Movimento H.I.J.O.S é herdeiro das 
Madres e Abuelas da Praça de Mayo na 
Argentina, chegando mesmo a falar de 
DNA da performance. Ela se debruça 
nas diferenças das estratégias de ma-
nifestação e protesto, como também 
a alguns elementos identificados a 
ambos: a presença e o uso das fotogra-
fias como prova da existência desses 
desaparecidos, complementados pelo 
estratégico exame de DNA, que iden-
tificava tantos ossos como os filhos 
desses desaparecidos assassinados.

Propus então a criação de um 
programa para essa Ação em Petro-
lina, partindo de algumas propostas 
para serem desenvolvidas pelo grupo, 
quais sejam: a) o grande coro de covei-
ros, “amantes do futuro”, portando pás 
erguidas acima das cabeças (longo e 
insistente percurso); b) a presença das 
fotos como prova da existência e o ato 
de contar de maneira direta, coloquial 
e individual a história desses brasilei-
ros eliminados e desaparecidos pelo 
regime militar; c) a pá como elemento 
reivindicatório que será ressignifica-
do através da relação com os corpos 
dos atores, criar partituras não coti-
dianas de ações com ela; d) a memória 
como semente contra a barbárie; cola-
das nas pontas de palitinhos, as fotos 

menores são plantadas em canteiros; 
e) a imagem do desaparecido, do cor-
po sem identificação, de um corpo no 
qual falte um rosto, que falte o sorriso 
ou os olhos das fotografias; f) o enterro 
simbólico da foto; g) o cortejo dos que 
perderam a identidade, arrastando as 
pás. Assim nasceu a Ação N° 3, mas 
não só ela, a possibilidade de fazer o 
mesmo em todos os cantos possíveis 
deste Brasil.

O Ói Nóis segue realizando esse 
processo para a criação de ações que 
deem sequência às Viúvas. O próprio 
grupo apresentou a Ayotzinapa 43 – 
Ação N° 4, participando da caravana 
de denúncia pelo desaparecimento 
de 43 estudantes ocorrido no dia 26 
de setembro de 2014, no México. Em 
Santos-SP, durante o Festival Mira-
da, enquanto nos preparávamos para 
uma pequena temporada de Viúvas 
– Performance sobre a Ausência, na For-
taleza da Barra, criamos a videoper-
formance Procura-se um Corpo – Ação 
Nº 5, com atores santistas. Em Lon-
drina-PR, realizei outra Vivência e 
criamos durante o Festival de Dança 
mais uma Ação, Procura-se um Corpo – 
Ação Nº 6, com atores de teatro de rua 
e bailarinos. 

Já em 2019, durante o I Laborató-
rio Aberto com a Tribo de Atuadores 
Ói Nóis Aqui Traveiz, criamos com os 
30 participantes que vinham de dife-
rentes partes do Brasil Sobre a Ausên-
cia – Ação N° 7, na qual pela primeira 
vez aparecia uma Antígona — descen-
dente de originários, portando um 
carrinho de mão com terra e uma pá, 
ela fez um longo percurso enquanto 
um carro de som trazia vozes de Antí-
gonas, em caingangue, em português 
com sotaque do Maranhão, em espa-

nhol de Buenos Aires e em português 
na voz da uma mulher trans.

Por último, em setembro deste 
2019, no Floripa Teatro (Florianópo-
lis-SC), realizamos a Procura-se um 
Corpo – Ação N° 8. Percorremos as ruas 
do Centro de Florianópolis com nos-
so coro de coveiros ou, como preferi-
mos, “guardiões do futuro”. Tivemos, 
também nessa ação, uma Antígona, 
uma mulher jovem, mãe, atriz que 
veio da cidade de Caçador/SC para 
ter essa experiência. Penso nela e sei 
que nela estamos todas espelhadas: 
uma jovem mulher, intensa e cheia 
de sonhos, deu corpo a esta outra de 
nós (Antígona), que não aceita deixar 
o corpo do seu irmão aos urubus. Em 
Florianópolis, foi a primeira vez que 
tivemos vários não atores/atrizes. Foi 
uma experiência diferenciada na qual 
a entrega de cada um foi emocionante 
e surpreendente. O ato de contar um 
pouco sobre a vida desses seres hu-
manos desaparecidos pela violência 
institucionalizada foi um processo 
de desvelamento pra muitos ali, e pra 
mim não foi diferente. Uma nova ca-
mada se desvelou, os não atores/atri-
zes me despertaram muitas questões 
sobre esse fazer em comunidade. Gra-
tidão ao Floripa Teatro pelo convite e 
pela calorosa acolhida. Sigamos por 
Memória, Verdade e Justiça, e contra 
este processo de manipulação da his-
tória em curso no Brasil.
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Tânia Farias é atriz pesquisa-
dora, encenadora, figurinista, 
cenógrafa, professora e produto-
ra de teatro, Porto Alegre/RS
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Fernanda Montenegro disse uma vez que chegará 
o momento em que não haverá mais repertório de pala-
vras a serem ditas, mas que os textos teatrais memoriza-
dos serão responsáveis pela comunicação. Foi mesmo ela 
quem disse isso? Acredito que sim, a partir de uma crença 
na dramaturgia e literatura como atos de resistência. Um 
olhar para o presente também como espaço de constru-
ção de memória. O teatro como território de elaboração 
da vida, onde se deve ter liberdade de errar e ferramentas 
para reconstruir. 

Esse pensamento me ressurgiu quando entrei no 
Teatro Ademir Rosa, em Florianópolis, e assisti ao espe-
táculo Kitsungi – 100 Memórias, do Lume, grupo de teatro 
com 34 anos de trajetória, uma referência na pesquisa 
da arte do ator.  A peça tem direção do argentino Emilio 
Garcia Wehbi e dramaturgia do carioca Pedro Kosovski. 
Kitsungi, ou a beleza da imperfeição, é uma palavra japo-
nesa que significa emenda com ouro. Essa arte consiste 
em reparar cerâmica quebrada com uma mistura de laca 
e pó de ouro, prata ou platina.

Em uma semiarena, a plateia era envolvida pela atua-
ção de Ana Cristina Colla, Jesser de Souza, Raquel Scotti 
Hirson e Renato Ferracini e seus fragmentos de memórias 
coletivas e individuais, apresentadas através de objetos 
pessoais, figurinos de espetáculos da companhia, antigos 
instrumentos musicais, fotografias, cadernos de anota-
ções e exercícios práticos. O grupo também apresentou 
relatos de pessoas diagnosticadas com Alzheimer, entre-
vistadas por eles, relatos que descortinam fatos históri-
cos, políticos e sociais. 

A peça expõe um episódio vivido pelo coletivo, de con-
flito interno, que quase resultou no seu fim. Cada um con-
ta o ocorrido a partir do seu ponto de vista, e cada qual 
com suas variadas versões, mostrando a capacidade cria-
tiva da linguagem oral frente ao vivido, as várias facetas 
da memória e sua relação com a moral e o psíquico.  O gru-
po apresenta suas cicatrizes como mais um evento, um 
acontecimento da vida. Mas à medida que a intensidade, 
tanto na forma do relato quanto em sua repetição aumen-
ta, as cicatrizes vão se abrindo e provocando a iminência 
do conflito ser revivido. 

Teatro feito de barro
Por Aline Vila Real

Aline Vila Real é produtora e curadora  
de artes cênicas, Belo Horizonte/MG

O exercício de não recalcar as memórias incômodas 
possibilita a tentativa de transformar o constrangimen-
to em outras formas de se reconhecer em coletivo. E esse 
movimento também induz uma leitura de construção so-
cial que não negue suas próprias tragédias. Dentro desse 
contexto histórico brasileiro, Beatriz Nascimento diz no 
filme documentário Ôri: “A nós não nos cabe valorizar a 
história. A nós nos cabe ver o continnum dessa história. ” 

As relações humanas podem se encontrar em tal nível 
de degradação que a língua é mitigada e se esvazia como 
meio de organização coletiva. Em certo momento da peça, 
acomete aos atores um repertório verbal de violência, di-
rigido a eles próprios, diretamente reconhecível na arena 
social. Se torna necessário reconstituir, a partir de outros 
parâmetros, outras formas de reação que não estejam cir-
cunscritas a uma ideia de comunicação como ferramenta 
de compreensão nem de construção de um senso comum.

O texto teatral como uma entidade que sobrevive às 
intempéries. O texto teatral como uma forma de operação 
da linguagem que resiste mesmo quando a utilidade da 
língua se assemelha à de um objeto quebrado. Mesmo em 
uma obra que trabalha a tentativa do vigor do real lança-
do à cena. Como se as obras teatrais falassem sozinhas. 

Sabemos que esse vaso se quebrou em outros momen-
tos, com outras pessoas, e que o acontecimento desse es-
petáculo pode trazer a oportunidade de reconstituições, 
que, para além de históricas, dos fatos, evocam memórias 
coletivas e afetivas, de outros tempos e lugares.

Pequenos pedaços, um pó de barro, pode ficar perdido 
entre uma varrida e outra, em uma fissura na madeira do 
palco. O vaso reconstruído ganhará novo preenchimento 
em seu lugar. E esse vestígio poderá despertar o surgimen-
to de outras histórias.

Tem memórias que não se apagam! Despertam outras.

Foto: Arthur Reys

Kintsugi - 100 memórias.


