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A ARTE DE AGARRAR OS SENTIDOS

“Aquilo tudo fazia sentido. E quando a gente acha algo que 
faz sentido, acho que a gente se agarra”, nos diz Clarice 
Siewert quando fala sobre seu desejo de ser atriz. Clarice se 
agarrou a esse sentido encontrado ainda na adolescência e se 
tornou uma das atrizes mais interessantes do cenário teatral 
catarinense dos últimos 20 anos. Desde 1997, ela faz parte 
do elenco fixo da Dionisos Teatro, uma das companhias 
mais sólidas do teatro catarinense. Nesta entrevista, Clarice 
fala de seu processo de formação, de sua pesquisa em torno 
do teatro playback, de sua relação longeva e profunda com 
Silvestre Ferreira – criador e diretor da Dionisos –, bem 

Foto: Fabrício Porto.
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como com os outros membros do grupo. Além disso, ela 
também reflete sobre o atual momento histórico e como isso 
está afetando sua carreira de atriz e a da sua companhia. 

Clara, para começarmos, gostaríamos de saber se houve 
algum fato ocorrido na infância ou na adolescência que 
despertou em você o desejo de ser atriz.

Não me recordo de nenhum fato específico. Lembro-
me de querer ser bailarina quando era bem pequena (dentre 
tantas profissões que me cercaram em determinados 
períodos). Mais tarde, no Ensino Fundamental, achava 
muito divertido apresentar os trabalhos escolares no formato 
de peças de teatro (ainda que não fossem solicitados dessa 
forma). Era de fato uma diversão para mim, mesmo nunca 
tendo feito nenhuma aula de teatro até então. Eu realmente 
passei a me relacionar com a área quando comecei a fazer 
parte do grupo Bytes & Parafusos, da Escola Técnica Tupy, 
isso no Ensino Médio. Silvestre Ferreira era o diretor e 
professor. Acho que essa foi a experiência fundamental. Eu 
era uma adolescente bem ativa, fazia várias atividades para 
além das aulas curriculares. Mas era o teatro que mais me 
desafiava. Era lá que eu encontrava um grupo de pessoas 
que pensava de maneira mais parecida comigo. Eu era muito 
tímida, mas o palco me atraía. No geral, meus colegas de 
cena, quando iam se apresentar, riam muito e se divertiam 
na coxia. Já eu ficava séria, extremamente concentrada na 
apresentação. Aquilo tudo era muito desafiador pra mim. E 
tive experiências maravilhosas, com peças como Estações, 
Sonho de Uma Noite de Verão, O Homem que Enganou a 
Morte, entre outras. Com Sonho, especialmente, lembro-me 
do arrepio que dava quando aquele auditório cheio aplaudia 
efusivamente ao final da peça. Para mim, aquilo teve um 



7

poder de não me deixar visualizar mais outras coisas para 
a minha vida. Aquilo tudo fazia sentido. E quando a gente 
acha algo que faz sentido, acho que a gente se agarra, pois 
poucas coisas fazem realmente algum sentido nesta vida!

Neste momento pelo qual estamos passando, de crimina-
lização da arte e dos artistas, de desmonte da educação e 
do país como um todo, qual foi a importância de encon-
trar no período escolar a possibilidade de fazer teatro?

Como falei, fundamental. Se eu não tivesse seguido 
carreira de atriz, mesmo assim teria sido uma experiência 
fundamental. Discutir o fazer teatral, o trabalho em 
grupo, os temas que apareciam, além do desafio de, como 
adolescente, sustentar o trabalho de corpo na frente dos 
colegas e de me expressar artisticamente, tudo isso abriu 
sobremaneira meus horizontes. Questionei a vida, a 
sociedade, as relações... tudo era visto de forma diferente 
no teatro. Conheci pessoas que talvez eu jamais tivesse 
conhecido. Aprendi a me colocar no lugar do outro, a 
estudar, a conhecer o meu corpo. Lamento que ainda hoje 
muitas crianças e adolescentes não tenham essa experiência 
fundamental de conhecer de perto uma linguagem artística, 
podendo usá-la como forma de conhecimento e expressão. 
Isso faz parte de uma educação libertadora, que, com 
certeza, não está na pauta do dia. 

Poderia nos falar como se deu o processo de formação e 
de profissionalização da Dionisos Teatro? Vocês são uma 
das companhias de teatro de Joinville mais duradouras, 
além de referência não apenas na cidade, mas também 
em Santa Catarina. 
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A  Dionisos  foi fundada em 1997 por Silvestre 
Ferreira. Esse foi o ano em que entrei no grupo Bytes & 
Parafusos (eu tinha 15 anos). Na época, a Dionisos era 
mais uma produtora do que um grupo de teatro. Tinha 
uma sede com aulas de diversas áreas artísticas. Quando 
fui convidada para participar, em 2000, já estava em 
outra configuração. A sede diminuiu, as aulas acabaram, 
e viramos um grupo de teatro profissional. Com a direção 
do Silvestre, éramos inicialmente um elenco fixo formado 
por mim, pela Andréia Malena Rocha e pelo Jomar Lúcio 
de Lima. Começamos a montar peças para determinados 
projetos (como os 10 anos do Estatuto da Criança e do 
Adolescente, por exemplo). Contávamos histórias nos 
mais diversos espaços (empresas, escolas, comunidades). 
E estreamos, em 2002, a peça A Farsa do Mestre Pathelin, 
que entrou em cartaz e participou de festivais de teatro. 
Nossa formação foi em cena... que no nosso caso significava 
pátio de escola, chão de fábrica, rua, salão de comunidade 
e, às vezes, teatro! Fazíamos as oficinas que vinham para 
Joinville ou que nós trazíamos via projeto. Cada integrante 
do grupo foi fazendo formações que lhe interessavam. 
Eu fiz mestrado em teatro na UDESC. O grupo fez 
muitas formações em teatro playback. Viajamos muito. Já 
circulamos o estado de Santa Catarina por duas vezes pelo 
SESC e o estado de São Paulo pelo SESI. Participamos de 
eventos e projetos internacionais no México, na Colômbia, 
na Alemanha e no Canadá. Fomos receber recurso de 
edital público somente em 2005, com a montagem de 
Babaiaga. Até então, fazíamos tudo com recursos próprios 
(a maioria do próprio Silvestre). Tínhamos uma sede, na 
qual fomos montando um grande repertório de material de 
cena e de figurinos. Montamos cerca de 20 peças teatrais 
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(várias em repertório ainda hoje), além de diversos outros 
pequenos trabalhos para empresas e instituições. Em todo 
esse período, o elenco mudou muito pouco. Jomar saiu, 
Eduardo [Campos] e Vinicius [Ferreira] entraram. Tivemos 
muitos parceiros importantes, tais como  Hélio  Muniz 
e Manoella Carolina Rego. Até esta pandemia, o elenco 
sempre trabalhou exclusivamente para o grupo, obtendo 
sua renda de nossas produções. As coisas mudaram um 
pouco este ano... 
 
Quais foram as principais dificuldades encontradas ao 
longo destas décadas de trabalho? 

Acredito que as principais dificuldades estão na 
questão financeira e de reconhecimento. Sei que temos 
uma trajetória bastante peculiar. Poucos grupos vivem 
exclusivamente do seu trabalho, como nós temos feito 
até então. Tivemos momentos de mais tranquilidade e 
momentos de crise financeira bem complicados. Mas 
sempre seguramos a onda um do outro. Nos últimos anos, 
temos sentido a crescente dificuldade em participar dos 
editais públicos (bem particularmente o municipal, que tem 
tido questões burocráticas gravíssimas). Isso afeta nossa 
produção, com certeza. Nunca sobrevivemos de editais, mas 
eles são importantes ferramentas para podermos viabilizar 
nossos desejos artísticos (e não somente os serviços que 
prestamos na área). O reconhecimento também é algo 
que precisamos estar constantemente reconquistando. 
Ainda hoje precisamos explicar que sobrevivemos do nosso 
trabalho, que ele tem valor (não só de geração de renda, 
mas de importância para a sociedade). Por não sermos 
“atores famosos”, é, muitas vezes, difícil ampliar o círculo 
de pessoas que vêm nos prestigiar em nossas produções. 
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Silvestre Ferreira dirige a Dionisos Teatro desde a sua 
fundação. Pode nos falar um pouco sobre essa parceria 
com ele?  

Silvestre com certeza é a minha grande referência 
no teatro. Ele é um professor apaixonante. Sabe lidar com 
seus jovens atores, envolvendo-os e os comprometendo. Foi 
assim comigo. Nossa relação mudou muito, com certeza. 
Nós mudamos muito! De professor, passou a diretor, 
amigo, sócio, consultor. Ele tem grande sensibilidade e 
ética. Atualmente, acredito que somos mais parceiros de 
cena. Por mais que ele continue mais na função de direção, 
creio que abrimos um caminho de criação coletiva. Temos 
muita liberdade de criação e diálogo. Devo muito a minha 
trajetória a ele e aos meus parceiros de cena Andréia, 
Eduardo e Vinicius. 

Este ano de 2020 tem nos colocado muitos desafios. Um 
deles é sobreviver de arte num momento em que vivemos 
a criminalização da arte, o desmonte da educação e do 
país como um todo. As mídias sociais têm se mostrado 
um caminho, ainda instável, mas um caminho. Como 
tem sido a recepção dos trabalhos que vocês vêm 
desenvolvendo nas mídias sociais?

Com certeza 2020 já é um grande marco de virada 
para o grupo. Já vínhamos com algumas mudanças de 
estrutura, mas a pandemia acelerou e modificou bastante 
os planos. Quando começamos a visualizar a paralisação 
de todas as atividades, aceleramos o processo de venda de 
nossa sede, e cada integrante começou a procurar outras 
fontes de renda. Com exceção do Silvestre, éramos quatro 
pessoas que tinham suas rendas vindas exclusivamente do 
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trabalho com o grupo. Acho que isso nos ocupou bastante… 
tem sido difícil migrar para um trabalho artístico na 
plataforma on-line. Colocamos vídeos de peças em cartaz 
e agora estamos ensaiando on-line também. Mas tudo isso 
talvez com certa morosidade e sem pretensões financeiras. 
Acho que o custo de vida tem nos consumido este ano. Mas 
continuamos com planos e projetos. Ainda não sabemos 
muito bem como vamos funcionar depois disso tudo. De 
alguma forma, alguns integrantes têm investido em projetos 
pessoais, o que também acaba tendo um lado positivo, já 
que nos coloca fora da zona de conforto.

No espetáculo Frankenstein - Medo de Quem?, o grupo 
experimentou outro processo, pois a direção ficou 
por conta do diretor Osvaldo Gabrieli. Como foi essa 
parceria? 

Foi uma grande experiência. Convidamos o Osvaldo 
porque conhecíamos seu trabalho de grande apelo visual e 
também para o público infantil. Com o Frank, queríamos 
nos comunicar com crianças bem pequenas, trabalhando 
sem texto em português e entendemos que ele poderia 
contribuir para esse processo. E acredito que acertamos 
muito. Além de ter nos provocado cenicamente, trazendo 
uma linguagem muito expressiva e elementos visuais bem 
interessantes, ele foi um grande parceiro. Ficamos um mês 
imersos no trabalho e foi uma experiência linda. Foi bem 
importante ter uma pessoa de fora trazendo propostas 
e processos diferenciados. Fizemos um bom trabalho 
confeccionando as máscaras e os materiais cênicos juntos. E 
acredito que o Frank é um dos nossos trabalhos que teve uma 
das trajetórias de maior reconhecimento. Participamos do 
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EnCenaCatarina, do SESC, além de grandes e importantes 
festivais nacionais de teatro por todo o país. Foi também 
nossa inserção num trabalho com máscaras e de teatro 
de animação. Tivemos uma mão de fora do grupo, mas 
acho que conseguimos manter nossa identidade também. 
Após o primeiro mês de imersão, o Osvaldo saiu e ficamos 
trabalhando por conta. Mexemos na dramaturgia e fomos 
nos inserindo no trabalho. Quando ele voltou para a estreia, 
fizemos mais alguns ensaios de afinação, e o trabalho ficou 
pronto. Tivemos uma recepção muito positiva do trabalho.

Você foi uma das primeiras pessoas, no Brasil, a pesquisar 
e difundir o teatro playback. Seu mestrado é sobre esse 
gênero cênico. Quais são os seus principais fundamentos. 
Quais são os principais desafios de sua prática?

O teatro playback é fundamentado numa vontade 
de fazer um teatro para e com as pessoas. Convidando as 
pessoas da plateia para contar histórias pessoais, o grupo 
de atores, músicos e condutor(a) irão encenar essa história 
de volta (play it back), fazendo uma tradução poética dessa 
história e dando a ela uma dimensão social (porque a tira de 
um nível pessoal e a “oficializa” e “universaliza” na cena). 
Sendo feito a partir de uma estrutura bem estabelecida (com 
formatos de cena específicos) e através do estabelecimento 
de um ritual e diálogo aberto, uma apresentação de 
teatro playback visa abrir um espaço no qual as histórias 
se complementem e possam ser compartilhadas de forma 
respeitosa e inclusiva. Acho que um dos maiores desafios ao 
grupo que se propõe a fazer esse tipo de teatro é saber bem 
qual é o seu posicionamento ético e político, para poder 
se colocar diante da responsabilidade, que é abrir esse 
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espaço de diálogo. Como se posicionar diante de histórias 
que podem apresentar elementos preconceituosos? Como 
realmente dar voz às pessoas da plateia, entendendo que 
os espaços e as pessoas possuem hierarquias tácitas e 
duras? O longo trajeto do movimento de teatro playback no 
mundo nos dá algumas respostas para essas questões, mas 
precisamos ser um grupo coeso e consciente de sua prática 
para responder a isso de forma coerente e respeitosa.

O setor teatral é composto por toda a variedade de gente. 
E não podemos ser ingênuos, pois sabemos que muitas 
vezes entramos no mesmo esquema de competição que 
tanto procuramos negar. Em Joinville não é diferente. 
Hoje, como você vê as relações entre os grupos da 
cidade? Qual é o caminho para superar as diferenças e 
tentar construir um horizonte comum?

Eu não sei se ainda sou um tanto ingênua nessa 
questão. Mas desde que participo do movimento teatral da 
cidade (desde o final dos anos de 1990), vendo a fundação do 
Fórum de Teatro e depois sua transformação na Associação 
Joinvilense de Teatro (AJOTE), percebo, no geral, grande 
respeito entre os grupos atuantes. Claro que durante esse 
tempo estivemos inseridos nos mais diversos contextos. A 
AJOTE já foi muito mais forte e participativa do que é hoje. 
Desde o nascimento da minha filha, há 4 anos, estive mais 
afastada das atividades da associação, mas sempre filiada 
pela Dionisos. Acho que o respeito e a ajuda mútua entre 
os grupos ainda existe, mas o que me parece que acontece 
hoje é um enfraquecimento da participação. Estamos 
enfrentando dificuldades na continuidade da associação 
por falta de pessoas que estejam disponíveis para trabalhar 
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por ela. Não sei se é a vida que tem nos consumido todos, 
ou um cansaço perante a aridez das instituições que 
persistem em ignorar o movimento teatral da cidade, ou 
mesmo um falta de foco de trabalho… O que sei é que uma 
luta que travamos desde o início, que era manter nosso 
galpão funcionando e buscar uma correta utilização para 
o Complexo da Antarctica, nos parece um jogo vencido. 
O galpão da AJOTE, há anos um dos aparelhos culturais 
mais atuantes da cidade, agora parado pela pandemia, 
tem poucas chances de voltar à ativa, devido ao abandono 
do seu entorno, o Complexo da Antarctica, que está 
literalmente caindo. Um lindo e importante local histórico 
da cidade está esperando desmoronar para ser visto 
novamente. É bem triste e desmotivador. Sei que muitos 
teatreiros na cidade continuam bem combativos, com sua 
produção, participação em esferas públicas e segurando as 
pontas de seus espaços. Mas vejo o movimento um tanto 
cansado e desarticulado. Não tenho respostas. Torço para 
tempos melhores.

Como funciona a dinâmica de ensaios da Dionisos? 
Acompanho vocês desde o início, e isso, para mim, 
consiste num privilégio imenso. Tenho curiosidade em 
saber como funcionam os disparos internos do grupo?

É interessante responder isso num momento em que 
tudo parece virado ao contrário! No momento, estamos 
fazendo ensaios on-line com uma frequência bem pequena, 
visto que, como falei, cada integrante está precisando focar 
em outras atividades. O teatro playback tem sido nossa 
forma de ensaio de cena e de nos mantermos conectados 
como grupo nesta pandemia. Temos discutido alguns 
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projetos de montagem; sempre que surge algum edital, 
tentamos botá0lo em prática. Mas no geral, fazemos ensaio 
das peças que vamos apresentar. Por vezes, marcamos 
dias de alguma leitura ou experimentação, de acordo com 
alguma ideia de montagem na qual estamos trabalhando. 
Aqui, vamos tentando encontrar os desejos artísticos dos 
integrantes… às vezes uns se sobressaem, e o restante do 
grupo compra a ideia. Se olharmos para nossas peças, todas 
vieram do desejo prioritário de alguém, e depois todo mundo 
comprou e meteu a mão! Buscamos também sempre incluir 
treinamentos específicos nos projetos que emplacamos. 
Fizemos oficinas com profissionais como Ângela Finardi 
(corpo e voz), Barbara Biscaro (voz e criação musical), 
Sandra Meyer (poética do corpo), nos últimos projetos. 
Também temos os processos de criação e os ensaios para 
trabalhos em empresas, que geralmente são bem rápidos, 
devido à dinâmica dos pedidos e das apresentações. Vamos 
marcando nossos ensaios conforme essas necessidades vão 
se delineando. E os pedidos para esses ensaios não vêm 
somente da direção; todos os integrantes vão apresentando 
suas necessidades. Tentamos sempre balancear nossos 
sonhos e desejos com nossos limites e possibilidades.

Você falou sobre a conquista do reconhecimento e sobre 
a polarização entre artistas famosos e artistas que 
vivem à sombra das grandes mísicas. O que você pensa 
ser necessário para que uma  cidade passe a viver e a 
conhecer sua arte?

Acho que isso passa pela educação, por meio da 
qual as crianças podem ver e vivenciar a arte, entrando 
em contato com os artistas locais através de uma mediação 
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que valorize esse contato. Mas passa também por políticas 
públicas que priorizem a produção artística local, 
incentivando a formação, produção, divulgação e circulação 
dos bens culturais promovidos localmente. É necessário 
que, de forma ampla, consigamos fazer a sociedade olhar 
para a prática artística como algo de extrema necessidade 
para o ser humano. Não consigo visualizar um grupo de 
pessoas que consiga viver de forma democrática e mais 
igualitária sem o olhar do artista. Assim como também não 
consigo visualizar pessoas mais ou menos felizes ou mais 
ou menos sadias sem a arte em suas vidas. É não é só o que 
vem de fora que é bom. Todas as pessoas deveriam ter a 
possibilidade de falar de si e de sua aldeia através da arte. 
Com o mínimo de condições, essas falas podem ganhar o 
reconhecimento necessário.

Como surgiu o processo do trabalho de Mãe-Criada? 
Como foi partilhar com o público o estreitamento 
dessa fronteira, cada vez mais borrada, entre o real e 
o ficcional?

Quando escrevemos o projeto, a ideia era que cada 
ator fizesse seu trabalho solo. Não havia definição de 
temática. A resposta de que havíamos sido contemplados 
veio praticamente quando eu soube que estava grávida. 
Falei para o grupo que eu nem tinha escolha. Por mais 
que fosse uma gravidez planejada, eu estava tão tomada 
e atordoada com a nova realidade, que não me via na 
capacidade de me voltar para outra coisa. À medida que 
fui compreendendo o abismo que existe entre a assistência 
atual para a mulher em relação ao parto e à maternidade e 
a real vivência de cada mulher, fui vendo que eu precisava 
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falar disso. Que o meu corpo de mulher grávida precisava 
estar em cena para mostrar e questionar uma realidade 
que não era só minha. Uma angústia, uma grandiosidade, 
uma dor, um medo, uma beleza que não eram só minhas. 
Fiz o processo de ouvir várias mães para a construção da 
cena, visto que este é um elemento da linguagem do grupo. 
Foi um processo muito importante pessoalmente falando, 
mas também procurei botar em cena contradições que 
atravessamos em nossa sociedade. Demandas e opressões 
que as mulheres carregam em relação à maternidade que 
precisam ser questionadas. Na estreia, eu estava com oito 
meses de gravidez e minha mãe estava na UTI. Dividi isso 
com a plateia. Diretamente ou não, tudo isso estava em 
cena. Não queria que fosse só sobre mim, mas entendia 
que meu corpo de grávida tinha muito mais a dizer do que 
só a minha história. 

Por fim, o que você diria a uma jovem atriz que está 
iniciando sua carreira?

Diria que acho que não tem fórmula pra nada. 
Parece-me uma carreira bem incerta em relação às 
possibilidades de caminhos, de forma de realização. 
Provavelmente você precisará inventar seus próprios 
caminhos. Busque formação, saiba com quem você gosta 
de trabalhar, com quem você se identifica pessoal, ética 
e artisticamente. E sempre tem aquele toque de clichê 
intuitivo… Segue aquilo que te move, que te inspira e 
te causa espantos… porque se não for para fazer correr 
o sangue na veia, definitivamente não vale a pena. Dá 
muito trabalho!
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UM OLHAR QUE REFLETE O MUNDO

“Se um artista é alguém que dialoga com seu tempo, é 
preciso olhar para o entorno e saber como se relacionar 
com ele.” Esse olhar sobre o entorno e o diálogo com o 
seu tempo é uma das bases sustentadoras da longa carreira 
de Denise da Luz. Atriz há mais de 30 anos, ela é uma 
das fundadoras da Téspis Cia. de Teatro, que, instalada em 
Itajaí-SC, vem mantendo-se como uma das mais inovadoras 
e sólidas companhias de teatro em Santa Catarina. Nesta 
entrevista, Denise fala de sua formação e da formação 
da Téspis, bem como da profícua parceria com o grupo 
Periplo, da Argentina. Outros temas abordados,  com uma 
visão sempre muito límpida e segura, são o fazer teatral, 

Foto: Max Reinert.
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a necessidade de atuação da gestão pública na cultura, a 
profissionalização e o aprendizado constante, além do seu 
processo criativo.

Como tudo começou? Qual foi sua primeira experiência 
com as artes cênicas e o que ela significou para você?

Tudo começou em 1988 quando participei do “Curso 
Básico de Teatro” ministrado por Valentim Schmoeler. Na 
época, era a única opção de estudar teatro em Itajaí, cidade 
onde nasci e moro até o presente momento. O curso teve 
a duração de um mês, durante o qual montamos o texto 
“Bailei na Curva”, de Júlio Conte, e realizamos uma série 
de apresentações ao final. Para mim foi uma descoberta 
de total identificação. Tive a certeza de ter encontrado 
algo que queria fazer para o resto da vida. Lembro que 
os participantes do curso eram pessoas muito talentosas e 
disponíveis. Alguns deles, assim como eu, continuam fazendo 
teatro até hoje. Então, o contexto geral dessa primeira 
experiência foi bastante determinante na minha escolha. 
Logo após a temporada de estreia, decidimos montar um 
grupo que ficou atuante durante dois anos, o Pé na tábua. É 
claro que, 32 anos depois, minha visão de teatro modificou-
se bastante, mas aquela sensação de total realização quando 
estou no palco é algo que, afortunadamente, ainda me 
acompanha. Além disso, acredito que, como artista, tenho 
um papel na sociedade, que nos tempos atuais, me arriscaria 
a dizer, é extremamente necessário. Tenho tentado, no 
exercício do meu ofício, ser agente provocadora, com a 
intenção de propor às pessoas outras maneiras de olhar para 
as mesmas coisas, na tentativa de expandir em mim e no 
público percepções para além do pensamento vigente, com 
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o intuito de contribuir para a construção de um mundo 
mais diverso e inclusivo.

A Téspis é uma das companhias mais longevas de Santa 
Catarina. Pode falar como surgiu a companhia e sobre 
sua parceria com Max Reinert?

A Téspis Cia. de Teatro, com sede em Itajaí (SC), 
nasceu na cidade de Caçador (SC), em 1988, durante um 
festival catarinense de teatro, promovido pela Federação 
Catarinense de Teatro - FECATE. Éramos umas sete pessoas, 
oriundas de outros coletivos, com desejo de nos lançarmos 
em novos caminhos na área teatral. Identificamos, na época, 
algumas afinidades entre nós. Durante 26 anos de atividades 
ininterruptas, várias pessoas passaram pela companhia, 
sendo que eu e o Max, que seguimos trabalhando juntos 
até hoje, somos do núcleo fundador. Desde o princípio 
nos interessou estudar o fazer teatral e aplicar tais estudos 
na montagem de espetáculos. Para nós não era claro 
qual era o caminho de busca a ser traçado. Dessa forma, 
partimos do que “não queríamos fazer no teatro”. Logo 
de início, interessou-nos realizar peças para infância e 
juventude, por entender que essa poderia ser uma eficiente 
e importante estratégia de formação de plateia. Além do que, 
parte da produção que conhecíamos na época, no nosso 
entendimento, tratava este público como menos inteligente 
ou incapaz de relacionar-se com uma obra artística mais 
complexa. Então nosso desafio era propor algo que fosse 
por um caminho contrário. O teatro de formas animadas 
apareceu logo em seguida, acredito que por oferecer muitas 
possibilidades lúdicas na montagem de espetáculos para a 
infância. A questão de um trabalho fortemente apoiado na 



21

corporeidade se manifestou também desde o início, talvez 
pela influência de Lucas David, que trabalhava com teatro 
e dança, e na época residia em Joinville. Com ele estudei e 
trabalhei por um período, e após a criação da Téspis ainda 
realizamos algumas produções juntos. O Lucas dirigiu 
o primeiro espetáculo adulto da companhia, Quarto de 
despejo – o diário de uma favelada, a partir do livro de 
Carolina Maria de Jesus, e nos impulsionou muito nesses 
primeiros passos. É importante salientar também que nossa 
formação na área se deu em grande parte na participação de 
festivais de teatro, no Brasil e no exterior, e nas interlocuções 
com diversos artistas e coletivos de teatro, e também de 
dança. Depois de um período de atividades, começamos a 
nos dedicar também à formação de jovens atores, tanto para 
suprir uma demanda existente na cidade (não possuímos 
até o presente momento uma universidade de artes cênicas) 
quanto para criar uma nova geração de atores e atrizes no 
intuito de contribuir com a continuidade do desenvolvimento 
desse segmento artístico em Itajaí.

O desafio de toda companhia passa por ter um espaço 
para desenvolver suas pesquisas e linguagens. Há quatro 
anos, a Téspis ocupa um local no qual ocorrem oficinas, 
exposições, lançamentos de livros e apresentações cênicas. 
Pode nos falar um pouco sobre essa conquista e seus 
desdobramentos, que é o espaço cultural Itajaí Criativa?

Ter uma sede sempre foi um sonho e uma necessidade. 
Quem trabalha com teatro sabe como é complicado ficar 
transportando cenários e equipamentos quando precisamos 
ensaiar. Sem contar que um espaço próprio pode criar 
circunstâncias muito mais favoráveis para o desenvolvimento 
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de um trabalho. Seja pela liberdade de ensaiar em qualquer 
horário, seja pela facilidade de ter um ateliê para construir 
os elementos necessários, seja por ter espaço para guardar 
cenários, figurinos e equipamentos. Sem contar na energia 
concentrada que um lugar desses pode acumular. Entre os 
anos de 2000 a 2004, nós tivemos nossa primeira sede, mas 
ela teve as portas fechadas após esse período de existência, 
devido à falta de apoio financeiro, pois, como todos devem 
saber, um espaço totalmente destinado ao desenvolvimento 
de atividades culturais dificilmente consegue manter-se 
com recursos próprios. Então, no ano de 2016, surgiu a 
oportunidade, através da intermediação do escritor Antonio 
Carlos Floriano e com o aporte financeiro da Procave 
Empreendimentos (que tem contribuído para a manutenção 
da casa nestes quatro anos de existência), de ocuparmos o 
que viemos a chamar de Itajaí Criativa-residência artística, 
onde nos encontramos até o presente momento. A casa 
onde montamos nossa sede fica às margens do rio Itajaí-
Açu, é patrimônio tombado pelo município e pelo estado e 
é conhecida pela população como casarão Almeida & Voight 
ou “casa rosa”. Os proprietários, Rafael e Jonas Dutra, a 
herdaram do pai, que, segundo consta, tinha enorme apreço 
pelas artes. Eles têm uma ligação afetiva com a casa e ficaram 
muito felizes pelo fato de alguém ocupá-la com atividades de 
arte e cultura, pois ela estava fechada há cerca de uns 15 anos. 
Está completando quatro anos que estamos habitando-a e, a 
não ser por este período de pandemia que estamos passando 
e por esse motivo de se encontrar fechada, a Itajaí Criativa 
tem tido atividades constantes: apresentações teatrais e 
musicais, cursos, oficinas, exposições, rodas de conversa, 
ensaios, festas etc. A ocupação da casa modificou totalmente 
a dinâmica da companhia (para melhor), sobretudo pela 
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possibilidade de desenvolver projetos em longo prazo. Tem 
agregado muitos estudantes de teatro, artistas e pessoas 
da comunidade, além do que tem servido como um espaço 
cultural independente para a cidade, que apesar de ter um 
movimento cultural bastante expressivo, ainda carece de 
espaços para realização de atividades culturais. Sem contar 
que ela se encontra numa parte antiga da cidade, que está 
em movimento de plena revitalização. Nestes três anos de 
atividades (pois neste ano de 2020, que completamos quatro 
anos, estamos fechados desde março, devido à pandemia) já 
passaram mais de 5.000 pessoas pela Itajaí Criativa, entre 
alunos, artistas e público em geral, o que consideramos um 
grande feito, levando-se em consideração que é um espaço 
pequeno, independente e gerido por um grupo de teatro. 
A cada ano que começa, nós percorremos vários caminhos 
para garantir a subsistência e continuidade, pois até o 
presente momento não temos nenhum sistema de garantia 
permanente para seu funcionamento.

Vocês foram um dos primeiros grupos catarinenses a 
trabalhar com o companhia argentina Periplo. Gostaria 
de saber um pouco mais sobre os desdobramentos desse 
encontro e sua importância na trajetória da Téspis?

Nós conhecemos a Periplo em 1997, quando ela veio 
à Universidade do Estado de Santa Catarina – UDESC, em 
Florianópolis, realizar algumas ações formativas, a convite 
do professor André Carreira. Na ocasião, nós presidíamos 
a extinta Associação Itajaiense de Teatro e aproveitamos a 
vinda deles ao Brasil para trazê-los a Itajaí com o objetivo de 
ministrar uma oficina. Nos anos seguintes, eles estiveram no 
Festival Universitário de Teatro de Blumenau e numa edição 
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do Festival Catarinense de Teatro, que aconteceu em Rio 
Negrinho; e aí iniciamos um diálogo, que nos despertou o 
interesse em aprofundarmos nossos estudos sobre o fazer 
teatral sob sua orientação, uma vez que apresentavam uma 
pedagogia muito clara sobre a construção do trabalho de 
atuação, a partir de uma visão que particularmente nos 
interessava. Eu e Max não possuímos formação acadêmica 
na área teatral, portanto interlocuções artísticas dessa 
natureza são fundamentais para a construção do nosso 
trabalho, sendo esta uma prática que temos exercitado com 
inúmeros artistas e coletivos durante nossa trajetória. Nossa 
aproximação com a companhia, além da participação das 
inúmeras oficinas ministradas por eles, levou-nos a realizar 
uma residência de três meses em sua sede de trabalho em 
Buenos Aires, “El Astrolábio Teatro”, entre os anos de 
1999 e 2000, que resultou na montagem de Bodas - um ato 
cotidiano, espetáculo com o qual circulamos pela primeira 
vez por outros países, além do Brasil, e mantivemos, durante 
cinco anos, em repertório, reverberando intensamente e 
ampliando, dessa forma, nossa experiência artística. Além 
disso, na época, nós realizávamos, na Associação Itajaiense 
de Teatro, uma mostra de teatro local, que contava com 
grupos convidados de outros lugares, sendo que a Periplo 
foi convidada a participar em uma das edições. Eles 
vislumbraram algo mais deste evento e foi, então, que juntos 
criamos a “Mostra Internacional de Teatro de Grupo”, que 
teve edições entre 2000 e 2004, trazendo a Itajaí grupos de 
vários estados brasileiros e de países como Peru, Argentina, 
Itália, Espanha, República Tcheca, entre outros, o que 
agregou muitíssimo ao movimento teatral itajaiense. Este 
evento também foi extinto por falta de apoio financeiro, 
na época. A relação com a Periplo Compañia Teatral 
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marcou uma mudança de paradigma para a Téspis, tanto 
artística quanto organizacional, e deixou como saldo uma 
forte amizade que permanece até os dias atuais. Ambas as 
companhias visitam volta e meia o país da outra, realizando 
apresentações ou ações formativas. A última parceria foi 
através da montagem de Esse corpo meu?, em que eu e 
Max atuamos, com a direção da Periplo, realizada em 2013 
para comemorar os então 20 anos de existência da Téspis. 
Acredito que o que nos marcou nessa relação e que continua 
reverberando é que eles nos ensinaram a olhar para o “nosso 
quintal”, compreendê-lo e trabalhar a partir dele, a partir 
do que temos, a partir do que somos, ainda que tudo isso 
esteja sempre em movimento.

Este ano de 2020 tem nos colocado muitos desafios. Um 
deles é sobreviver de arte num momento em que vivemos 
a criminalização da arte, o desmonte da educação e do 
país como um todo. As mídias sociais têm se mostrado um 
caminho, ainda instável, mas um caminho. Como tem sido 
a recepção dos trabalhos que vocês vêm desenvolvendo 
nas mídias sociais?

A pandemia nos pegou de surpresa. Inicialmente 
pensávamos que seria algo passageiro, mas como logo 
percebemos que era uma situação que duraria por um 
tempo, pusemo-nos em movimento. Cerca de sete meses 
se passaram desde que a pandemia começou, e a verdade é 
que nos adaptamos rapidamente. É evidente e sempre bom 
lembrar que absolutamente nada substitui o presencial, 
mas temos encarado a experiência como algo provisório 
e necessário para continuarmos trabalhando. Adaptamos 
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Os sonhos teus vão acabar contigo (obra em que eu atuo) a 
partir da obra de Daniil Kharms, que havia sido montado 
originalmente para palco italiano no ano passado (2019), 
dentro da programação do Projeto Ocupação Itajaí Criativa. 
Contamos muitíssimo com o Leonam Nagel de Oliveira – 
que tem uma larga experiência com o universo audiovisual 
e tem sido parceiro da Téspis nos últimos dois anos em 
vários projetos – para nos auxiliar a lidar com as questões 
tecnológicas. Demos sequência também a um processo de 
montagem do nosso novo espetáculo para a infância, que 
havíamos começado a ensaiar presencialmente em fevereiro 
(comigo em cena, além do Leonam citado anteriormente, 
Sabrina Antunes Francez e Matheus Groszewica, com 
direção do Max), de onde saiu um diário de criação e dois 
“curtas audiovisuais”, o Cadê meu ninho e Pa Pe Lê - uma 
aventura de papel. Inicialmente nos parecia uma tarefa 
impossível, com cada um ensaiando e levantando material 
em suas casas, e a gente se encontrando no Google Meet 
para discutir, dirigir e encaminhar as produções. Mas 
acredito que fomos compreendendo a dinâmica. Havia 
dias que estava tudo muito ruim, devido ao sinal fraco da 
internet e à impossibilidade de uma “relação” mais efetiva, 
necessária em todo processo criativo. Mas fomos aceitando 
também as limitações e aprendendo a lidar com elas. Afinal, 
nós, artistas, estamos acostumados a criar apesar das 
adversidades. A partir daí, não paramos mais. Adaptamos 
ainda o Pequeno Inventário de Impropriedades (escrito e 
atuado por Max Reinert, que completou dez anos de sua 
estreia) para versão on-line, participamos de inúmeras 
mesas, rodas de conversas a convite de grupos teatrais, 
eventos, escolas, universidades, participamos e ministramos 
cursos de formação na área teatral; e no momento estamos 
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realizando um evento que conta com apresentações de peças 
teatrais (de grupos de outras cidades do estado de Santa 
Catarina), shows musicais, exposições, sessões de curtas 
metragens e oficinas. Uma loucura! Mas está acontecendo 
e vai até dezembro. Isso só para citar uma parte muito 
pequena do malabarismo que estamos fazendo para dar 
conta da situação que se apresenta. O momento não é nada 
bom, sobretudo para nós, artistas, que viramos inimigos do 
estado. Importante salientar também que na cidade de Itajaí 
vivemos uma situação privilegiada em termos de relação com 
o poder público. Temos um amplo diálogo e encontramos 
muita disponibilidade para realizarmos as adaptações 
necessárias para o universo on-line de projetos e editais. 
Já vínhamos de uma sequência de acontecimentos nada 
favoráveis ao setor, e com a pandemia tudo piorou muito. 
E repito que estou falando de um lugar de privilégio, pois, 
como sabemos, muitos artistas estão à deriva, sem recursos 
para prover suas necessidades básicas. Mas seguimos firmes 
e fortes, alguns dias mais, outros menos. Não nos resta outra 
opção. A vantagem de trabalhar em grupo é que a gente se 
apoia, um levanta o outro quando precisa. Um impulsiona 
o outro, acolhe, quando precisa.  Estamos aprendendo 
muito com toda essa experiência, desde a crise gerada pela 
pandemia, como a situação política que estamos vivendo 
no país. Temos nos perguntado muito como seguir, como 
continuar, o que faz sentido e o que não faz mais. Temos 
procurado compreender qual é o nosso papel como artistas e 
como cidadãos no meio desse redemoinho. Temos procurado 
nos reinventar, nos redescobrir. Se um artista é alguém que 
dialoga com seu tempo, é preciso olhar para o entorno e 
saber como se relacionar com ele. “É preciso estar atento 
e forte, não temos tempo de temer a morte”. Felizmente o 
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público tem nos acompanhado, comparecido e apoiado. Isso 
nos dá força para seguir lutando. 

Tenho o privilégio de acompanhar o trabalho de vocês faz 
alguns anos e atestado essa procura da Téspis por trabalho 
que privilegia o corpo em determinados espetáculos, e, 
em outros, fazer um mergulho num teatro destinado à 
infância e à adolescência com o cuidado de tratar esse 
público como seres capazes de se relacionar com a arte 
de forma plena. Poderia nos falar um pouco mais sobre 
essas duas experiências?

Bom, esse é um assunto que daria uma dissertação 
de mestrado (risos). Na verdade, já deu. Em 2017, o ator 
Jônata Gonçalves, ex-integrante da Téspis, obteve seu título 
de mestre em teatro pela Universidade do Estado de Santa 
Catarina - UDESC, com a dissertação “A inquieta poética 
da busca – um olhar sobre o corpo no corpo da Téspis Cia 
de Teatro”, que em seguida foi publicada em livro. Mas vou 
tentar resumir. Acredito que todo teatro parte do corpo, que 
todo teatro é físico. Nós não temos um corpo, como dizia 
Grotowski, nós somos um corpo. Penso que o que muda é a 
abordagem para construir linguagem. Em alguns trabalhos, 
os aspectos corporais estão mais aparentes ou estilizados. 
Em outros, o corpo apresenta-se mais recortado, colocando a 
palavra em primeiro plano, palavra que também é corpo. Fala 
é corpo. A partir da minha experiência, penso que o corpo/
mente/memória precisa estar disponível para a criação. Ele 
torna-se instrumento, receptáculo e caminho no processo da 
construção teatral. Em minha trajetória me deparei com essa 
percepção inicialmente quando comecei a trabalhar com o 
Lucas David, que, além de teatro, tem formação em dança; 
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portanto, a questão do corpo está muito presente em seu 
trabalho. Eu estudei um pouco de dança quando trabalhei 
com ele. Essa experiência me fez compreender muitos 
aspectos da cena: as possibilidades “estéticas do corpo”, a 
relação com o espaço, com o ritmo, um melhor entendimento 
do “tempo”. Comecei a trabalhar com mais precisão também, 
entendendo que o corpo expressivo precisa ser modelado 
e pensado como um desenho no espaço e que acontece 
dentro de uma determinada fração de tempo. Em seguida, 
já trabalhando com a Téspis, quando começamos a estudar 
com a Periplo, estas questões foram se aprofundando. Eles 
praticamente dançam seus espetáculos. Aí, a gente começa 
a estudar e se dá conta de que essas diferenças nem existem 
na formação de alguns teatros do Oriente. Um ator também 
é bailarino e cantor. Desde então, nós não só investimos em 
um trabalho de preparação corporal dos atores, no sentido 
de desenvolver capacidades expressivas, como o utilizamos 
em boa parte das nossas montagens como possibilidade de 
potencial criativo. Nos espetáculos para crianças, essa é 
uma das premissas utilizadas como recurso de composição 
cênica. Na peça Um, dois, três: Alice!, por exemplo, embora 
tivéssemos partido dos textos “Alice no país das maravilhas” 
e “Alice através do espelho”, de Lewis Carroll, a montagem 
começou por exercícios improvisacionais que partiam de 
jogos corporais; tanto na relação com os objetos cênicos, 
quanto com brincadeiras rítmicas.  Ainda sobre nossa 
produção de teatro para infância, partimos sempre da frase 
do Stanislavski, que diz que “O teatro para crianças tem 
que ser igual ao adulto. Só que melhor”. Pois se este é um 
público mais sincero, é também mais indefeso. Então há 
uma grande responsabilidade em trabalhar com quem se 
encontra em fase de formação e desenvolvimento mental 
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e emocional. Seja na preparação dos atores, na criação da 
dramaturgia, na direção, na produção em geral, o tratamento 
que damos às montagens de peças para crianças é o mesmo 
que direcionamos aos espetáculos adultos. O que muda em 
geral é o tema e a linguagem, com os quais normalmente 
exploramos aspectos mais lúdicos. 

E seu encontro com o Max? Como vocês se conheceram? 
Quem conhece vocês percebe que há uma espécie de 
irmandade, de cumplicidade. Qual foi o momento mais 
crítico que vocês enfrentaram nestes anos todos?

Na verdade, eu conheci o Max quando eu era 
professora da pré-escola no Colégio Fayal. Estava substituindo 
uma professora de ciências no Ensino Fundamental, e ele 
estudava na sétima série. Falando assim vai parecer que eu 
sou muito mais velha do que ele (risos). São apenas seis anos 
de diferença, na verdade. É que na época eu tinha recém 
me formado em magistério (Ensino Médio) e já dava aulas. 
Mais tarde acabei estudando com o irmão mais velho dele 
também, o Jean, quando cursei a faculdade de Letras na 
Universidade do Vale do Itajaí - Univali. Ou seja, o caminho 
com os Reinert já estava traçado (risos novamente). Mas eu 
o reencontrei e conheci mais de perto foi fazendo teatro. Eu 
fazia parte do Grupo Teatral Acontecendo Por Aí, na época, 
e o Max, fez o Curso Básico de Teatro com o Valentim, e a 
partir dali começou a viver profissionalmente de teatro. Nós 
passamos a nos encontrar e conversar nos corredores da 
Casa da Cultura e percebemos que tínhamos alguns anseios 
parecidos relativos ao fazer teatral.  Umas das questões que 
sempre aparecia nas conversas era a ideia de que, apesar de 
vivermos e desenvolvermos nosso trabalho em uma cidade 
pequena, fora do grande centro, o teatro que fazíamos não 
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devia se limitar a essa noção. Para isso era imprescindível 
estudarmos e buscarmos referências. Aí, como comentei 
anteriormente, juntamente com as outras seis ou sete pessoas 
que também partilhavam de alguns pensamentos comuns, 
decidimos naquele ano de 1993, na cidade de Caçador, em 
uma das edições do Festival Catarinense de Teatro, fundar 
a Téspis. Bom, a partir daí, várias pessoas foram passando 
pela companhia, e nós fomos ficando. Atravessamos 
muitas crises, mas cada vez que você decide continuar 
trabalhando com outro, isso fortalece cada vez mais a 
relação. Acredito que a grande chave para conseguirmos 
trabalhar tanto tempo juntos, foi quando entendemos que 
apesar de termos pensamentos muitos divergentes sobre 
várias coisas, inclusive sobre teatro muitas vezes, que isso 
não deveria ser um problema. Ao contrário, compreendemos 
que um grupo se constrói nas diferenças. Encontrar um 
ambiente propício para que a criação possa emergir dessas 
diferenças, acredito que tenha sido fundamental. Acho que 
nos complementamos, em vários aspectos. Hoje o Max que 
é mais que um companheiro de trabalho, um sócio. É uma 
espécie de irmão. Irmão na arte! E tentamos nos apoiar, 
nos impulsionar e principalmente nos provocar. E penso 
que estes são fatores importantes para manter o trabalho 
da companhia em movimento.

O setor teatral é composto por toda variedade de gente. E 
não podemos ser ingênuos, pois sabemos que muitas vezes 
entramos no mesmo esquema de competição que tanto 
procuramos negar. Em Itajaí não é diferente. Hoje, como 
você vê as relações entre os grupos da cidade? Qual o 
caminho para se superar as diferenças e tentar construir 
um horizonte comum?
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Acho que a gente precisa amadurecer, não é? (risos). 
Tem uma fase na vida que tudo está muito pautado no “ferro 
e fogo”. Quando a gente começa a fazer teatro (falo por mim, 
é claro), achamos que temos que ser amigos de todos e nos 
amar profundamente. Depois a gente vai compreendendo 
que é importante respeitar a diversidade de ideais e se 
unir mesmo com as diferenças quando é necessário lutar 
por um bem comum. Acredito que o movimento teatral de 
Itajaí amadureceu nesse sentido. E se, em algum momento, 
houve mais ou menos divergências, não se pode negar que 
sempre esteve em movimento. Prova disso foi a linda edição 
do Festival Brasileiro de Teatro Toni Cunha, que realizamos 
em conjunto no ano passado (2019). E nossa câmara setorial 
é uma das mais ativas e propositivas da cidade. 

A Karma Cia. de Teatro tem realizado algumas parcerias 
com a Téspis. Poderia nos falar um pouco sobre esse 
processo?

Na realidade, a parceria que se deu foi na montagem 
do Caê, espetáculo voltado para crianças, montado a partir 
da obra do artista visual Mauro Caelum, pai de Mauro Sérgio 
Santos Filho, ator e um dos fundadores da Karma. Nós, da 
Téspis, tínhamos uma proximidade com o Caelum, tendo 
inclusive utilizado algumas esculturas suas pouco antes 
de seu falecimento em Tomara que não chova ou a incrível 
história do homem que se transformou em cachorro. Segundo 
o Mauro Filho, o pai sempre lhe perguntava quando a Karma 
faria um espetáculo sobre sua obra. Aí, quando ele faleceu 
em 2016, o Mauro decidiu fazê-la e convidou o Max para 
dirigir, pois dizia que seu pai tinha enorme apreço pelo nosso 
trabalho, e eu participei com a criação do figurino também. 
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Caê estreou em 2018. Foi muito interessante passear pela 
obra do Caelum, que o Mauro Filho, a Sara e o Kim (artistas 
visuais da cidade que eram parceiros do artista) levantaram 
através de uma vasta pesquisa e catalogação. Foi bem 
emocionante ver a peça concretizada e circulando da forma 
que está até hoje. A Karma é um grupo jovem que investe 
muito na formação e tem um inquietação na relação com o 
fazer teatral com a qual nos identificamos. Fora isso, somos 
amigos de cerveja também. (risos)

E a atriz-espectadora? Existe um trabalho em especial 
que tenha marcado a sua experiência como espectadora? 
E o que nele a impactou?

Nossa, difícil dizer. Assisti a muitas coisas e assisto 
até hoje. Procuro estar sempre pesquisando, estudando, 
conhecendo mais sobre o teatro, até porque tudo tem 
mudado muito rápido, e acho que, como artista, a gente 
precisa estar antenada com o que está acontecendo nas 
artes. Lembro que no início da minha trajetória, a Denise 
Stoklos era uma atriz que eu admirava e me inspirava muito. 
Interessava-me a forma como ela utilizava as capacidades 
expressivas do corpo e da voz. Os atores/atrizes da Periplo 
também. O domínio que eles tinham do ofício era algo que 
me impressionava. Mais recentemente as atrizes que me 
chamam atenção são a Juliana Galdino, com todo aquele 
seu potencial vocal, a Grace Passô, como ela trabalha 
com o mínimo para criar potência, a Janaina Leite, pela 
coragem, entrega, posicionamento como mulher/atriz. A 
Georgette Fadel tem uma linda trajetória também, sempre 
fazendo um teatro engajado, crítico. Tenho acompanhado a 
Silvia Gomez, dramaturga. Leio tudo que tenho acesso da 
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produção dela. Já pensei inclusive em me aventurar na escrita 
dramatúrgica por influência dela. Mas um dos trabalhos que 
mais me impactou na vida foi Why the horse?, com a Maria 
Alice Vergueiro. Ali, todas as minhas noções de teatro foram 
atualizadas. (risos). Foi uma experiência transcendental o 
que aconteceu naquela peça. Nem sei como explicar. Tocou-
me profundamente. Com certeza passei a olhar a cena e a 
vida de maneira muito diferente. 

Como já conversamos, vivemos um momento de 
criminalização da arte e dos artistas. Você já foi gestora 
cultural. Na sua percepção o que leva a gestão pública 
responsável pela formulação das políticas culturais 
destinadas ao setor cultural a tratar a arte e os artistas 
com tanta desconfiança?

Difícil dizer. Até porque não existe um único tipo de 
gestão pública, não é? A gestão é feita por pessoas, e sempre 
vai depender muito de como elas pensam, o que conhecem, 
qual sua formação. Como você falou, já fui gestora cultural e 
por esse motivo aprendi a olhar para este universo de outra 
forma. Acho que quem consegue fazer um bom trabalho 
dentro de um esquema engessado, que é o poder público, 
merece nosso aplauso. E tem muita gente boa fazendo coisas 
bacanas. Tenho a sensação de que, em alguns casos, falta é 
conhecimento, algum tipo de relação com a arte, de vivência. 
Em outros casos, acredito que é proposital mesmo. Ainda 
se tem uma ideia do artista como um indivíduo inútil, que 
faz algo que não é importante para a sociedade. A arte é 
considerada inútil, o que ela é, de alguma forma. A arte 
não “serve” para nada. Não tem utilidade. Pelo menos 
dentro desse pensamento capitalista em que a gente vive. 
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Eu odeio a tal da “função social da arte”. A “importância” 
da arte, digamos assim, está nela mesma, em seu objeto e 
sua possibilidade (ou não) de conectar as pessoas com seu 
universo simbólico. Ela não precisa ser nada além disso. 
Mas isso é pouco para uma sociedade que está pautada pela 
lógica do consumo. Olhemos para os nossos famigerados 
editais. Quanto mais “contrapartida” você der, maiores 
chances tem de levar o prêmio. Difícil mensurar “valor” 
a partir desses parâmetros. A produção artística é de uma 
outra natureza, quando você começa a querer enquadrar 
nessa lógica de número de “atendimento”, fica complicado. 

Existe um procedimento específico que você realize na 
preparação de sua atuação? 

Depende muito da situação. Se estamos falando 
dos ensaios para a montagem de um novo espetáculo, 
por exemplo, eu procuro estudar, buscar referências para 
o assunto que estamos tratando. Pesquiso a linguagem 
também, se for algo específico, em que eu possa buscar 
referências. Adoro ensaiar. Gosto de ensaiar muito, até sentir 
que me apropriei do material a ponto de não ter mais que 
“pensar” nele. Construir passo a passo uma composição 
artística é muito instigante, é onde se descobrem caminhos, 
onde a gente aprende algo da arte e um pouco mais de nós 
mesmos. Se estamos falando do que fazer antes de entrar 
em cena... Bom, gosto de estar no local da apresentação 
com pelo menos umas duas horas de antecedência (isso se 
a gente não passou a tarde montando o cenário, não é?), 
gosto de criar um clima de concentração. Faço aquecimento 
físico e vocal, e depois realizo uma prática que eu li no livro 
do Stanislavski assim que comecei no teatro e que faço até 
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hoje, que é passar de maneira “técnica” por todas as ações e 
textos da peça (quando há texto), na relação com o espaço, 
com o intuito de “atualizar o corpo e a mente” para o que 
terá de ser feito, para depois, na hora da apresentação, me 
conectar apenas com o público e com o momento presente. 
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O SABER E O SABOR DE UMA EXPERIÊNCIA

“O teatro não é obrigado a nada. Existe e resiste porque 
sua gênese é o encontro. E aqui estamos”, nos diz a certa 
altura Milena Moraes. E é nos encontros que se baseia a 
sua longa e profícua carreira. Atriz de teatro, de cinema e 
de televisão, ela também transita entre diversos gêneros: 

Foto: Renato Turnes.
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do humor mais debochado ao drama mais denso, o que 
vemos é sempre um comprometimento com a atuação. Nesta 
entrevista, Milena nos conta sobre sua formação, suas longas 
parcerias, sobre o processo criativo dos seus principais 
trabalhos, do mesmo modo que avalia o atual momento e 
como sua companhia teatral, a La Vaca, está se adaptando ao 
novo estado das coisas e aprendendo com ele.

Milena, quando tudo começou? Quando você decidiu 
que o teatro seria seu modo de expressão artística? 
Existe algum fato na infância ou na adolescência que 
tenha direcionado você à arte?

Comecei a “fazer teatro” no primeiro ano do Ensino 
Médio, aos 15, 16 anos. Morava no interior de São Paulo, 
na cidade de Botucatu, e a “divisão de cultura” promovia 
várias oficinas gratuitas. Fiz várias oficinas de teatro nesta 
época. Desde criança, quando eu tinha uns seis anos de 
idade, eu dançava, me apresentava, gostava do público. A 
oficina mais significativa foi com João Carlos Andreazza, 
através do Mapa Cultural Paulista, por meio da qual tive 
contato com história da arte e com vários autores que vi-
ria estudar na graduação. Muitos adolescentes e jovens que 
estiveram comigo neste momento de formação se profissio-
nalizaram e até hoje exercem o ofício em São Paulo. Foi 
muito importante começar a fazer teatro justamente nesse 
período, época de escolher curso e de prestar vestibular. 
Acredito que hoje talvez fosse diferente, mas tinha aquele 
imediatismo da juventude, tinha aquela sensação de esco-
lher algo que se ia fazer pro resto da vida... e eu tinha a 
vocação latente.
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Este ano de 2020 tem nos colocado muitos desafios. Um 
deles é sobreviver de arte num momento em que vivemos 
a sua criminalização, o desmonte da educação e do país 
como um todo. As mídias sociais têm se mostrado um 
caminho, ainda instável, mas um caminho. Como tem 
sido a recepção dos trabalhos que a La Vaca Companhia 
de Artes Cênicas vem desenvolvendo nas mídias sociais?

Estamos num momento em que as artes da presença 
sofreram um golpe repentino, em que nos vimos impedidos 
de exercer nosso ofício, em que estamos buscando 
encontrar caminhos de seguir existindo, em que uma nova 
via ou módulo em fase de construção não contempla todas 
as obras e os trabalhos pré-existentes. A companhia tem 
feito, com sucesso, transmissões ao vivo para promover 
projetos que já haviam iniciado antes do distanciamento 
social imposto pela pandemia, e outras ações de formação, 
através do edital emergencial da Fundação Catarinense 
de Cultura. Particularmente tenho o desejo de produzir 
algo específico para essa terceira via (que não o teatro 
filmado, tampouco o cinema... embora seja inevitável que 
se beba dele), de criar performances intermídias. Talvez 
desenvolver e atualizar a pesquisa de linguagem iniciada 
em 2014, com Odiseo.com, em que a equipe, sob a direção 
de André Carreira, criou todo o espetáculo através da 
internet, e as apresentações eram realizadas em tempo 
real, em três países distintos, com interação entre os 
performers. À diferença do que se têm produzido agora é 
que contávamos com público presencial (e reduzido) nas 
locações do Brasil e da Argentina, e o público só sabia o 
que acontecia neste espaço. Nunca houve um streaming 
com todas as pontas da história. Entendo que é propício 
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neste momento voltar o olhar para a importância do que 
temos feito e para o compartilhamento de experiências, 
a fim de aumentar o repertório de possibilidades para o 
nosso trabalho e de fortalecer a base do que fazemos para 
um retorno potente e, inevitavelmente, atravessado pelo 
insólito de uma pandemia mundial.

Acompanhamos seu trabalho há praticamente duas 
décadas. Você é considerada uma das principais atrizes 
em atuação em Santa Catarina. Trabalhos como 
Kassandra e Odiseo.com jamais sairão da memória. 
Poucos artistas conseguem transitar pelo drama, pela 
comédia, pelo trágico e pelo tragicômico com tanta 
potência. Temos curiosidade em saber como é o seu 
método e sua preparação para cada trabalho.

Cada um demanda um processo distinto; é muito 
peculiar. O processo de criação no teatro não é solitário, é 
uma arte coletiva. Os “inputs”, os estímulos, as provocações 
que cada projeto apresenta à artista, à intérprete, ao 
elenco são muito únicos e reverberam em cada artista de 
uma maneira, que por sua vez reverbera para a equipe de 
outra. O modo de operar das equipes criativas e de cada 
artista dentro desse coletivo costuma variar bastante. La 
Vaca somos Turnes e eu, que nos associamos a artistas 
e a profissionais para projetos específicos, além de nos 
mantermos abertos para convites de outros coletivos e 
companhias. O conjunto de artistas varia bastante. No 
espetáculo Ilusões, dos cinco artistas envolvidos, entre 
direção e elenco, apenas Turnes e eu havíamos trabalhado 
juntos, nunca no mesmo elenco. É sempre um redescobrir. 
Percebo certos padrões no meu processo de criação 
individual. Um movimento meu, próprio. Uma relação de 
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confronto com o texto, antes de aceitá-lo de fato. Momentos 
de encantamento inconteste e de crítica severa. Momentos 
de saber até onde o material me serve e até onde eu o 
sirvo, até que a simbiose acontece. Cada projeto gera uma 
onda de estímulos diferentes, a capacidade de se entregar 
e de entender, sem a necessidade de controlar a dinâmica 
do fluxo. Assumo que o processo de criação no teatro é 
interminável, pois uma apresentação é parte do processo 
da próxima. O Esteban Campanela sempre fala dessa ideia 
do teatro como obra inacabada, justamente nesse sentido. 
Há que se abrir, sobretudo com montagens que passam 
anos em cartaz, aos atravessamentos de eventos pessoais, 
sociais e políticos no trabalho. É tentar o equilíbrio sobre 
o que te afeta e como você pode afetar. É o exercício de 
desapegar e de transformar por todo o tempo de vida 
de uma performance. Quando se tem companheiras e 
companheiros abertos e dispostos a aportar com suas 
ferramentas criativas sem receios, quando se conta com 
uma direção capaz de gerenciar as potências de cada 
elemento com inteligência, azeitando amorosamente as 
engrenagens, tudo flui melhor e mais bonito.

Você tem longa parceria com vários artistas. Gostaria 
que nos falasse um pouco sobretudo sobre seu encontro 
com Renato Turnes e com Malcon Bauer.

Nós nos conhecemos no âmbito da universidade. 
Todos nos graduamos em Artes Cênicas na Universidade 
do Estado de Santa Catarina - UDESC. Muitos dos artistas 
atuantes em Florianópolis se conheceram no Centro de 
Artes dessa universidade. O Malcon foi meu calouro, 
mas fizemos muitas disciplinas juntos. Com ele trabalho 
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desde 2003; com Turnes foram quase dez anos, até que o 
convidei para dirigir Mi Muñequita, e fundamos, a partir 
deste trabalho, a La Vaca. Temos uma relação de amizade e 
irmandade muito forte, que começou por conta do que nos 
constitui como artista, pelo nosso amor ao ofício. Bauer 
me dirigiu ainda durante a graduação; Turnes, mais tarde. 
Com Bauer foram muitos anos em projetos de humor, nos 
quais todos escrevíamos e dirigíamos nossos próprios 
números. Amo estar em cena com Bauer. Fazemos isso há 
tanto tempo, que a contracena transcende. Também é um 
prazer roteirizar números juntos. Com Turnes, sobretudo 
na direção, fluímos muito. A comunicação desliza. Ele 
também é ator, o entendimento acontece no olhar. A 
relação é dialógica e horizontal. Turnes tem amor pelos 
seus atores. 

Quando vocês criaram o show de humor Teatro de 
Quinta, o país estava tomado por uma onda de stand-
up com sua característica primeira de ser executado 
por um comediante. Pode nos falar um pouco sobre essa 
experiência coletiva?

Foi um momento muito profícuo para mim e ouso 
dizer que para todos os artistas envolvidos. Estive por cin-
co anos no Teatro de Quinta, como artista, mas também 
como assistente de produção, o que me deu bastante asfal-
to. A frequência das apresentações – em princípio sema-
nais e em um bar; depois mensais, primeiro na UBRO e 
depois no TAC, e a cada tanto no CIC – exigia que nos 
renovássemos sempre, pra manter o interesse do público. 
O show pagou minhas contas básicas durante um tempo, 
e se mantinha com bilheteria e microapoios. Produzíamos 
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números e personagens numa escala em que não estáva-
mos acostumados com outros espetáculos. Cada um dos 
artistas era responsável por criar as personagens do zero. 
Trilha sonora, texto, figurino. E havia muitos números em 
que estávamos em dupla ou trio, o último sempre todos 
juntos. Todos colaboravam para o refinamento dos núme-
ros dos outros. Foi um momento muito importante para a 
minha formação. Como estávamos em cartaz toda semana, 
tínhamos pouco medo de errar, pois o “fracasso” de uma 
personagem ou um “punch” que não entrava bem numa 
quinta, podia ser recuperado na outra. Foi um período de 
aprender a lapidar tempo cômico, texto, abordagem, intera-
ção e improviso. Uma bagagem que só agregou.

O setor teatral é composto por toda variedade de gente. 
E não podemos ser ingênuos, pois sabemos que muitas 
vezes entramos no mesmo esquema de competição 
que tanto procuramos negar. Em Florianópolis não 
é diferente. Hoje, como você vê as relações entre os 
grupos da cidade? Qual é o caminho para se superar as 
diferenças e tentar construir um horizonte comum?

Tentando analisar sua pergunta... creio que, 
embora acredite nos editais como uma forma menos 
desigual de distribuir recursos, visto que não se 
depende exclusivamente da relação comercial com uma 
patrocinadora da iniciativa privada, acredito que é aí que 
podemos correr esse risco de um “esquema de competição 
que tentamos negar” que você coloca. Falando aqui do 
nosso quintal, na esfera municipal e estadual, não identifico 
competição insalubre entre artistas ou companhias.
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Esteban Campanela fez sua tese sobre o processo de 
Kassandra. Como foi acompanhar a imersão que ele 
fez? Como surgiu a ideia da montagem do texto de 
Sergio Blanco?

Esteban sempre colaborou com a La Vaca (que man-
tenho com Renato Turnes há 12 anos), desde os seus primór-
dios. Ele quem me apresentou o texto de Gabriel Calderón, 
o “Mi Muñequita”, encenação que inicia os trabalhos da 
companhia. A partir daí foram sucessões de colaborações 
dele, primeiro como tradutor, depois como pesquisador, e 
ainda na equipe de produção. Esteban produziu as tempo-
radas de Mi Muñequita e de UZ no Uruguai. Ele também 
me falou da estreia da Kassandra uruguaia, que foi o que 
despertou meu interesse, e fez o meio de campo para que 
tivéssemos acesso ao texto e negociássemos os direitos. Eu 
me lembro de ele me mostrar a matéria no jornal. Um solo 
com Roxana Blanco (irmã do autor), dirigido por Gabriel 
Calderón, em que ela interpretava uma travesti, em um bar, 
em inglês. Amei a ideia. Em uma tarde fizemos contato, 
lemos o texto, e Blanco nos autorizou a montar. Isso foi no 
final de 2010. No ano seguinte, o projeto foi contemplado 
com o extinto Prêmio FUNARTE de Teatro Myriam Muniz 
e, em 2012, estreamos. O espetáculo foi mantido em cartaz 
até 2018. A pesquisa sobre o meu processo de criação em 
Kassandra foi tranquila. Não tive que me acostumar com 
alguém “de fora”, pois ele sempre acompanhou ensaios e 
processos. Ele coletava discretamente o material para o seu 
dossiê, fotografava meus textos manuseados e desgastados, 
presenteava Kassandra com presentes... um deles o bone-
quinho do Pernalonga usado em cena. Acompanhou tudo, 
desde o princípio. Nossas discussões em sala de ensaio, me 
acompanhou às casas noturnas para conversar com geren-
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tes. Uma presença certa, constante e que sempre me trouxe 
segurança. Atriz e produtora do espetáculo, era fundamen-
tal esse suporte de produção. Como somos casados, nossos 
diálogos sobre a montagem, os retornos do público, as mi-
nhas transformações pessoais (e, consequentemente, como 
intérprete) foram acompanhadas por ele de forma muito 
orgânica e espontânea. Ele acompanhou Kassandra da pri-
meira à última apresentação, pôde compartilhar de perto 
cada passo do crescimento da encenação.

Existe, ainda que essa fronteira esteja sendo borrada, 
uma certa dicotomia entre a arte que se produz dentro 
da academia e a que se produz fora dela. Como você vê 
essa questão?

Por muito tempo senti a academia como uma 
“usurpadora” da pesquisa e da investigação em arte. A 
única pesquisa que parecia passível de validação por onde 
transitávamos era a acadêmica. Se a pesquisa não viesse dela, 
devia passar por uma certa assepsia para ser reconhecida. 
Temos esse fetiche pelos títulos... (risos) Entendo que é 
necessário pensar uma decolonização de saberes e de 
discursos. Acredito que esse limite tem sido diluído por 
mérito de ações afirmativas e de muita discussão política. 
Talvez horizontalizar ainda mais essa dinâmica permita um 
trânsito mais dinâmico e equânime dos saberes. 

Em momentos críticos o teatro sempre reage. Foi assim 
durante a Ditadura Militar, foi assim durante o período 
que antecedeu o golpe parlamentar que jogou o país 
neste momento trevoso em que renascem, com muita 
força, discursos de ódios de toda ordem. Por outro lado, 
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com a pandemia, o teatro sofreu o golpe de não poder se 
encontrar fisicamente com o público. Claro que a internet 
e as mídias sociais são importantes, e é preciso explorar 
as potências que esses mecanismos nos oferecem. Como 
você avalia este momento em que vivemos? 

Somos criativos, resilientes, adaptáveis. Entendo que 
estamos reavaliando a presença. É possível que o encontro 
se dê mediado integralmente pela tecnologia? Entendo 
que agora estamos criando essa terceira via, que estamos 
a pleno vapor na investigação desse novo suporte. Acredito 
que nem todo espetáculo seja “versionável” para esse novo 
módulo que estamos experimentando; há resistências para 
esse trânsito de linguagem que podem ser extenuantes, 
ainda mais quando feito compulsoriamente, mas penso 
que estamos criando uma nova via e que devemos investir 
em trabalhos pensados para ela. Novas pandemias podem 
acontecer, guerras, desastres naturais, o distanciamento 
pode ser o recomendado ou o isolamento decretado, em 
outros momentos. Não vamos parar de criar por isso. 
Artista é que nem planta que nasce na calçada, toma água 
do bueiro e cresce arrebentando o concreto.

Gostaria que você falasse sobre a atriz-espectadora. 
Existe algum trabalho que tenha marcado sua experiência 
nesse sentido? Qual? E o que ele lhe provocou?

São muitos, alguns dos quais nem me lembro do 
nome... lembro cenas, momentos, atuações. Há trabalhos 
que eu vejo e ficam reverberando por tanto tempo... e só 
depois de anos consigo elaborar a importância e o impacto 
daquela obra em mim. Percebo que tenho tendência a 
me engajar mais quando a encenação assume o público, 
quando não o subestima, quando prima pelo afeto legítimo.
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Manter uma companhia de teatro num estado como o 
nosso, que dispõe de uma política pública para o setor 
cultural bastante deficitária, exige muito esforço. Você 
produz, atua, elabora projetos e tem, também, uma 
grande experiência como atriz no audiovisual. Como 
consegue conciliar tantas funções?

Sempre acho que não consigo. Sofro de culpa pouco 
intermitente e um autoflagelo menos esporádico do que eu 
gostaria. Com a maternidade é inevitável o agravamento 
desse quadro. Ela chega com uma mochila pesada pra 
caramba... estou no exercício de aliviar essa carga. O que 
não é fácil em uma sociedade que exalta, e até romantiza, a 
mulher guerreira e forte. 

Se tivesse que definir o que é o teatro e qual é sua função 
dentro de uma comunidade, o que diria?

Ainda bem que eu não tenho... (risos). Não me sin-
to confortável em definir e determinar algo tão imenso. A 
arte é artigo de subsistência, para quem vive do ofício de 
artista em mais de um nível (material, criativo, de consci-
ência). Como já disse Nina Simone, podemos, como artis-
tas, refletir o nosso tempo. O que inclui nos posicionar-
mos. Mas ninguém é obrigado. O teatro não é obrigado a 
nada. Existe e resiste porque sua gênese é o encontro. E 
aqui estamos.

O que deseja e o que espera para os próximos anos?

A descoberta da vacina e a eleição de um governo 
progressista. (risos) Que sigamos combativos, mas que 
aprendamos a nos articular melhor. Mais notícias boas que 
ruins. Disposição para seguir trabalhando e vivendo. En-
contros carinhosos e intensos.
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A ENCARNAÇÃO DOS AFETOS E DAS 
EXPERIÊNCIAS

Esta é uma entrevista com a atriz Yonara Marques. No 
entanto, parece ser uma entrevista coletiva, pois a voz de 
Yonara é plural, não fala apenas de si, mas também dos 
seus: o marido, o filho e a filha, os amigos, os gestores 
culturais, o público, outros atores e atrizes estão também 
falando nesta conversa. A certa altura, ela diz o seguinte: 
“Não nos descobrimos atores; nós nos formamos atores 
a partir de experiências vividas em nosso fazer diário, 
tanto artístico quanto de produtores que precisavam 
vender seu peixe; fomos nos estruturando com os próprios 
exemplos.” O teatro aqui se dá pela experiência prática, 

Foto: Suelen Grimes.
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pela curiosidade, pela vontade de mudar de vida e arriscar-
se pelas ruas, fazendo teatro de rua. Yonara fala sobre a 
sua longa experiência no Cirquinho do Revirado, criado 
com seu marido na década de 1990 e que se tornou 
uma importante referência teatral na região sul de Santa 
Catarina. Além disso, a entrevista passa pelo seu processo 
criativo, por sua formação, suas experiências com outros 
grupos e suas expectativas neste momento conturbado da 
história. 

Para começar: como ocorreu seu primeiro encontro 
com o teatro? O que significou esse encontro?

No final dos anos de 1980, já comecei a participar de 
grupos de jovens, na época o lugar da galera se encontrar. 
Havia a Pastoral da Juventude, que promovia debates 
sociais muito interessantes. Nesse lugar, uma das ações 
mais costumeiras foi criar peças de teatro com engajamento 
político-social. Era um tipo de teatro que misturava coisas 
religiosas, porém da Teologia da Libertação de Leonardo 
Boff. Ali brincávamos, nos divertíamos e aprendíamos 
muito em geral. As temáticas eram das lutas de classe, das 
desigualdades sociais etc.  Foi nesse contexto que conheci 
Reveraldo, num encontro de Jovens Cristãos da Pastoral 
da Juventude (ENJOCRI). Ele estava apresentando uma 
comédia que denunciava a Rede Globo e os meios de 
comunicação de massa. Isso em 1993. Eu e Reveraldo 
nos casamos um ano depois. Durante esse tempo, eu e ele 
trabalhávamos no comércio, mas sempre estávamos fazendo 
alguma coisa de teatro, porém no âmbito da diversão e 
do entretenimento infantil em família, principalmente em 
festinhas de aniversário da “sobrinharada” (eram muitos), 
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hoje todos adultos. E, claro, nas Sextas-feiras Santas, teatro 
em comunidades, a Paixão de Cristo. Chegamos, em uma 
das encenações, a apresentar para 3.000 pessoas de cima 
de um caminhão. Em 1997, nasceu o grupo, a lona do 
circo, o Boneco Revirado, que contava e revirava histórias 
infantis... Nascia o Cirquinho do Revirado. 

Pode nos falar um pouco sobre como surge a companhia 
Cirquinho do Revirado? 

Em 1996, eu e o Reve, com o Luan de colo, fomos 
passar uma virada de ano com os amigos em Garopaba-
SC. Lá conhecemos o Cirquinho da Josefina e ficamos 
apaixonados com a ideia da loninha de circo. Voltamos para 
Criciúma para continuar a vida, mas não conseguimos tirar 
essa ideia da cabeça. Reveraldo trabalhava como gerente 
de uma loja de eletrodomésticos. Eu, até o nascimento de 
Luan, também era do comércio de Criciúma. Estávamos 
com muitos desejos de trilhar um caminho diferente para 
nossas vidas. E o teatro era algo pulsante em nós. Estávamos 
sempre metidos em alguma criação. Nesta época eu ainda 
era muito impulsionada pelas vontades do Reve, porém 
sempre gostei muito do que realizávamos. Gostava da ideia 
de liberdade e tínhamos sonhos utópicos. Temos até hoje. 
Quando ele veio com o pensamento de a gente viver de 
teatro, Luan tinha um ano e meio. A ideia era a gente ter 
um cirquinho igual àquele que a gente viu em Garopaba. 
Quando ele me fez a proposta, aceitei na hora e criei várias 
viagens mentais, elaborando sonhos, fantasias. No mesmo 
dia que comprei a ideia do Reve, ele pediu a saída da loja em 
que trabalhava. Com o dinheiro da saída dele conseguimos 
comprar um minicirco. Entramos em contato com o Silvério 
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Di Camargo, que também era o ator manipulador dos 
espetáculos a que assistimos e proprietário do cirquinho 
da Josefina. Ele veio a Criciúma o mais rápido que pôde 
e logo já fomos projetando e colocando em prática nosso 
sonho. Estou resumindo bastante essa história, que conto 
na íntegra no meu TCC. Tudo aconteceu muito rápido em 
nossas vidas. Em 1993, nos conhecemos; em 1994, nos 
casamos; em 1995, nasceu o Luan; em 1996, nasceu a 
ideia e, em 1997, fundamos o Cirquinho do Revirado. Neste 
formato de cirquinho apresentando teatro de bonecos, com 
o boneco Revirado, ficamos por uns 5 anos. Itinerando de 
praça em praça, fazendo projetos em escolas. As escolas 
dos arredores das praças iam até o cirquinho. Nesta época 
a gente apresentava dois espetáculos na parte da manhã, 
um antes do recreio e dois depois e repetíamos do mesmo 
jeito na parte da tarde. Eram oito espetáculos na maioria 
dos dias da semana. Algumas pausas eram necessárias para 
definir a produção da próxima semana. Cobrávamos um 
real por criança, e era a professora que chegava da sala dela 
com o montinho enrolado numa folha de caderno. Nesse 
montinho sempre tinha uns 25% a menos do número de 
crianças que entravam, porque de fato umas não tinham 
um real, e tudo bem também. No cirquinho, da metade 
da circunferência se estabelecia o lugar das encenações 
onde tinha uma empanada de madeirite bem colorida, do 
lado oposto à empanada. Tinha arquibancada em meia-lua 
contornando a lona, e ainda colocávamos 50 cadeirinhas à 
frente da arquibancada. No total, comportava 150 crianças 
sentadas e suas professoras. Nos finais de semana, nossa 
produção se dava com um público livre das praças.  Saíamos 
pela praça chamando os pais com seus filhos para virem 
assistir ao próximo espetáculo. Existia um prólogo que 
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fazíamos como atores à frente da empanada dos bonecos. 
Esse prólogo era uma esquete que foi crescendo com jogos 
de improvisos, tendo a plateia como termômetro sempre e, 
cada vez mais, gostávamos deste lugar à frente da empanada. 
Quando ganhamos nosso primeiro prêmio de edital: o EM 
CENA BRASIL, da Funarte, foi para a montagem de Amor 
por Anexins. Aí a lona era só imaginária e em cima de um 
picadeiro, com referência ainda ao circo, pois estávamos em 
pernas-de-pau, tinha um mestre de pista, banda de circo, o 
redondo da lona na mesma circunferência da loninha dos 
bonecos. Foi a partir daí que começou nossa história com a 
rua, nossa primeira montagem com uma dramaturgia, com 
direção de Lourival Andrade. Foi a partir daí que trilhamos 
esse caminho de atores do teatro de rua. Mas é certo que 
nossa experiência nas praças, nos pátios de escolas, nas 
ruas fechadas, montando a lona, fazendo propaganda 
cara a cara com o público da rua, panfletando em praias, 
já estávamos fazendo nossas próprias descobertas de 
como projetar voz, dilatar o corpo pra rua, o jogo cômico, 
a sutileza dos olhares de quem quer brincar, quem quer 
entrar no jogo, tudo isso já estava no aprendizado desde 
que começamos com o Cirquinho.  

 
O espetáculo Júlia já circulou pelo país em encontros, 
festivais e circuitos dedicados às artes cênicas. Gostaria 
de saber como se deu o processo de criação desse 
trabalho e a experiência de trabalhar com Pépe Sedrez, 
da Cia. Carona de Teatro?

Em 2010, a peça teve seu projeto de montagem 
contemplado com o Edital Elisabete Anderle de Estímulo 
à Cultura, através da Fundação Catarinense de Cultura. 
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Estreamos a peça em 2011. O processo de montagem 
passou por várias etapas, nas quais o grupo pôde pesquisar 
algumas linguagens que vieram a somar na construção da 
peça, como Oficina de Circo, Oficina de Bufão e Música 
para Teatro de Rua. A pesquisa já existia e era um momento 
no qual eu estava buscando respostas para muitas questões 
do universo feminino, com a Marcella fazendo cinco anos e 
o Luan completando o Ensino Médio, com 15. Havia uma 
necessidade de falar do movimento cíclico. Escolhemos um 
eixo norteador que seria “TUDO QUE GIRA”. Partimos 
para várias buscas. Sempre nesse contexto do que está 
no mundo, nesse redondo do planeta onde não existe o 
“fora”, tudo é dentro, tudo está... para chegar nestas duas 
figuras, Júlia e Palheta, transitamos por diversos lugares. 
Partimos de uma gama de temáticas ícone, como o circo de 
horrores, a bufonaria, a ciganagem, as rodas e saias... Eu 
estava fazendo dança cigana como rotina para movimentar 
meu corpo. Dança circular sagrada também fazia parte 
dessa rotina. Então nessa busca de vontades, desejos por 
este lugar de tudo que gira, foram aparecendo vários outros 
caminhos. Com o projeto aprovado, pudemos colocar 
em prática todas essas vontades que já estavam em nós 
nessa pesquisa que antecedeu o processo de montagem. 
O grupo se propõe, em cada montagem, a chamar um 
diretor diferente, por acreditar que se relacionando com 
pessoas e processos distintos, se aprende na prática que 
a arte teatral é múltipla. Para a direção deste trabalho, 
chamamos Pépe Sedrez, diretor da Cia. Carona de Teatro, 
de Blumenau. Buscamos entrar no universo dessas figuras 
errantes e imprimi-lo no corpo dos atores. Um momento 
crucial na construção do trabalho foi quando esses 
estímulos externos passaram a dialogar com as verdades 
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do próprio ator. Foi incrível trabalhar com Pépe, com seu 
olhar sensível e tão preciso em determinados aspectos. Se 
não fosse o olhar dele, teria ido para outro lugar. Era muito 
material levantado em sala. Se não fosse a experiência e 
a sensibilidade do diretor, todo o trabalho recolhido não 
teria serventia. Toda a dramaturgia que surgia vinha de 
nossas ações, das provocações de Pépe. Além disso, a 
produção do espetáculo contou com artistas de distintas 
localidades, como a experiente diretora de arte Maíra 
Coelho, de Porto Alegre, que assina também os figurinos, 
além de participar da cenografia. Carlos Eduardo Silva, de 
Florianópolis, criou a maquiagem e a caracterização dos 
atores, enquanto Gregory Haertel assessorou a equipe no 
que tange à dramaturgia de Júlia. A peça já circulou por 
18 estados brasileiros, participando de projetos nacionais 
como o Palco Giratório do SESC, além de festivais nacionais 
e internacionais. Recebeu várias críticas e prêmios.

Como surgiu a ideia do Festival de Teatro Revirado e 
quais são os principais desafios para torná-lo realidade?

O ano foi 2017. O grupo atravessava uma grande 
crise financeira derivada, principalmente, de conturbações 
políticas que o Brasil atravessava e atravessa. Iniciamos o 
ano que marcaria nossa história de 20 anos de trajetória 
do Cirquinho do Revirado. Queríamos muito fazer algo 
marcante para nossa região. Foi aí que veio a ideia de 
realizarmos uma grande festa, uma celebração, juntando 
alguns amigos que conhecemos nesta caminhada. Surgiu 
então a ideia de realizar o Festival Nacional de Teatro 
Revirado, mas como fazer se não tínhamos nenhum recurso 
financeiro para a realização e nenhum edital aberto que 
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poderia bancar a ideia? Pensamos em compartilhar nosso 
sonho e tentar convencer as pessoas a apostarem nessa ideia. 
Então surgiu o financiamento coletivo para a captação 
de recursos para a realização do festival. Juntamos uma 
grande equipe de entusiastas para nos apoiar e ajudar na 
divulgação de um financiamento coletivo, uma espécie de 
chapéu virtual. Diariamente, de hora em hora, nossos olhos 
estavam atentos aos números e às estratégias de pedido de 
doação de recursos. Captamos pouco mais de 12% do valor 
que precisávamos para a realização do festival. Sabíamos 
que seria difícil a captação total (um pouco mais que 175 mil 
reais). Por isso pensamos em estipular cotas de patrocínio, 
e este foi o grande impulsionador para concretizar a ideia. 
Apresentamos pessoalmente o projeto para 12 municípios 
da região, além de diversas empresas e instituições. Tivemos 
retorno positivo da maioria dos municípios e, com isso, a 
ideia de um festival local já se tornaria um festival regional, 
com apresentações em vários municípios do sul de Santa 
Catarina. Dentre esses munícipios, a cidade de Içara se 
encantou e o prefeito Murialdo Canto Gastaldon viu no 
festival um grande momento para a cultura da região sul. 
Assim, se tornou o patrocinador com a maior cota, levando 
para Içara 70% das atrações. O primeiro festival contou 
com a presença de 21 grupos do Brasil e da Argentina, 
49 apresentações teatrais e 112 pessoas. Apresentações 
em 6 cidades da região sul, além de mesas de debates, 
encontros gastronômicos e muita interação. Estimamos que 
aproximadamente 17 mil pessoas assistiram aos espetáculos 
que passaram pelo festival. A cobertura da imprensa foi 
fundamental para o seu sucesso. O festival foi divulgado 
em todos os meios de comunicação da região, tendo assim 
um caminho aberto para uma possível continuação deste 
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que viria a ser um tradicional festival nacional de teatro 
da região sul. Importante registrar que, mesmo diante 
de tanta movimentação para captar recursos para a sua 
realização, o Grupo Cirquinho do Revirado acabou sendo o 
maior mecenas do festival, graças à premiação de um outro 
projeto:  conseguimos pegar recursos, que seria do nosso 
cachê, para pagar os grupos e as despesas com o festival. 
Em tempos de pandemia, estamos estudando uma fórmula 
para fazer acontecer a quarta edição neste ano. A cidade de 
Içara assina como principal financiador desde a primeira 
edição, e outros municípios continuam entrando com suas 
cotas para receber atrações durante a semana do festival. 
A realização deste sonho traz para a região um importante 
debate sobre o fazer teatral e nos mostra o quanto a 
comunidade se interessa pelo teatro. Nosso maior desafio 
é fazer com que o festival tenha vida longa e que por muito 
tempo possa captar recursos para sua realização. Sabemos 
que é ano de eleições municipais e que existe a possibilidade 
de mudança nas estruturas administrativas locais. Manter 
o diálogo com o gestor público vai se tornar nosso maior 
desafio para as próximas edições. O Festival Nacional de 
Teatro Revirado é um festival organizado e idealizado pelo 
grupo, ou seja, não abrimos mão de nossas convicções e de 
nossa forma de fazer acontecer o festival. Queremos, sim, 
ainda dialogar com o poder público, independentemente da 
ala política em que ele estiver, desde que não haja nenhum 
tipo de cerceamento artístico.

Após muitos anos de atuação, você e o Reveraldo deci-
diram fazer um curso de artes cênicas. O que motivou 
essa procura? 
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Surgiu o curso de Bacharel em Teatro, na Unesc, em 
2017, no mesmo ano em que estávamos completando 20 
anos de história. Neste período também estávamos com o 
projeto de um festival nacional de teatro em nossa região. 
A Unesc é a universidade da nossa localidade que abarca 
vários municípios. A reitora Luciane Ceretta fez essa 
provocação pra gente: se estava abrindo um curso de teatro, 
nós, do Cirquinho, éramos os responsáveis por isso, pois foi 
a partir das nossas produções que nossa região começou a 
escutar mais sobre esse tema, começou a ouvir a palavra 
teatro, ler em jornais manchetes coisas como “Grupo de 
teatro está saindo em turnê pelo Brasil”, “Grupo de teatro 
foi aprovado no festival tal”, enfim, ela disse que gostaria 
muito de ter o Cirquinho dentro desse curso. Inclusive nos 
apoiaria com bolsa de estudo. Eu entrei fazendo vestibular, 
já estava com muita vontade de estudar, tanto eu quanto 
o Reve só tínhamos terminado o Ensino Médio, e, logo 
em seguida, estávamos mergulhados em produções com 
o Cirquinho. Nossa formação sempre se deu de forma 
autodidata. Estávamos sempre nos aprimorando. Somos 
curiosos. Em todos os festivais procurávamos formação 
em oficinas, participávamos de debates, sempre ouvimos 
muito os grandes mestres do teatro que passavam por 
nosso caminho. E, dependendo de cada montagem nova, 
estudávamos a respeito de muitos assuntos, como foi em 
2001 com Amor por Anexins, quando fizemos um intensivo 
com Neyde Veneziano, do Rio de Janeiro, sobre farsa em 
Dario Fo. Ou na montagem de Júlia, quando mergulhamos 
nos bufões com Tatiana Cardoso, de Porto Alegre. Enfim, 
estamos sempre no caminho com o que nos era apresentado 
de possibilidades. Então eu comecei o curso fazendo essa 
ponte, da universidade com o Cirquinho. Reveraldo foi 



58

intimado também a fazer e conseguiu entrar por currículo 
escolar. No meio do curso houve uma demanda muito 
grande de trabalho, e Reveraldo decidiu que seria ele que 
abandonaria o curso para que eu continuasse, pois estava 
sendo difícil conciliar a produção do Cirquinho, várias 
direções que apareceram para ele, e não quis perder essa 
oportunidade. Também tinha uma demanda grande com o 
próprio festival. Eu consegui ficar e terminar essa graduação. 
Neste último semestre, finalizei o curso em aulas remotas, 
por conta da pandemia. Uma das coisas interessantes que 
surgiu dessa ligação do Cirquinho com o curso é que em 
todas as nossas produções do Festival de Teatro Revirado 
ou do Fertil, que é um outro festival que realizamos em 
alguns municípios aqui na região, a gente tinha o pessoal 
do curso para ser técnicos de produção (os anjos). No 
Fertil, eles entraram como instrutores das crianças nas 
escolas, enfim, trago essa lembrança para deixar marcado 
que eles tiveram dentro do curso também a oportunidade 
de entender a realidade de produção de grupo e trabalhar 
com a experiência em algo real que aconteceu no decorrer 
dele. Esperamos continuar com essa parceria.   

Este ano de 2020 tem nos colocado muitos desafios. 
Um deles é sobreviver num momento em que vivemos 
a criminalização da arte, o desmonte da educação e do 
país como um todo. As mídias sociais têm se mostrado 
um caminho, ainda instável, mas um caminho. Como 
tem sido a recepção dos trabalhos que vocês vêm 
desenvolvendo nas mídias sociais?

Estamos ainda no processo de entender tudo isso. 
Este mês será a primeira vez que teremos um trabalho vin-
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culado nas redes sociais, nesse formato. Por outro lado, po-
demos relatar que nunca fizemos tanta live na nossa vida. 
Estamos sendo convidados por muita gente para relatar 
nossa história. Afinal, são 23 anos de caminhada. É um 
caminho longo a ser compartilhado e rende uns papos mui-
to bons. Colegas teatreiros, professores amigos da arte indo 
a salas virtuais falando de nossa caminhada, das nossas 
produções. É um momento no qual nos pegamos revendo 
nossa história, trazendo para esse campo da organização 
de arquivos e memórias. Estávamos aprovados em dois fes-
tivais no estado de São Paulo, para ir com Júlia. Dois deles 
conseguiram readequá-los para festival on-line. Então fize-
mos também desse jeito, contando o processo de criação 
de Júlia e mostrando esses personagens no seu cotidiano, 
no contexto da pandemia, ou seja, sem poderem estar den-
tro de uma peça teatral. Surgiu, nesse jogo do cotidiano 
dessas duas figuras, muita coisa interessante. Este material 
vai ser exibido agora dentro do edital #SCulturaemSuaca-
sa, da Fundação Catarinense de Cultura. E assim a gente 
vai tocando o barco com projetos que vão nascendo meio 
que um costurando o outro. Teve um projeto no início da 
pandemia, olhando cronologicamente de agora, até porque 
não tínhamos essa ideia de início, meio e fim lá no mês de 
maio, junho. Um projeto que fizemos no município de Iça-
ra, município vizinho de Criciúma. Foi muito importante 
pra gente. Estávamos bem sem saber o que fazer, já pra-
ticamente sem esperança de entrada de grana, várias cir-
culações canceladas, festivais, mostras, projetos de 2020, 
todos indo embora. Certo dia chega uma mensagem pelo 
whatsapp do prefeito de Içara perguntando se a gente não 
ia inventar nada que pudesse levar para as crianças que 
estavam isoladas em suas casas, sem o convívio de seus 
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colegas, professores e toda a comunidade escolar que, de 
certa forma, é o mundo das crianças. Ele nos coloca um 
desafio, de trabalhar algo que levasse um respiro para esses 
lares. Nossa periferia aqui dos arredores de Criciúma é, em 
grande parte, uma periferia rural, muitos lugares não che-
gam ao mundo virtual. Muitas dessas crianças não acompa-
nham as aulas remotamente, pois estão nessa situação mais 
periférica. Outra questão é a condição socioeconômica de 
muitas famílias, que as impede de usufruírem destes meca-
nismos. Então reviramos nosso baú da época das histórias 
que o Revirado contava dentro do cirquinho. Diminuímos 
ainda mais o Cirquinho a ponto de ele caber na carroceria 
da camionete e fomos para esses lugares menos privilegia-
dos levando teatro para ser assistido das janelas. Foi incrí-
vel. A resposta dos olhares vendo de longe, de trás dos mu-
ros, das venezianas, dos prédios de condomínios sociais. 
Foi um dos projetos mais lindos que já realizamos na nossa 
vida, o teatro sobre rodas.

O setor teatral é composto por toda variedade de gente. 
E não podemos ser ingênuos, pois sabemos que muitas 
vezes entramos no mesmo esquema de competição que 
tanto procuramos negar. Em Criciúma não é diferente. 
Hoje, como você vê as relações entre os grupos da 
cidade? Qual é o caminho para se superar as diferenças 
e tentar construir um horizonte comum?

Eu vejo que nossa realidade é de muita irmandade. 
Temos uma facilidade de aglutinar desde sempre. E nessa 
prática dos encontros acaba que também temos o espaço do 
Cirquinho, que é ao mesmo tempo sede do grupo, lugar de 
celebrar e tudo muito misturado com nosso lar, pois ela fica 
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aos fundos. E nesse espaço proporcionamos muitas coisas, 
desde trabalhos corporais e vivências até saraus, encontros, 
comilanças. Somos quase que pioneiros aqui na região no 
que diz respeito à produção teatral. Um grupo de teatro 
que vive exclusivamente de fazer teatro, está em cena, cria 
projetos, proporciona fomento. Percebemos que somos 
muito respeitados pelos grupos que vieram depois. A gente 
acaba cuidando deste entorno. Tem o Fabiano Peruchi, da 
Cia. Teatro Lá nos Fundos. Ele fez parte das produções do 
Cirquinho como ator por 10 anos e quando resolveu fundar 
o seu próprio grupo, vimos também como uma força aqui 
pra nossa região. Tem o Grupo Cirandela, que, de certa 
forma, nos sentimos meio que padrinhos deles, dando 
alguns suportes de espaço e também direção do espetáculo. 
Para contar estrelas, que, de cara, já teve uma aceitação 
muito legal da crítica e do público, percorrendo, já no 
seu primeiro ano, toda Santa Catarina. E a gente sempre 
parte do pressuposto que quanto mais grupos estiverem 
produzindo arte, produzindo cultura, mais possibilidades 
teremos de melhorias nas políticas públicas de cultura. 
Consequentemente nos fortificamos juntos. Diferenças 
sempre vão existir, mas estamos sempre propondo projetos 
nos quais a galera toda precisa estar junta.

O Cirquinho do Revirado assume uma postura afetiva sem 
medo. Acompanhamos o trabalho de vocês desde o início. 
Nunca nos esqueceremos da galinhada com vinho que 
comemos há quase 20 anos, quando fui visitar o grupo. O 
festival de vocês mantém esse pegada afetiva, isto é, vocês 
selecionam pessoas e grupos que têm um alinhamento 
ético de afeição com suas propostas. Gostaria que falasse 
um pouco sobre essa aposta no afeto. 
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É natural pra gente. Não existe uma elaboração 
mental; simplesmente as coisas acontecem sempre com 
muito afeto, pois é assim que somos. Sempre fomos do 
carinho, do acolher com comida, com atenção, com troca 
de experiências. Desde o início de nossa trajetória com o 
teatro, lá em 1997, 98, quando nosso primeiro trabalho com 
o Cirquinho se deu na capital, onde já de cara conhecemos 
muitos grupos (inclusive esses grupos se apresentaram 
no Cirquinho num projeto de verão de 1998). Desde 
sempre nossa tranquilidade em assumir que estávamos 
aprendendo, nosso lugar de pesquisador era muito 
sincero. Sempre fomos humildes e em todos os festivais 
que estivemos era para aprender, ver, perceber diferentes 
linguagens, tentar entender porque um espetáculo era mais 
interessante que outro; todas as oficinas que apareciam nós 
fazíamos, sempre com o intuito de absorver conteúdo. Com 
isso estávamos buscando nossa própria linguagem, nosso 
próprio construto. Logo depois já estávamos nas mostras 
e nos festivais participando também com nossos trabalhos. 
Nossa postura com todos os grupos era de muito carinho 
e afeto. Somos realmente amigos de nossos companheiros 
do teatro catarinense e de fora do nosso estado também. 
Não temos desafetos com ninguém. Então não poderia ser 
diferente num festival que nós organizamos. Eu e o Reve 
temos uma desconfiança de que esse nosso modo de agir 
seja por conta de uma infância cheia de irmãos convivendo 
juntos, dividindo, esperando, ouvindo. Reve vem de uma 
casa cheia, de seis meninos e três meninas, e na minha, 
éramos em seis meninas e um guri no finalzinho.  Então a 
gente sempre soube este lugar da divisão do pão, dos afetos, 
da atenção da mãe, da colaboração com a casa. Isso era 
natural. Acaba sendo natural pra gente também até hoje. 
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Nossa sede é um paradeiro de muitos grupos que estão em 
circulação pelo Brasil ou pelo estado. Sempre acolhemos 
com comida e bebida, acreditamos que é a melhor forma 
de demonstrar afeto. Comer e orar! Mas orar da oralidade 
que se quer comungar. Ouvir e escutar.

O Luan Marques nasceu no início do nascimento 
do grupo. Hoje é um artista que trabalha com teatro 
e literatura. Trabalha tanto no Cirquinho como em 
produções solos. Você tem por hábito opinar em suas 
produções?

Eu não tenho o hábito de opinar. Mas ele sempre 
mostra suas produções, e tanto eu quanto o Reve lhe 
apresentamos as impressões, nosso olhar. Sou uma mãe 
muito feliz com o que o filho produz. Leio tudo. Acho ele 
muito dedicado à sua escrita e admiro essa dedicação. É 
uma linguagem bem diferente da nossa, tem uma identidade 
própria.  Me acho sortuda de ter um filho com uma 
sensibilidade tão grande. O olhar de mundo dele é algo que 
admiro muito. E é dele. Não tem interferência direta nossa. 
Apesar de saber que muito provavelmente o meio pode 
ter influenciado em algumas questões, afinal foram muitos 
encontros, festivais, espetáculos assistidos. “Gentes” com 
diversidades de ideias, pensamentos, espíritos livres. Somos 
feitos de um amontoado de lembranças e expectativas. Mas 
acredito que exista uma essência, que exista um cheiro que 
já é da pessoa desde sempre. Que nasce com esse EU que 
acreditamos ser quem somos. Vou dar um exemplo. Ele 
tinha apenas dois anos e pedia para eu repetir, por diversas 
vezes, músicas muito fortes dramaturgicamente falando 
como, por exemplo, o poema Morte e Vida Severina, de 
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João Cabral de Melo Neto, musicada por Chico Buarque. 
Ou Ney Matogrosso com Rosa de Hiroshima. 

Como você avalia a cena teatral em Santa Catarina? 
Tem predileção por algum grupo em específico?

Acredito que a cena de Santa Catarina está cada 
vez mais diversa, e isso é maravilhoso para o estado, 
pois apresenta uma variedade riquíssima de artistas de 
formações e olhares tão diferentes, com concepções e 
experiências que enriquecem nossa cultura. Tem boneco, 
tem rua, tem cena contemporânea, tem contação de 
histórias, Teatro Lambe-Lambe, palhaço, bufão. Tem circo-
teatro, dança-teatro, tem tudo que é linguagem. Não é 
mentira nem firula quando digo que temos bons afetos com 
todos. Difícil ter um predileto. Temos um afeto em especial 
pelo Grupo Cirandela, de Criciúma. Sentimos que somos 
meio que padrinhos deles e temos sempre projetos juntos 
com muita afinidade nos discursos das obras elaboradas. 
Com a classe teatral de Itajaí também temos muito carinho 
e respeito por todos. A Cia. Carona, de Blumenau, que são 
das amizades antigas e por quem temos muita admiração. 
No Oeste, também tem muita gente que amamos. 

É tradição da linguagem cômica, mais especificamente a 
do circo, o trabalho de envolver todo o núcleo familiar. 
Com vocês não é diferente. Por que a escolha pela 
linguagem do circo, pela rua, pelo riso? E como funciona 
a dinâmica de trabalho no núcleo familiar?

Não temos tradição na família sob nenhum aspec-
to, circo ou teatro. Alguns eventuais registros são de meu 
avô, que tinha, em determinado momento de sua juventu-
de, uma banda, e eles tocavam em circo-teatro em Araran-
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guá, e o pai do Reve, que tocava sanfona e tem relatos de 
que quando tinha circo na cidade de Orleans, ele tocava 
dentro do circo. Mas de fato, em vida de circo não existe 
tradição. A estrutura de grupo desde o início foi nesse con-
texto familiar. Eu, Reve e o Luan, e, depois de dez anos 
veio a querida Marcella. Não foi um coletivo de artistas 
que resolveram se unir para fundar um grupo de teatro. 
Foram duas pessoas que tinham vontades de mudança, 
aptidões artísticas e cuidado com o outro, que num con-
texto familiar compram um cirquinho para representar a 
vida com teatro de bonecos numa empanada dentro desse 
circo. As peças de teatro de bonecos acabavam virando co-
média, pois Reve sempre foi muito engraçado; ele tem isso 
naturalmente, e eu desde sempre fui escada para as piadas 
acontecerem. Intuitivamente, já tinha um jogo legal desde o 
início. O público gargalhava dentro do circo. Bem mais tar-
de, com um amontoado de oficinas e aprendizados, fomos 
entender o que era clown, branco, augusto, bufão, farsa e 
todas essas terminologias que nos acompanham em todas 
as montagens. Não foi uma opção entre uma coisa e outra. 
Cada montagem nossa durante estes 23 anos, sem pensar 
na fórmula, era natural que provocasse riso. Mas também 
montamos peças mais introspectivas, como é o caso do 
espetáculo Contra-regra, que falava de um contrarregra de 
circo que fazia de tudo para que os números tivessem sua 
maestria e no final a sacada de que o grande show espe-
rado era o dele, que pulava de um trampolim num copo 
d’água. Tem também a montagem do Natanael, que tem 
essa pegada mais das questões das lutas de classe, herança 
nossa do tempo dos teatros socias das comunidades e que, 
de fato, ficou um espetáculo poético, cheio de discursos éti-
cos/sociais, mas, claro, lá dentro em alguns momentos do 
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espetáculo aquele tempero do brincante Reveraldo, que se 
revela sempre. Por último montamos um espetáculo que 
se chama Girandola, montamos com uma pegada musical. 
O texto de Luan é muito profundo na relação de entendi-
mento do tempo/espaço e não provoca só o “Riso”, mas 
emoções diversas. Júlia é outro espetáculo que gera um riso 
nervoso em muitos momentos. Acredito que cada monta-
gem tem pelo menos um temperinho de comicidade, mas 
oscila muito com outras emoções. A rua acabou também 
não sendo uma escolha; ela foi acontecendo. Tinha a lona 
no início, e tudo era rua, as montagens da lona de praça 
em praça, ou em pátios de colégios. Depois as produções 
seguintes se deram sem a empanada dos bonecos, no caso, 
nosso trabalho de ator e atriz. Nunca nos imaginávamos 
dentro de uma sala, num palco, pois nossa vivência era a 
rua. Criciúma também foi um dos motivos, pois nossa pra-
ça é uma das melhores pra se fazer teatro. Tem uma arena 
linda bem no miolo, e as condições da sala de teatro da 
cidade nunca foram favoráveis para produzir um teatro de 
palco italiano. Nunca teve aparelhagem necessária, tanto 
que quando vêm grupos de fora se apresentar aqui, se faz 
necessário alugar todo o equipamento de luz e som. Tal-
vez esse seja um dos motivadores de o Contra-Regra (único 
espetáculo de sala do grupo) ter sido encaixotado. Temos 
pouca prática de produzir fora da rua ou em espaços alter-
nativos. Tudo isso tece essa colcha de retalhos que somos, e 
que não nos descobrimos atores; nós nos formamos atores 
a partir de experiências vividas em nosso fazer diário, tanto 
artístico quanto de produtores que precisavam vender seu 
peixe; fomos nos estruturando com os próprios exemplos. 
Enfim, nossa caminhada se dá apanhando as frutas que es-
tão pelo caminho. Algumas estão na mão, outras têm que 
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escalar um pouquinho para pegar, mas estão ali. Sobre a 
dinâmica de trabalho em família, posso dizer que talvez 
não tenha muita distinção de grupos não familiares. Claro 
que as coisas se resolvem mais facilmente no que tange aos 
assuntos de se encontrar, pois já estamos encontrados (ri-
sos). Mas somos muito profissionais em nossas montagens. 
Temos uma característica de sempre chamar uma direção 
de fora do grupo, talvez justamente para buscar esse olhar 
de fora, pois nos acostumamos com tudo girando em nosso 
entorno. Sempre temos mais alguém fora o casal somando 
com o grupo, e isso nos faz sair dessa zona de conforto, 
pois o olhar deste terceiro se faz presente nas construções. 
O trabalho corporal é feito no espaço/sede do grupo, que 
também fica na casa do casal; então precisamos estabele-
cer algumas regras sempre, senão fica tudo muito solto. 
É necessário ter uma disciplina de trabalho quando esta-
mos pensando um novo projeto. Mas acredito que isso se 
dê com grupos que não tenham essa estrutura de família 
também. 

Algum espetáculo marcou profundamente sua visão de 
mundo. Qual? E o que ele provocou em você?

Os Enganadores da Morte. Esse é o nome do 
espetáculo. E o grupo se chamava Os Enganadores.  Os 
atores são de Porto Alegre e já não existe mais o grupo. 
Os atores eram Tatiana Cardoso, Carlos Mödinger e Karin 
Flesch, porém, quando eu assisti, era o Luciano Wieser, do 
grupo De Pernas pro Ar, de Canoas, que estava substituindo 
a Karin. A direção era de Jackson Zambelli. Acredito que 
esse espetáculo tenha sido um divisor de águas em minha 
vida. É um dos mais incríveis a que já assisti. Isso foi por 
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volta de 2002 e 2003. O fato de ser um espetáculo de 
rua com três atores em cena me deu um certo lugar de 
pertencimento. Mas acima de tudo era um texto dito por 
atores muito bons em cena, e me chamava atenção o ofício 
em si, assim como o que se estava dizendo. Eles estavam 
ali dispostos a nos convencer de que é possível não se 
deixar morrer. Enganar a morte era seu ofício, assim como 
o de atores e de atrizes. No caso o próprio ofício. Era 
uma temática que, de certa forma, nos transportava para 
melhores memórias, lembranças de um tempo. Memórias 
que formam um construto do que sou. E enganar a morte 
estaria nesse lugar de enganar o tempo que passa sem ter 
sentido algum. Qual é o impulso que essas lembranças nos 
trazem, que pode nos manter vivos? Apesar de estarmos o 
tempo todo tendo alguma expectativa de futuro, enganar 
a morte seria também uma maneira de driblar o tempo-
espaço. Nessa época estávamos num momento muito legal 
e produzindo muito, viajando bastante com Amor por 
Anexins. Então a rua estava cada vez mais em nós. Esse 
espetáculo de um modo especial não me sai da lembrança, 
pois era o nosso mundo ali, na rua. O lugar de troca era o 
mesmo, a tentativa de não se deixar morrer assim, como 
nós, artistas, temos que driblar todo dia a possível morte de 
nosso ofício. A qualidade do espetáculo, num todo, e o que 
provocava na plateia me fez me apaixonar ainda mais por 
esse lugar da atriz em cena na rua. Lembro a Atriz Tatiana 
Cardoso sempre como uma mestra, tanto que anos depois 
a chamamos para uma pesquisa/oficina sobre o mundo dos 
bufões, na qual, de certa forma, já nos apresentava a um 
mundo dos grotescos em que, mais tarde, Júlia e Palheta 
acabaram nascendo. 
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Se tivesse que dizer algumas palavras aos jovens artistas 
que iniciam suas trajetórias, o que diria?

Dizer que o início é difícil para qualquer profissão. 
Os medos vão aparecer. Mas é preciso seguir fazendo. 
Elaborando maneiras de estar em cena. Descobrir seu 
próprio caminho é um desafio que só rola fazendo. Dando 
a cara a tapa. Só se aprende de fato a fazer teatro com o 
público. O tempo de uma piada eu só descubro quando 
encontro o riso no lugar certo. E de tantas vezes fazer eu 
vou descobrir esse tempo. É bom que haja movimento, 
sempre! Girar, promover, circular com seus trabalhos. 
Às vezes não compensa no que diz respeito à grana, mas 
sobretudo a experiência que se adquire é imensurável. Vale 
o giro, vale a gira. Sempre haverá aprendizado. De nossa 
trajetória toda até aqui, o que vale são os momentos que 
vivemos com as pessoas. É importante também ter os pés 
bem firmes no chão nas questões de privilégios. É bom 
saber que produzir teatro em nosso país não é fácil. Existe 
sempre uma sombra tentando ofuscar o lugar das artes e 
da educação. Podem observar. Requer um aprendizado das 
políticas públicas e estar atento às discussões, participar 
dos conselhos, entender as lutas por melhorias e por manter 
o que já conquistamos. É imprescindível que tenham uma 
leitura de mundo e das políticas sociais e culturais, que 
entendam das mazelas do mundo, pois o teatro é esse lugar 
de se fazer um construto de pensamento mais crítico sobre 
a humanidade e tudo que a envolve. E sobretudo fazer o 
que gosta. Quem faz o que gosta já tem uma vida boa. E ter 
uma vida boa já é um privilégio.








