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Ouvê!
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Palavra, Política & Pedagogia.
UM EDITORIAL DE QUINZE ANOS SEM EDIÇÃO LÍGIA HELENA & PAULO GIRČYS

Poderíamos iniciar este texto com: 
“A Cia. Estrela D’Alva de Teatro, 
grupo com sede na cidade de San-
to André, comemora, em 2020, 

quinze anos de atuação e, contemplada pela 
primeira vez pelo Fundo de Cultura da cidade 
de Santo André, publica um compilado de textos 
que narram…”

Essa seria a formalidade dos editais e projetos 
que tantas e tantas vezes assim nos apresentou. 
Somos isso também, por que não? Mas o fato é 
que existimos e resistimos há quinze anos nesta 
província metropolitana da borda do campo que 
já não é campo há muito tempo, e que também 
deixa de ser o tal viveiro industrial para aprofun-
dar as lógicas do empreendedorismo de si mesmo 
e da exploração do consumo pelo comércio.

E nessa existência somos uma pluralidade 
de outras existências. Um re-ver-se ano a ano 
na provocação do “quem, onde, quando”: Nós, 
Santo André, 2020 - hoje - Nós, Santo André, 
2005 - nascemos. Mas também já fomos circu-
lação por São Sebastião, Suzano, Presidente 
Prudente, Franca, Mogi, Santos, Laduê, etcteras 
e etcteras da cidade vizinha à ponta do estado, 
passando por lugares e não-lugares da ficção - 
capital, perseguimos São Paulo, nunca fomos São 
Paulo - América Latina, Chile - África, Angola.

Fomos 2002, Celso morto, fomos 1977, Clari-
ce publica A Hora da Estrela, fomos 1889, o ano 
em que não nasceu Alberto Caeiro, fomos 16 de 
junho de 1904, o dia de Bloom, fomos (e somos) 
2018, 2019, 2020 desviando das mordidas cada 
vez mais afiadas do Crocodilo. “Nós” também 
fomos alguns, muitos, dois, comuns, tantos, ou-
trem, alguém que cai e bate a cabeça e renasce 
como uma família, ninguém - toda música tem 
os seus silêncios. E da inexistência à existência 
eles - nós - fomos recebidos muito bem.

E agora, pela primeira vez, temos a oportuni-
dade de deitar sobre a tinta de um papel impresso 
nossa história. Primeira vez? Todas as drama-
turgias, os pequenos textos, os programas, os 
projetos, as fotografias de Sueli Almeida, não são 
tintas sobre um papel da memória? Pela primeira 
vez contemplados pelo Fundo de Cultura de nos-
sa cidade. Já vimos a cultura aqui ser moeda de 
troca, política de balcão, favorzin, mas seguimos 
na toada do nosso passo. Ainda há muito para 
conquistar, e sabemos que, por vezes, o passo 
deles anda para trás.

E tem nome esta criança aqui que você lê? 
Poderia ser um Panaroma, aquele “de todas as 
flores da fala”, um olhar de cima sobre a palavra 
cantonarrada e experimancipada nestes quin-
ze anos, ou talvez uma Revista Peripatética, a 
experiência em jornada, a narrativa da jornada 
de um grupo comum enfim, e, quem sabe, Coli-
doescapo, um colidir de existências, o interruptor 
aceso, o bujão explodindo, o caleidoscópio das 
experiências sem linearidade alguma e cheia de 
encontros. No encontro, se formam as estrelas, 
não as de hollywood, mas as da criação artística, 
política e pedagógica.

Palavra, a que nos apresenta o processo - Polí-
tica, o que somos e estamos no mundo - Pedago-
gia, como apresentamos o mundo a outres. Estas 
palavras foram suleadoras (evidenciar o sul da 
história) do convite à escrita para cada convidade 
a compartilhar aqui seu olhar, sua pesquisa, sua 
experiência com o teatro em interlocução com 
elas: PALAVRA, POLÍTICA, PEDAGOGIA.

As pessoas? Aquelas que, de alguma forma, 
escreveram na linha da memória, as narrativas 
desta jornada peripatética, que compartilharam 
da nossa criação no espaço tempo destes quinze 
anos, seja pela encenação, pela dramaturgia, pela 
provocação, pela busca pelos corpos e vozes na 

cena, pelo estar em cena, seja pelo olhar atento 
de quem caminhou ao lado.

Fazemos aqui um ponto. Não um ponto fi-
nal, nem um ponto inicial, mas se for possível, 
um ponto grande no meio da frase, que chama a 
atenção ao se ver o texto de longe, pela estranha 
deformidade que destoa da imagem: Jorge Pez-
zolo! Nosso iluminador, amigo desde sempre que 
a D’Alva é Estrela, conhecedor da velocidade da 
luz e dos carros de Fórmula 1, que escreveu, com 
seu olhar generoso, a dramaturgia das luzes que 
nos guiaram das cenas mais líricas ao épico que 
transborda da bebida que pisca (“Traz a bebi-
da que pisca! Traz a bebida que pisca!”). Fora a 
poesia, a saudade é grande, amado Jorge. Salve, 
grande Jorge!

As respostas? Na junção do convite pelo con-
junto “palavra, política e pedagogia” com o afeto 
que constitui as relações com o grupo, temos o 
olhar atento sobre a linha cronológica, social e 
política que nos constitui como criadores por 
parte de Marcelo Gianini e Marcio de Castro. Os 
textos de Paula Carrara e Lídia Moura tangen-
ciando suas experiências e pesquisas individuais 
com as do grupo. Carina Prestupa, Ivan Ribeiro e 
Sueli Almeida desenham com palavras um abraço 
sobre os processos que viveram e viram na Cia. O 
quarteto À Deriva nos entrega uma sonoridade 
escrita em palavra trovão. Judson Cabral nos 
convoca à invenção de um outro mundo através 
do teatro. E, por fim, nós, Lígia Helena e Paulo 
Girčys, fazemos nossos relatos de dentro, enten-
dendo que aquilo que é o grupo, também é um 
tanto do que somos nós dois, inexoravelmente, 
na palavra, insistentemente, na política, utopi-
camente, na pedagogia.

BOA LEITURA. EVOÉ, UÉ!

A batalha do ULISSES
com o CROCODILO  CARINA PRESTUPA

Minhas vivência e experiên-
cia na Cia. Estrela D’Alva 
de 2009 a 2020 passam por 
atuação, direção, prepara-

ção de elenco, amiga, irmã. São tantas histó-
rias nos camarins, nas mesas de restaurantes 
de diversas cidades do país, na sala da minha 
casa, na sede da Cia. em Santo André, nos carros 
e nos teatros, que renderiam um livro. Risos, 
choros, emoções, pensamentos, sonhos, ilu-
sões, frustrações, notícias alegres, conquistas, 
maternidade, amamentação, sim, sim, sim, nós 
dissemos tantos sims!

É mais do que um encontro de profissionais: 
é a escolha de parcerias para a vida, é dar o ombro 
e depois fazer três horas de ensaio, escorregar no 
suor do outro e terminar o ensaio com o corpo 
moído e com a alegria de ter avançado mais uma 
cena. Escrever projeto até de madrugada, alinhar 
vontades em prol de um coletivo.

Ser Estrela D’Alva é ser uma sociedade. É 
ter que reorganizar agenda, abrir espaço para o 
outro, ouvir o coração e a razão, limpar a sala de 
ensaio, lavar figurino e colocá-lo pra secar atrás 
da geladeira, carregar e carregar cenário após 
horas de viagem ou saber que roubaram uma 
parte do cenário em meio a uma apresentação, 
é parar uma apresentação por causa da chuva, é 
fazer uma cena no meio da rua olhando pra lua. 
É gritar “Mulher, tão fácil quanto parar o mar” 
para uma plateia e para si mesmo. É batalhar 
todos os dias para não ser engolido pelo croco-
dilo, é abrir um tesouro e descobrir que nossas 
escolhas, nossas estradas, nossos fracassos e 
aplausos são os tesouros que fazem com que 
sejamos cada dia mais Estrela D’Alva.

É conduzir o outro com a palma da mão, e 
assim se responsabilizar pelo aprendizado, pelo 
risco e cuidado do outro. O outro que te segue 
apaixonadamente e diz sim para o jogo. Prazer 
e responsabilidade. O exercício de teatro que 
transcende a sala de ensaio, afinal se relacionar 
é equilibrar prazer e responsabilidade o tempo 
todo, apoiar, cuidar.

Cuidar é a base do trabalho: cuidar do es-
paço cênico, da dramaturgia, da encenação, de 
si mesmo, do outro. Cuidar de cada gesto do 
personagem, de cada palavra porque assim es-

tamos cuidando também de quem nos assiste. 
Um gesto, um som, uma palavra pode se tornar 
memorável, uma cena pode afetar alguém da 
plateia a ponto de mudar sua concepção sobre 
algo, abrir caminhos. Essa possibilidade de afe-
tar alguém merece todo cuidado por parte de 
nós artistas que conduzimos o olhar de nossa 
plateia com a palma de nossas mãos.

Esse trabalho minucioso, cuidadoso, abarca 
desde a escolha da alimentação, horas de sono 
dos atores em época de ensaios e temporadas 
até o planejamento dos aquecimentos, com 
a finalidade de disponibilizar aqueles corpos 
para contar uma história. Tudo isso fez parte 
da preparação de elenco dos três espetáculos: 
“A incrível batalha pelo tesouro de Laduê”, em 
parceria com a Cia. Lona de Retalhos, “Ulisses, 
dançando para adiar” e “O Crocodilo”.

Em “Ulisses” percebemos a necessidade de 
uma preparação corporal que aumentasse a resis-
tência dos atores. Por conta da proposta de explo-
ração de espaços, muitas vezes era preciso correr 
longas distâncias, chegar em um determinado 
ponto em um curto espaço de tempo. Além disto, 
tornava-se imprescindível um trabalho vocal 
diário que mantivesse fluidez na interpretação 
da palavra. Partituras! Muitas partituras! Cada 
um, Paulo e Lígia, tinham um número grande de 
partituras e de combinações de partituras, além 
de diversos estados experienciados nelas para 
desenvolverem a expressão e a gestualidade das 
personagens durante toda a peça. A proposta de 
ocupação de espaços mantinha vivo um estado 
de alerta, de improvisação. Por conta disso, antes 
do início do espetáculo haviam aquecimentos 
individuais e também aquecimentos de conexão.

Em “A incrível batalha pelo tesouro de Laduê”, 
o maior desafio era unir a linguagem da máscara, 
pesquisa da Cia. Lona de Retalhos, com o estudo 
da narrativa, da Cia.Estrela D’Alva. União de dois 
elencos, união de duas casas. Esse espetáculo nos 
rendeu muitas experiências, muitas histórias para 
contar aos amigos, filhos, alunos! Nos camarins 
vivemos desde as emoções de uma discussão 
acalorada até notícias de um nascimento na fa-
mília. Partilhamos o melhor e o pior de nós, nos 
perdoamos e seguimos, porque encontros artísti-
cos também são feitos de desencontros, acertos e 

escolhas. Nós fazemos escolhas e as escolhas nos 
fazem. Foram cinco anos de temporadas e viagens e 
o que, com certeza, fica em nossas lembranças com 
dor e alegria é a imagem de nosso parceiro Jorge. 
Nosso pensador, iluminador, algumas vezes a voz 
que conduzia as batalhas, outras vezes mestre de 
cerimônias ou enrolador de plateia. Nosso irmão 
na arte e na vida.

Em “O Crocodilo”, uma nova fase da Cia. 
Muitas pessoas por ela passaram e deixaram 
suas marcas. Um novo processo une as expe-
riências passadas e nos coloca diante de questões 
essenciais no nosso caminhar: Será que vamos 
sobreviver ao crocodilo, como é nossa existên-
cia dentro e fora dele? A quem servimos? Qual 
nossa proposta como cidadãos, como fazedores 
de arte? Qual o papel da arte na formação de 
uma sociedade? Como ter uma posição e não 
uma imposição, encontrar espaço para o diálogo, 
mas não abrir mão das escolhas, do caminho, da 
essência. Tudo isso com leveza, encantamento. 
Buscamos na preparação corporal o recurso das 
máscaras da comédia dell’arte, não como fim, mas 
como meio para encontrarmos eixos diferentes, 
precisão e gestualidade para os personagens, com 
um aterrar mais bufônico.

Cada processo propôs desafios para o elenco 
e para todos da equipe. Assim acontece quando 
nos lançamos em um projeto não para executá-lo, 
mas para vivê-lo: as dificuldades nos alegram! Elas 
nos geram crescimento para podermos olhar para 
trás e dizer: hoje me sinto mais sábio do que ontem!

Meus agradecimentos à Cia.Estrela D’Alva 
que fez o convite e me acolheu em seu ambiente 
lar e trabalho, porque afinal somos assim, uma 
família. Feliz em ver a trajetória desse grupo que 
a cada projeto reafirma suas posições com deli-
cadeza e está sempre em busca de aprender cada 
vez mais. Sempre com o cuidado de conduzir os 
parceiros com a palma das mãos.

CARINA PRESTUPA 
é atriz, palhaça, arte educadora, contadora de histórias, 

diretora artística da Cia. Lona de Retalhos e futura psicanalista. 
Desenvolve pesquisa na linguagem das máscaras e do palhaço há 

mais de vinte anos. Foi preparadora corporal de “Ulisses Molly Bloom 
- Dançando para adiar” e de “O Crocodilo”, além de ter compartilhado 

a criação e a cena em 
“A Incrível Batalha pelo Tesouro de Laduê”.

Entretecemos sons e cenas ao longo 
de alguns tantos entre os 15 anos 
que percorreu a Estrela D’Alva, 
essa companhia de vastandarilhos 

do ABC.
Começou quando narratocamos juntos 

nosso Ulisses. Lado a lado com a Molly, cal-
çando sapatos amarelos, perseguimos pelas 
ruas e bares e cemitérios e prostíbulos e salas 
de música um tal Leopoldo, irlandês, em um 
16 de junho qualquer. Dezenas de vezes em-
preendemos essa jornada inonsente. À Deriva 
sempre se exteressou por colocar-se à beira do 
precipício, no instante mesmo em que o passo 
que permite continuar em jogo precisa ser inven-
tado e concretamente posto em curso. Optar de 
olhos arresbugalhados pela queda livre ou pela 
permanência arrepiada no solo mais-ou-menos 
firme, no limite do barranco, seguindo ainda um 
pouco mais adiante. Quem sabe inventar uma 
ponte imaginária. Servir- se de uma corrente de 
ar ascendente, sair levitando.

O primevo convite foi sob medida para nos 
seduzir: no Bloomsday de 2013, poderíamos 
intervir livremente com a nossa música e nos-
sa presença na cena sítio-específica de “Molly 
Bloom - Dançando Para Adiar” que se daria no 
Centro Cultural São Paulo. Os quatro fomos es-
pectadores. Nos reunimos na terça-feira seguin-
te, assamos sortidos legumes empacotinados, 
compartilhamos impressões e ideias. Separamos 
nossos instrumentos musicais e nossos não-ins-
trumentos musicais (papéis, plásticos, metais 
e madeiras para rasparrasgarretumbarriscar-

romperrufar) e levamos para o encontro. Eles 
aceitaram todos (repetimos: todos) os nossos 
devaneios. Incluindo os mais disparatados. Deu-
-se então uma misturessência dessas em que a 
vitalidade pulsa e naturalmente se deseja que a 
investidura possa distender-se no tempo. E que 
mamafesta: pudemos, em verdade, distendê-la. 
Parece que juntos sentimos compartilhar uma 
presença preenchida de singularidade. O acon-
tecimento encarnado inescapável nos aguardou 
de novo, novo de cada vez.

O plano seguinte foi audacioso. Um tanto 
mais abismal. Olhouvido     s nos labirínticos 
palavrolhos de Joyce, superfície rio-corrente 
refletindo seu Finnegans Wake. Demos algu-
mas voltas nesse monumental colidouescapo. E 
pudemos juntos desfrutar vasto panaroma das 
flores da fala. Nesse sementério de palavras, ex-
perimentamos transformá-las em sons. Sons de 
palavras-sons e sons-sem-palavra. Sons-nos-li-
mites-das-palavras.ababadalgharaghtakammi-
narronnkonnbronntonnerronntuonnthunntro-
varrhounawnskawnto ohoohoordenenthurnuk.

Nessa época o teatro já havia nos enlaça-
do. Se o À Deriva já tendia a vagar à deriva por 
entre as líquidas fronteiras que delimitam as 
diferentes práxicas musicais, quando diante 
dos desafios de construir uma musicena que se 
propunha afrouxar os laços entre a palavra e seus 
significados, libertando sua existência ambisolu-
ta, vislumbramos um universo de possibilidades 
a se expandir exponencivamente. Como se até 
pouco tempo antes tivéssemos percorrido de 
um lado a outro a superfície do papel e depois 

pudéssemos optar por movimentos que incluíam 
uma nova dimensidão. E toda uma infinidade 
de diagonais atravessando em cheio ou percor-
rendo de viés. E espirais em movimentos cen-
trifúpetos. Alimentados de novas perspectivas, 
entremeados de politicarte, saímos dali outros. 
E continuamos a nossa jornada peripatética de 
permanente permeabilidade, percorrendo os 
traçados multiversos, entreversos e pluriversos 
que nos fazem À Deriva, ou ÀDerivaDAlva, ou 
ÀDerivaDAlvaLCTudo, sempre perseguindo 
novas possibilitudes enquanto continuarmos 
a vagamundear. Pois esse é o sentido e o pró-
prio existir do nosso estar À Deriva. Fazer arte 
é seguidamente, no encontro, aprender a trilhar 
novos caminhos. Então que venham as marés, 
correntes árticas, equatoriais, eólicas e lunares a 
nos carregar à próxima, e à próxima, e à próxima 
em pertpetuum mobile…

Por fim, pedimos a benção aos estelares aniver-
sariantes, a Saint James Joyce e a seus alquímicos 
transubstanciadores brasileiros, que nos preenche-
ram os espíritos com vislumbres de novas cenas, 
novas palavras e novos sons, orando:

Venham eras às nossas horas! HOMMÉM

À DERIVA
existe desde 2002. Lançou 6 discos autorais e compartilhou a criação de 
7 diferentes espetáculos teatrais. Os quatro músicos são autores de uma 
proposta livre e inquieta que partiu, nos primórdios, do jazz e da música 
instrumental brasileira e se expandiu na confluência com a canção, com 

o rock experimental, com as vanguardas do século XX – atonalismo, 
minimalismo, eletroacústica – e, finalmente, no encontro com o teatro.

 Com a Cia. Estrela D´Alva participam de “Ulisses Molly Bloom - 
Dançando para Adiar” e “Experimento Finnegans”.

Especialidades do Olhar
Ou sobre como reverberam as
imagens em nossas almas… SUELI ALMEIDA

Lá em 2008, quando ainda iniciava 
meu debruçar sobre um curso de 
fotografia que me levaria a mil ou-
tros lugares, a mil outras emoções, 

a mil outras vivências, me deixei envolver, mais 
ainda, com tudo o que a Cia. Estrela D’Alva de 
Teatro estava realizando.

Foi num momento de mudanças radicais 
em minha vida, em que tantas certezas deve-
riam ser deixadas para trás, em que ativavam-
-se em mim aquelas intensidades todas de 
vazios, que abraçar a Fotografia se configurou 
um refúgio e um amparo para um novo mundo 
que ali se estabelecia. Conectaria então minha 
paixão pela Fotografia à paixão pelo Teatro de 
minha filha. Sim: Lígia Helena é minha filha. E 
fomos seguindo juntas a partir de então, cada 
uma com sua arte. Oferecer suporte à Cia. 
Estrela D’Alva de Teatro quanto à geração de 
imagens, tanto para seu acervo quanto para a 
divulgação de seus espetáculos, me parecia a 
combinação perfeita. Isto por acreditar que 
aquele projeto iria sim vingar, iria trilhar ca-
minhos vários, instigados por seus componen-
tes, sempre ávidos em seus questionamentos, 
sempre atentos ao que acontecia ao seu redor. 
Tudo no mundo começou com um sim. Sim, eu 
disse sim, eu quero sims.

E o que ali imaginei se concretizou. Hoje 
posso visualizar toda esta trajetória através das 
imagens que captei e através das memórias que 
elas instigam em nós, pois vão nos contando 
os fatos, revivendo momentos, relembrando 
histórias. Compactamos assim as histórias da 
Cia. contra o esquecimento.

E tinha a Pedagogia do Olhar, manifesta 
num texto lindo de Rubem Alves, que me abria 
inúmeras possibilidades ao decretar que “A 
primeira tarefa da Educação é ensinar a ver”. 
Mas que seja a Educação das sensibilidades 
também, e não apenas das habilidades de ver. 
Então vieram os Cursos de Fotografia de Teatro 
e Espetáculos que ministrei pelo Pronatec em 
SCSul, nos quais tantas vezes a Cia. esteve 
presente com sua arte, compartilhando seus 
saberes e fazeres, para que outros mais pu-
dessem depreende-las.

E teve o momento de “A Hora da Estrela”, 
cheio de nuances de uma personagem singela e 
ingênua e que, por ser assim, via o mundo sem a 
maldade própria daqueles que não vêm belezas 
nas coisas.

E teve “Alberto Caeiro, Ele mesmo”, nos co-
locando em contato com um Fernando Pessoa a 
escarafunchar a metafísica das cousas. Como era 
lindo o espetáculo. Chorei em todas as inúmeras 
vezes que o vi/fotografei.

E vieram os primeiros ensaios na casinha des-
tinada à Cia, acompanhados de perto pela nossa 
Lilly. E o crescimento de um Hamlet que foi se 
fazendo cada vez mais potente, escancarando um 
fato até hoje sem explicação. E vi ali também o em-
brião germinando nos primeiros ensaios de Ulisses.

E registrei também as luzes lindas criadas 
pelo Jorge e que impregnaram com lápis colo-
ridos e sapecas a escrita de minhas fotos. E teve 
a “Mostre Jorge”, que veio para reafirmar tudo 
isto, carregando saudades por este ser que deixou 
para nós este rastro lindo e iluminado por onde 
hoje percorremos nossos caminhos, pois ele foi 
Mestre na arte de “deixar ver” as coisas.

E houveram os ensaios na Oficina Mazzaropi, 
no Brás, com suas rodas de conversa na busca de se 
passar para um espetáculo de pouco mais de uma 
hora um livro denso, não apenas pelo conteúdo e 
por sua escrita engenhosa feita por James Joyce 
(Ulisses), como também pelo tamanho da obra 
(1100pgs). E, claro, conseguiram. E foi lindo. E 
foi novamente emocionante.

Ah…e minha respiração suspensa em cenas 
“difíceis” (para mim, é claro!): quando ela, minha 
filha, nua no palco, a derramar águas sanguíneas 
sobre si em Hamlet S.A..; ou quando erguida nos 
ares pelo Ivan: “Deve ser assim andar de avião”; 
quando no difícil texto com jogos de palavras 
de Alberto Caeiro: “Mas se Deus é as árvores e 
as flores

… E os montes e o luar e o sol, Para que lhe 
chamo eu Deus? Chamo-lhe flores e árvores e 
montes e sol e luar; Porque, se ele se fez, para eu 
o ver, Sol e luar e flores e árvores e montes, Se ele 
me aparece como sendo árvores e montes E luar e 
sol e flores, É que ele quer que eu o conheça como 
árvores e montes e flores e luar e sol”; ou quando 

no extenso monólogo da Molly em Ulisses: será 
ela irá se perder no texto? Mas não se perdia, nem 
uma única vez, nenhuma!; e diante de cenários 
roubados durante a apresentação; e diante da 
participação de moradores de rua na parte externa 
de “Ulisses”, pois não sabíamos qual seria a reação 
deles diante de uma situação inusitada que lhes 
era apresentada assim, de repente!

E houveram Saraus, e eram em lugares longe, 
periféricos mesmo; e tinha o menino dela, desde 
sempre participando de tudo, aprendendo tudo 
desta arte de perambular pelo mundo a encantar 
plateias, e que eu levava ao colo numa mão, pois 
a outra estava com a câmera, mas ele puxava-lhe 
a alça: ou cai o menino ou cai a câmera; ou então 
de quando ele chorou desesperado querendo o 
alimento que só a mãe tinha para lhe dar; chora 
ele, choro eu diante de um – parecia eterno – “não 
sei o que fazer!!!!”

E a Fotografia estava lá para tudo registrar. E 
ela é música em silêncio. Ela grita, fala por si só, 
encanta e eterniza. Eterniza o momento, atualiza, 
reverbera, recompõe a memória, desvenda novos 
dados. Registrar um espetáculo significa expandir 
o campo da linguagem teatral, documentando as 
ações e as emoções dos atores, as luzes, o figurino, 
o espaço da casa para que, mais tarde, revendo as 
imagens, todos possam trazer para si tudo o que 
cooperou para que aquele momento aconteces-
se: discussões, definições, escolhas, preparos, 
ensaios, ensaios, ensaios…

E a Fotografia são palavras sem fala. E elas 
dizem muito, pois tocam o coração, a memória, 
a alma de quem as vê/revê, intensificando estes 
instintos de ver que permeiam nosso ser. E o es-
paço tempo, momento único de um click eterno, 
estará lá, vívido e presente dentro de cada olhar, 
de cada corpo, de cada movimento. Sentimentos 
diversos e opiniões distintas surgirão… e a arte 
existirá, sempre, de todas as formas…

SUELI ALMEIDA
(SUELUZ FOTOGRAFIA)

tem 63 anos, foi bancária por muitos anos e em 2010 concluiu seu Curso 
Técnico de Fotografia pelo Senac, especializando-se em Fotografia 

de Palco. É mãe da Lígia Helena, que é uma das fundadoras da Cia. 
Estrela D’Alva de Teatro, e avó do Arthur, uma das vertentes de todas 

estas histórias aqui narradas.

“LAMENTO DE UM BLUE” IVAN RIBEIRO

O ano é 2020. Da minha estrela vejo 
o quanto de terra se pode ver do 
universo. Sentado aqui na minha 
estrela olho fixo para a tela do 

computador. A tela arde, meus olhos queimam. 
“Palavras, palavras, nada mais que palavras”. 
As fronteiras estão fechadas. No som, Debussy. 
Lá fora, um mundo impenetrável de máscaras, 
suores frios e morte me mantêm aprisionado. 
Há algo de podre neste reino.

“REGISTRO DOS 
FATOS ANTECEDENTES”

Sim.
O ano é 2005. Daqui da minha estrela vejo 

cinco pares de pés que formaram outra estre-
la. E ela foi a primeira que apareceu no céu do 
entardecer. A Estrela D’Alva.

Era lá que eu fora morar naquela época. 
A estrela era ainda uma estrela nova, estrela 
nascente. Em seus jardins, os habitantes do lugar 
circulavam brincando com as palavras e as pala-
vras eram boas de brincar. Naquele turbilhão de 
sons-letras-palavras-parágrafos, descobríamos 
muito a nosso respeito, aprendíamos novas ma-
neiras de nos comunicar e passamos a criar as 
narrativas do lugar.

Pegamos então em nossas máquinas de es-
crever, em nossos corpos e em nossos sonhos 
e começamos a dançar. Cada um de nós deu 
origem a outros seres. Nos dividimos e fomos 
múltiplos. E povoamos a imaginação local: 
primeiro a nossa, depois a imaginação coletiva 
para, enfim, chegar às mentes dos forasteiros, 
dos habitantes das outras estrelas.

Éramos regidos pelo maestro. E a cada 
nota, a cada acorde que fazíamos soar, torna-
vam-se célebres as canções daquele povo. As 
canções animavam os banquetes e, nos ban-
quetes, a cada garrafa de vinho branco gelado, 
a dança continuava.

Lá não existia um governo instituído . E 
não existia Deus. Não acreditávamos em Deus. 
(“Pensar em Deus é desobedecer a Deus / Por-
que Deus quis que o não o conhecêssemos / Por 
isso se nos não mostrou”). Existiam apenas as 
flores, as pedras, as árvores, o sol.

Havia rumores de que um inimigo externo 
pudesse estar se avizinhando, observando de ou-
tra constelação, mas não passavam de rumores. 
Nossa relação com as palavras era íntima demais, 
preciosa demais. Rumores não são palavras. 
Não têm precisão nem imprecisão. São sombras.

Nossas coisas eram como elas eram. Nossos 
modos eram apenas nossos modos, nada mais. 
Trocávamos nossas experiências com outras 
partes do universo. Não sei se “ensinávamos” 
qualquer coisa a alguém, mas gostávamos de 
apresentar (sobretudo aos jovens) outras ma-
neiras de olhar, de sentir, de pensar ou de ser.

E o tempo foi passando enquanto brincá-
vamos como crianças.

Eis então que, embora em tempos de paz e 
com o número de habitantes crescendo, a popu-
lação de Estrela D’Alva sentiu a necessidade de 
investigar alguns acontecimentos das cercanias. 
Um célebre regente de outra estrela fora assassi-
nado anos antes, em um crime nunca esclarecido.

Com aquele desconforto e ânsia, com a es-
tranheza entalada na garganta, nos banhamos em 
nosso próprio sangue afim de refletirmos sobre o 
derramamento do sangue alheio. Procuramos as 
respostas nas notícias, nos arquivos públicos, no 
corrompido comportamento humano, em espe-
lhos e em abismos. Pedimos a bênção do Anjo da 
História mas ele já estava então sendo empurrado 
pelo forte vento que nos trouxe até aqui.

Nos despurificamos.
Com as mãos, rostos e corpos manchados, 

sem termos encontrado as explicações que pro-
curávamos, voltamos novamente nossa atenção 
aos assuntos de ordem interna. Voltamos nossa 
atenção às crianças.

E com elas embarcamos em uma viagem. 
Demos os braços ao povo de uma estrela irmã 
e fomos entregar sorrisos. E batalhas. E nos 
sorrisos a esperança. Nos nossos sorrisos. E na 
esperança a nossa batalha.

Sorrateiro, o inimigo externo (aquele dos 
rumores), já batia às nossas portas. Pois é assim 
que ele gosta de agir: com cautela e sussurrando 
medos. As pessoas daquela estrela foram pegar 
em suas armas. E eu, atormentado e pressionado 
pela ameaça invisível, fugi.

Foi em um vôo comercial que escapei, com os 
olhos voltados para trás e o corpo impulsionado 
para o futuro. Enquanto minha nave se afastava 
eu contemplava as explosões, o fogo, os raios 
laser. E via, ao loooonge, todas aquelas almas 
irmãs e vizinhas que me foram tão caras, que me 
ensinaram a dançar, enfrentando o progresso. 
Enquanto eu partia. Foi minha saída discreta 
pela porta dos fundos. Foi talvez o último dia da 
minha vida. E saudei o sol dizendo- lhe adeus mas 
também fazendo sinal de gostar de o ver ainda.

E foi assim que eu cheguei aqui. Mais nada.

“QUANTO AO FUTURO”

O ano é 2020. Quinze anos do nascimento 
de Estrela D’Alva. Todos sobreviveram, cada qual 
em sua estrela. O inimigo tomou conta de toda 
a galáxia. As fronteiras estão fechadas. Sentado 
aqui na minha estrela eu olho para esses 5102 ca-
racteres com espaço, meus olhos queimando. Lá 
fora, no mundo impenetrável de máscaras, suores 
frios e morte, as sombras crescem, pois hão de 
ser iluminadas por novas estrelas. Pois estrelas 
criam verbo, vida e música. São as estrelas que 
nos fazem dançar e não nos deixam esquecer que 
ainda é tempo de morangos se a gente quiser.

Sim.
IVAN RIBEIRO

tem 39 anos, concluiu a Formação de Atores na Escola Livre de Teatro de 
Santo André (ELT) em 2004 e em 2005 ingressou como ator e dramaturgo 

na “Cia. Estrela D’Alva de Teatro” 
em sua primeira formação, onde permaneceu até 2009. 

Atualmente é educador e permanece refém do assustador Brasil de 2020.

Espacialidade do Dizer:
Pensamentos que dançam 
a experiência com a palavra
de James Joyce PAULA CARRARA

Acordo. O cenário é o ABC Paulista, 
entidade sócio-cultural-indus-
trial-urbana. Nascer aqui te mol-
da o ritmo dos passos, os hábitos 

do fim de semana, o cinema no shopping, a escola 
técnica, a freqüentação dos trens e metrôs em 
direção a São Paulo. Acordo e o fragmento é o 
começo de tudo: o fragmento é a máquina de 
produzir inícios. [Finnegans Wake] Pego o celu-
lar: a palavra é uma nervura entre o pensamento 
e o mundo – esse é o Merleau-Ponty dizendo. 
[Mundo] Hoje o trabalho começa de onde você 
estiver – no caminho de casa para a sala de ensaio 
encontre objetos que ajudem a verticalizar a lei-
tura: nós nos encontraremos diretamente no café 
e tudo o que dissermos será do texto ou dos tex-
tos reportados pelos objetos. [Verticalizar é dar 
espacialidade em um determinado vetor] Acho 
que o enunciado não era esse, mas a ideia, sinto, 
era mesmo essa: atravessar-se o quanto possível 
pela cidade e degustar café e Joyce fora da sala de 
ensaio. [Café] O dizer é um percurso de excita-
ções biológicas. A forma como as palavras [Pão de 
Queijo] como as palavras se dizem numa língua 
determina um metabolismo. [James Joyce] Do 
silêncio da mesa preparada surge o primeiro 
fragmento – fragmento que obriga o relevante 
a aparecer logo, sem delongas. Um fragmento, 
disse o Gonçalo Tavares, não espera que outro 
fragmento venha logo depois dele pra dizer o que 
ele não pode, ou não conseguiu. Um fragmento 
quer ser em si, um pedaço de terreno que encerra 
um pensamento. Porque o pensamento define es-
paços e é definido por espaços – eu separo, afasto 
ou aproximo conceitos na construção de uma 
estrutura que gera territórios. [Qual o território 
da palavra no teatro?] A voz que emite o texto e 
corta o silêncio da nossa mesa na lanchonete às 
09h37 da manhã é resultado do engajamento da 
garganta, tórax, sentimentos […] é uma voz que 
pressiona o ar de forma completamente diferente 
de todas as outras vozes, segundo Italo Calvino. 
A emissão da voz se dá como uma revelação que 
se desenvolve de dentro pra fora, empurrando o 
ar em círculos concêntricos em direção ao ouvido 
de outrem. [Café]

“O jogo entre emissão vocálica e percepção 
acústica envolve necessariamente os órgãos in-
ternos: implica a correspondência de cavidades 
carnosas que aludem ao corpo profundo, o mais 

corpóreo dos corpos. A impalpabilidade das vi-
brações sonoras, mesmo incolores como o ar, 
sai de uma boca úmida e irrompe do vermelho 
da carne”. (CAVARERO, 2011, p. 18) [Jornal] 
Uma imagem estampada e uma manchete nos 
devolvem ao bom humor. O riso é o sintoma de 
uma conexão inesperada entre a palavra escrita e 
a vida noticiada. A dureza da leitura do primeiro 
fragmento cede espaço à respiração livre, diafrag-
ma relaxado, mastigações espontâneas e suspiros. 
[Café] Suspiramos porque, na vida, constatamos 
que a ideia de palavra habita um imaginário mais 
próximo do dicionário do que da boca e do ouvido 
e nos reunimos naquele dia, como em muitos 
outros dias, durante muitas semanas, pela insis-
tência de encontrar a palavra [Corpo Voz] como 
experiência física, experiência de e com o mun-
do. Diferentemente do registro escrito, a palavra 
no teatro pertence à ordem do evanescente, do 
evento dinâmico e, sobretudo, relacional. Para 
além dos conteúdos específicos que as palavras 
comunicam, sempre e acima de tudo o que está 
em jogo no dizer é a experiência acústica, empírica 
e - como diz Adriana Cavarero - a materialidade 
das vozes singulares. Recuperar o caráter físico da 
palavra – a carnalidade de suas vogais e ditongos 
e a ossatura de suas consonantes como bem nos 
conta Mallarmé - é pra nós pressuposto na busca 
por restituir à linguagem sua condição relacional, 
pois a pulsão do vocálico é encontro antes mesmo 
de ser significado. [Respiro] [Pausa] [Respiro]

De fato, nos encontros que antecederam 
aquele [Café] encontro na mesa de um bar, nos 
dedicamos por um lado [Espaço], à abertura 
de espaço [Mundo] dos ossos e músculos do 
próprio [Voz Corpo] corpo no mergulho dentro 
do componente pulsional [Impulso] [Ritmo] e 
pré-semântico da esfera acústica [O campo da 
Voz excede o uso da Palavra]. A prática de uma 
vocalidade enraizada [Pensamento] no corpo 
traz em si uma espécie de função eversiva [Sub-
versiva] em relação aos códigos disciplinadores 
da linguagem, desestabilizando o registro sobre 
o qual se edifica o sistema da palavra.

De outro lado [Espaço] nos dedicávamos 
à construção de uma arquitetura [Espaço] que 
fosse terreno [Espaço] fértil à palavra, um es-
paço [Espaço] de experimentação apelidado de 
Casa Finn [Finnegans Wake]. De fato penso que 
Bachelard tenha dito-escrito uma vez que as 

[Palavras] são [Casas]. Nesse espaço procurá-
vamos um dizer eximido do vício da banalidade e 
da exposição e nos dedicávamos à palavra como 
co-presença, que se realiza como experiência 
aberta. [Espaço na Palavra] Não se tratava de 
revelar a verdade do texto escrito, ou de alcançar 
uma única e justa maneira de dizer, mas de dizer 
em relação à, de deixar-se atravessar.

São 11h05 da manhã. As leituras se alternam 
com ainda mais fluidez aos silêncios sustenta-
dos. O café já acabou há algum tempo, mas fico 
encabulada de interromper o fluxo do diálogo 
para pedir mais um. Aliás, diálogo não seria o 
termo justo. [Intimamente ligado ao ‘logos’, 
termo ‘multívoco’ que nos evoca à uma herança 
metafísica nem sempre desejada] [Respiro] A 
ressonância de um fragmento a outro, o som 
dos clientes que passavam a poucos metros, o 
cinza do dia chuvoso e o cheiro de umidade e 
misto quente invocavam novas respostas, novos 
gestos e textos que se entrecruzavam.[Suspiro] 
O termo diálogo não faz jus ao entrelaçamento 
de pausas e dizeres que compartilhamos.

Duas horas, esse foi o tempo da ação, ou 
ao menos eu me lembro dele assim. Duas ho-
ras de atravessamento [Espaço] de um corpo 
[Singular] na cidade, e da cidade no texto, do 
texto na memória, da memória - que convoca a 
preocupação com o guarda-chuva – aos dedos, 
dos dedos que digitam a mensagem no celular, 
do celular desligado por duas horas enquanto 
cada atriz-ator chega naquela mesa de lancho-
nete-cafeteria-bar. Duas horas na companhia 
digna de um bom café coado e de um pão de 
queijo honesto e sincero. 
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“é isso a liberdade?”
TRECHO DA DRAMATURGIA ORIGINAL DE O CROCODILO, DA CIA. ESTRELA D’ALVA DE TEATRO   JUDSON CABRAL

Qual é o fio da meada? LÍDIA MOURA

Em tempos sombrios, devemos reto-
mar os ensinamentos de alguns que 
vieram antes e enfrentaram cada 
qual à sua maneira esses tempos 

onde “é necessário defender o óbvio”. Isso não 
significa repeti-los, até porque as soluções não 
são as mesmas, haja vista a realidade ser outra. 
Entretanto, há alguns pontos que podemos reto-
mar numa tentativa de oxigenar o pensamento 
tão massacrado no presente.

Um desses ensinamentos é de que o mundo 
não é um fim, mas de que ele está entre as pessoas. 
“O mundo e as pessoas que nele habitam não são 
a mesma coisa”. Sendo, desse modo, esse espa-
ço intermediário, o espaço de disputa. Por essa 
perspectiva, a nossa atitude com o mundo deve 
ser a de estabelecer uma negação em relação a 
um certo consenso imposto a nós e que configura 
todo um espaço público, uma forma de vida. Não 
podemos nos retirar do mundo. Devemos insistir 
no divórcio/conflito com este mundo que nos que-
rem impor e com o espaço público que o atualiza.

Nossa atitude deve ser de invenção de um 
outro. Para isso, talvez, a arte/teatro seja um 
caminho possível. Na exata medida em que a 
entendemos como uma forma de trabalho, por 
conseguinte, uma prática comprometida com 
a transformação, o que, aliás, aproxima do 
ensinamento de Marx para quem “o processo 
de trabalho é (…) atividade deliberada (…) é a 
condição geral necessária para que se efetue um 
intercâmbio entre o indivíduo e a natureza”. O 
sujeito se apodera da natureza transformando-a. 
Ao querer transformá-la, ele acaba desenvol-
vendo ferramentas para uso e transformando a 
si próprio. Todavia, essa atividade tem que ser 
realizada no intuito de ser uma ação que o ajude 
a superar os condicionamentos impostos pela 
realidade social estruturada por instituições que 
se organizam e agem para assegurar a submissão. 
Exemplos não faltam, basta observar a forma 
como Estado neoliberal se organiza, assim como 
a atividade laboral capitalista.

O instrumento de trabalho do artista é sua 
arte, que ele coloca entre si e o outro, sobre quem 
exerce seu trabalho. Entretanto, não podemos 
esquecer (desde que de fato o trabalho não seja 
mera reprodução) que, ao querer afetar o outro 
com sua poética, o artista se coloca em estado de 
suspensão de si na medida em que se coloca em 
estado de investigação e, por conseguinte, com-
prometido em alargar seu campo de percepção 
e aprimorar a técnica que lhe permita dar forma 
àquilo que num primeiro momento seria só a 
matéria. O que o artista busca é tornar presente 
aquilo que está ausente, ou seja, é objetivar aquilo 
que não passa de subjetividade e de percepções 
vagas para que, desse modo, aquela forma obje-
tivada gere “afetos” e “perceptos”, permitindo ao 
sujeito estranhar o mundo na medida em que tor-
na visível a existência de outras formas possíveis, 
bem como as forças que o afetam, o dominam, o 
exploram e dar sentido ao mundo como ele é. 
Não percamos de vista que o mundo só é dessa 
forma em virtude das forças que operam na sua 
construção e na de um sujeito para ele. Ou seja, 
não é natural que o mundo seja assim como ele 
é e muito menos o sujeito.

Kafka é um dos que vieram antes e que vive-
ram “tempos sombrios”. Ele, observando a arqui-
tetura do poder em outros tempos, já chamava a 
atenção para o fato de que os corpos políticos 
(uma determinada sociedade, por exemplo) po-
dem ser pensados como resultados não só de um 
sistema de normas, valores e regras, mas também, 
como circuitos de afetos, como define Vladimir 
Safatle. Ou seja, segundo o filósofo brasileiro, 
enquanto “regimes extensivos de implicação” 
assim como de “individualização” que tais corpos 
políticos produzem, portanto, como FORMA. 
Se quisermos, seguindo as diretrizes do filósofo, 
promover mudanças, devemos nos perguntar 
como podemos ser afetados de outra maneira, 
por conseguinte, “forçar a produção de outros 
circuitos”, isto é, “sistema de produção material 
de formas de vidas não hegemônicas”. O teatro 
na sua forma coletiva de produção e ligado a um 
pensamento pedagógico libertário pode ser um 
canal interessante para pesquisar e quem sabe 
colocar em evidência outras formas de vida. Como 
uma arte coletiva, ele pode ser um laboratório 
micro-cósmico de um mundo que não o que nos 
é ofertado diariamente. Ele pode ser um desses 
outros circuitos referidos acima. Ora, a sociedade 
não para de produzir continuamente instituições 

e afetos que nos levam a adotar certas formas de 
vida a despeito de outras.

Nesse sentido, a atividade artística deve tor-
nar-se uma ferramenta de ação contrária à en-
grenagem vigente com seu padrão. Uma arte com 
atitude crítica. Portanto, uma arte que questiona 
de maneira contínua, ativa e radical as formas 
estabelecidas de pensamento e de vida coleti-
va. Uma arte do combate. Um combate à doxa, 
ao senso comum e também às relações sociais 
e políticas que se estabelecem num momento 
particular numa sociedade particular. Uma arte, 
por conseguinte, um teatro comprometido com 
o pensamento crítico, pois é através dele que é 
possível pensar sobre o mundo “tal como ele é e 
tal como ele poderia ser”.

Uma atividade artística que é uma atividade 
social que busca libertar, ainda que modestamen-
te, o pensamento dos determinismos que pesam 
sobre ele, permitindo, assim, que nos coloque-
mos na posição de projetarmos mentalidades 
fora deste mundo que nos sufoca, porque de um 
mundo que não constrói morada para o indivíduo, 
pois o que move aqueles que têm sede e certo 
poder de construí-lo não é nada mais que o lucro, 
o consumo, sendo impossível, dessa maneira, 
uma durabilidade suficiente para construir uma 
objetividade do mundo que não seja a expressão 
da subjetividade de poucos.

Daí, talvez, a necessidade de pensar o que há 
de político na política e de político no teatro polí-
tico nesses tempos de exacerbação do terrorismo 
de Estado e de desorganização da própria luta. 
O político é aquilo que advém da práxis huma-
na. Sua ação tem a capacidade de produzir uma 
paisagem durável, instaurar comunidades no 
sentido de promover uma organização a partir dos 
próprios sujeitos de acordo com seus interesses 
vitais. Mas para que isso possa ser possível, o 
político deve operar enquanto antagonista da 
política tradicional, isto é, da política institu-
cional que rege as instituições que constrói e dão 
sentido ao mundo como ele é hoje. Desse modo, 
o teatro político é aquele que busca constituir, 
através da representação poética, mas não só, 
uma comunidade que permita uma experiência 
inédita, que não pode ser incluída nas partilhas 
pré-existentes sem fazer com que se estilhacem 
as regras da inclusão/exclusão e os modos de 
visibilidade que as ordenam.

Ou seja, um teatro que faz o comum pondo 
em comum o que não era comum, declarando 
como atores do comum aqueles e aquelas que 
sempre foram invisibilizadas. Entretanto, não 
se trata de um mero colocar em evidência, e sim, 
trabalhar para instituir juntamente com outras 
lutas, outros setores, um ambiente onde essas 
vidas historicamente inviabilizadas possam 
mais do que ser vistas, possam contribuir para a 
construção desse ambiente. Um teatro voltado, 
portanto, para significação comum, comprome-
tido em desfazer as barreiras instituídas que são 
tanto físicas quanto simbólicas. Está aí, talvez, 
sua maior tarefa.

É evidente que este teatro não nasce de uma 
hora para outra. Sendo assim, esse teatro deve 
passar por uma lógica de formação que não é 
só do público, mas do próprio artista na medida 
em que este precisa desenvolver sua técnica para 
dar conta de criar um espaço de encontro que 
permita a ambos, isto é, artistas e público, saí-
rem transformados, ou pelo menos estranhando 
o mundo como ele é e vislumbrando como ele 
poderia ser. Um teatro politizado no sentido de 
uma politização que é interminável, e que para 
não cair na trivialidade, é preciso reconhecer as 
consequências que se seguem ao avanço da poli-
tização e, com isso, reconsiderar e reinterpretar 
constantemente o presente, colocando- o sempre 
em perspectiva com relação ao reino da exigência 
e da incerteza que é a política. Um teatro político 
é um teatro da crise. Não qualquer crise, pois até 
isso nos foi tomado. Não podemos esquecer que 
“crise” tornou-se uma palavra guarda-chuva e um 
dispositivo epistemológico operativo “utilizado 
pela direção capitalista nos momentos de forte 
tensão social para produzir as condições para 
sua reprodução”. Em outras palavras, a “crise” 
como dispositivo utilizado pelo capital diz res-
peito a colocar o sujeito em situação de risco 
permanente, o que significa reduzi-lo à dimensão 
de sobrevivente (e o que é a situação do artista 
no presente senão a exacerbação de seu estado 
de sobrevivente). A “crise” é o motor do capital. 
Diante disso, a ideia de um sujeito livre fica cada 

vez mais distante caso não se coloque em perspec-
tiva uma política voltada a desestabilizar a lógica 
de funcionamento do social e do econômico. Não 
basta querer denunciar os impedimentos econô-
micos que levam a uma não inclusão completa. 
Até porque ser incluído nunca foi sinônimo de 
vida plena. Tem que desejar um outro mundo.

Isso só será possível se o sujeito conformado 
por essa realidade for capaz de passar da “side-
ração à consideração”, ou seja, de um estado 
petrificado, enclausurado numa emoção, a um 
estado reflexivo, de observação, atenção, cuida-
do, delicadeza, estima, consequentemente, de 
reabertura de uma relação, de uma proximidade, 
uma possibilidade. Uma crise que não nos des-
personaliza, mas nos desidentifica com o mundo 
e com esse EU que muitas vezes acreditamos ser 
nós e que não passa de um cabotino destinado a 
ser produto consumido pelo capital tanto como 
os outros. Ora, o que é o capital humano senão o 
material humano a ser consumido.

O teatro da crise é o teatro da crítica porque 
um teatro da recusa, da desobediência. O Teatro 
da revolta. A revolta é aquilo que nos move e que 
por nos mover nos faz perceber o quanto vivemos 
numa prisão a céu aberto. Aliás, a modernidade e 
suas derivações não só desmancharam tudo que 
era sólido, mas também promoveram dispositivos 
disciplinares inimagináveis. A ponto de muitos 
“preferirem” viver subjugados a lutarem pela 
liberdade. Contudo, já nos ensinaram: “onde há 
poder há resistência”. Nesse sentido, o teatro 
deve buscar constituir um espaço que possa fazer 
vibrar e estralar aquilo tudo que aprisiona a vida 
e tudo que ela tem de potente.

Portanto, a crise que este teatro deve reivin-
dicar é aquela ligada ao acúmulo de negatividade 
que se transforma em positividade do ataque, 
aquele estranhamento em relação à produtivida-
de capitalista e o que ela está fazendo do mundo. 
Um teatro ligado a um movimento que busca 
instaurar a crise do comando social e, em contra-
partida, a insurgência de uma nova forma de vida.

Um teatro crítico, político e pedagógico. Crí-
tico porque voltado para uma avaliação tanto 
exterior, pois atento à dinâmica social, às relações 
de força e sua conformação, quanto interior, isto é, 
inerente ao aspecto formal da obra, pois é através 
dela que em muitos momentos o pensamento se 
faz presente e faz o presente. Político, porque 
comprometido em contribuir na luta contra os 
instrumentos, as barreiras que impedem a eman-
cipação do sujeito. Assim como na formação de 
uma comunidade que não se restrinja a interes-
ses privados e a mera associações. Pedagógico, 
porque voltado para o processo de subjetivação, 
ou seja, para a constituição do sujeito, mas não 
qualquer sujeito e nem qualquer formação, pois 
sabemos o quanto esse processo de formação 
pode se tornar uma fôrma e, por conseguinte, 
estará norteado pela lógica do assujeitamento.

Só podemos transformar o mundo se formos 
capazes de nos transformarmos. Por isso, como 
nos ensina Paulo Freire, devemos construir espa-
ços que possam servir de base para transformar 
o sujeito, por conseguinte, mas não tão linear 
assim, este sujeito possa transformar o mundo. 
Parafraseando Marx, o homem faz a história, mas 
não a faz como quer. Assim como o sujeito não 
é linear, a história também não, pois tanto um 
como a outra dependem das relações de poder.
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Neste artigo, não vou alimentar ego 
acadêmico fazendo mil citações 
e referências. Vou jogar outros 
mil pensamentos, constatações, 

descobertas, ideias, dicas, outro sinônimo que 
queira dar. Vai depender de quem estiver lendo 
se interessar. A partir daí, trocaremos figurinhas. 
Resumindo: uma escrita fluida que pode ser 
aprofundada depois, caso haja interesse…

Durante um bom tempo, fui ingênua e acre-
ditei que as roupas haviam sido criadas para 
proteção contra o frio, picadas de pequenos 
insetos. Tadinha. Roupas foram inventadas para 
distinção social, e assim o é, até hoje. Roupas, 
pigmentos, acessórios.

É proposital que o assunto “moda”, 
“fashion” tenha ganhado o título de futilidade 
no nosso cotidiano e no nosso imaginário. É 
justamente para que não pensemos no tamanho 
do seu poder sobre nós. Tenho pena de vocês.

Distinção social entre classes. Tipos de te-
cido, nível de qualidade destes tecidos no toque 
na pele, pigmentos que vão colorir estes tecidos: 
só pra quem pode, não é pra quem quer. A cor 
roxa, por exemplo, era só pra realeza. Os mo-
delos, uma melhor modelagem ao corpo… Nem 
preciso dizer dos adornos, dos acessórios. Todo 
o ouro e jóias pra ti, oh meu amor…

A distinção social também está em quem 
fabrica a roupa. Dentro de uma linha de fabri-
cação têxtil existe a imaculada hierarquia que 
distingue muito bem o lugar de quem faz o quê. 
Quem desenha o modelo é o gênio da criação, 
o verdadeiro artista. Esquece-se daquele que 
molda estes modelos cada um mais extravagante 
que o outro e se esquece mais ainda de quem 
costura essa exuberância toda, quem carrega o 
piano todo nas costas. O responsável por quem 
materializa todo o brilho e glamour é quem tem 
o salário mais baixo, as piores condições de tra-
balho, quem veste os piores trapos, é quem não 
consegue costurar as próprias roupas porque o 
tempo não lhe pertence mais, muito menos o 
maquinário que utiliza.

A distinção social utilizando o vestuário e 
as maneiras de se portar em público, a famosa 
etiqueta, foi usada até a exaustão na famosa 
corte de Versailles. O Rei Sol desenvolveu essa 
engrenagem para controlar uma classe de nobres 
e burgueses submetidos abaixo de suas asas. E 
funcionou, por décadas.

A indústria têxtil foi a força motriz (para 
que os países que hoje admiramos tanto por 
seu desenvolvimento ilustrado e humanista), 
capacitada para sugar sangue humano na ma-
nutenção de seus teares, alimentando toda uma 
cadeia de trabalho fabril análoga à escravidão, 
fomentando uma acumulação de capital tão 
gigantesca e tão eficaz que se perpetua até hoje.

Tudo isso dito até aqui é óbvio. Nada que 
uma aula de Historia de ensino médio já não 
tenha dado conta. O pior está por vir.

A moda, o vestuário é extremamente útil 
para a submissão de gênero. Você que é homem 
e está lendo minhas palavras agora. Você mu-
lher que parou para ler esse artigo porque me 
conhece ou porque acompanha a Estrela D’Alva, 
saibam que: todo o ideário de homem/mulher, 
feminino/masculino, foi e está sendo lindamente 
moldado pela indústria do vestuário e você que 
me lê foi, está sendo e será a isca perfeita para 
a manutenção dessa máquina.

MODA É UM PROJETO – TEM OBJE-
TIVOS POLÍTICOS – É UM MARCADOR 
DE GÊNERO – CRIA UMA NARRATIVA DE 
GÊNERO - CRIA VALORES DE GÊNERO

Escrevo berrando pra que você preste aten-
ção mesmo.

No século 17 temos o conhecido Iluminismo. 
Era das máquinas, da revolução industrial, da in-
dústria têxtil como propulsora disso tudo. Auli-
nha de história que já sabemos. A MULHER VAI 
PARA A INDÚSTRIA, TRABALHAR FORA 
DO ÂMBITO PRIVADO DA CASA. VAI PARA 
O ÂMBITO PÚBLICO. PRESTENÇÃO AQUI.

No século 18 chega o Romantismo. Esse 
movimento se coloca como uma “contrarrevo-
lução”. Coloca-se contra o Iluminismo. Inicia-se 
aqui todo um engendrado de ideias e práticas 
para que se tire a mulher do espaço público, para 
que se anule, neutralize a mulher, e isso será 
feito através do corpo. Será construída a ideia 
de feminilização da figura feminina através de 
uma marcação de gênero muito bem definida 
do corpo e da repressão da sua sexualidade.

A ideia de moda surge aqui. A cultura do 
ornamento surge aqui. O resgate das mitolo-
gias greco-romanas aparece com a função de 
idealizar a mulher perfeita, inatingível, sobre-
natural. A mulher aqui não é terrena, é exemplo 
de ternura, de santidade, de tão bela que chega 
a ser frágil.

O papel dos ornamentos na vestimenta se colo-
ca pesado para as mulheres da elite com a finalida-
de de encantar, de servir de exemplo, uma espécie 
de espelhamento para as mulheres operárias.

Todos os espartilhos, corselets, anquinhas, 
sapatos de salto, vestidos com camadas infinitas 
e pesadas de tecidos, perucas imensas, maquia-
gens rebuscadas, decotes absurdamente cava-
dos, tudo isso modelou uma espécie de tradição 
de paralisia, de inércia do corpo feminino. A 
mulher, para ser cortejada, desejada, para ser 
aceita, não poderia se mexer, não poderia exer-
cer o simples desejo de ir ao banheiro. Seu corpo 
deveria ser objeto de desejo apenas. O desejo da 
mulher foi direcionado para a roupa, a sensação 
tátil da textura do tecido é o que lhe cabe: o toque 
da seda, por exemplo. Cria-se o fetiche da roupa 
e dos adornos na mente das mulheres.

As roupas femininas, os vestidos no caso, 
não podiam ter bolsos. Bolsos são usados para 
carregar posses, dinheiro e isso era prerroga-
tiva dos homens apenas. As primeiras bolsas 
eram minúsculas, quase que mais um enfeite, 
porque mulheres não tinham posses para co-
locar ali dentro.

O vestuário masculino passa a ser básico 
e utilitário: poucas peças e poucas cores. Para 
o homem o prazer foi direcionado à genitália, 
o falo como simbologia máxima. É o homem 
quem determina quanto e até quando usa e dura 
o sexo. A mulher aqui não tem genitália, ela 
tem a função de servir somente. Pouca coisa 
mudou desde então. A lei que proibia mulheres 
de usarem calças só seria abolida na década de 
30 do século 20. E todo movimento da moda 
sempre teve por objetivo a marcação de gênero.

A roupa traz uma forma de conduta. A mu-
lher que se veste com peças masculinas está 
reivindicando um empoderamento para o qual 
não tem direito.

No pós guerra, a moda traz de volta a cintura 
marcada, os seios altos, os penteados trabalha-
dos (a famosa pin up ou o estilo retrô que acha-
mos tão lindos), e teve como objetivo reprimir e 
controlar a mulher que havia saído de casa para 
trabalhar nas indústrias como esforço de guerra, 
ganhando assim uma liberdade e uma autonomia 
financeira que não possuíam até então. Nova-
mente, marca-se o que é ser feminino, o que é 
ser mulher, usando as mulheres da classe alta 
como espelhamento para as mulheres da classe 
média/trabalhadora. O famoso “American Way 
of Life” faz do consumo uma barganha para as 
mulheres voltarem para o espaço privado do 
lar com inúmeros eletrodomésticos lindos e 
tecnológicos, facilitando o trabalho doméstico.

Nos anos 70 o novo feminino era ser sexy. A 
mulher precisava ser sexy. Uma tentativa clara 
de desvirtuar a emancipação sexual trazida pela 
pílula anticoncepcional no final dos anos 60. 
Neste caso, como não há o uso dos adornos, o 
corpo passa a ser o próprio ornamento e, por isso, 
deveria ser mostrado. Sendo assim, novamente, 
usado como objeto de desejo masculino apenas.

Na atualidade o tom é bem parecido. Na 
tentativa de autoafirmação e empoderamento, 
mulheres mostram seus corpos com orgulho e 
força nas diversas mídias. Entretanto, acaba 
sendo usado como produto e fetiche masculino 
em um piscar de olhos.

E isso tudo para quê? Entendam: para que 
o sistema capitalista e patriarcal se mantenham 
de pé e funcionando, é necessário ter o controle 
de quem tem o poder de gerar e manter a vida 
de seres humanos, ou seja, a mulher, seu corpo e 
tudo o que remeta a feminino/feminilidade deve 
ser submetido para que se mantenha sob contro-
le. É necessário ter excedente de pessoas para 
serem exploradas e a “fábrica” não pode parar.

Através dessa linha de raciocínio foi que 
desenvolvi e materializei o figurino de “O Cro-
codilo”. Começo com a abolição de gêneros. O 
figurino do ator e da atriz são iguais (mudan-
do apenas os tamanhos), não existe figurino 
masculino e outro feminino. Outro conceito 
que retira a marcação de gênero é o tema em si. 
As personagens são todas, em alguma medida, 
soldades do sistema capitalista.

O figurino remete aos samurais que defen-
diam com sua própria vida a vida e bens dos seus 
senhores. É evidente que o período histórico 
não é o mesmo. O meu objetivo aqui foi buscar 
o conceito. Somos criados com a ideia de que 
“temos que vestir a camisa da empresa”, “tem-
po é dinheiro”, produzir a todo tempo e a todo 
custo, e por aí vai…

Mesmo trabalhando como autônomos, 
defendemos e fomentamos ideias e práticas 
neoliberais com a mesma gana e verdade que os 
antigos samurais. Existiam mulheres samurais 
também, em menor proporção. E infelizmente, 
uma imensa maioria de mulheres defendem 
ideais patriarcais e neoliberais, não percebendo 
que cavam suas próprias covas. Homens e mu-
lheres, de todas as classes sociais, cavam suas 
próprias covas quando defendem estruturas que 
são espoliadoras de suas existências.

Como sempre resta algo de bom no fundo 
da caixa da Pandora, trago informações conso-
ladoras. Na Rússia revolucionária criou-se uma 
escola chamada Vkhutemas (onde mulheres 
tinham igualdade de aprendizado, liderança 
e desenvolvimento dos seus trabalhos), que 
dentre uma das suas vertentes havia a frente 
têxtil com estamparias magníficas e a frente 
de um vestuário sem gênero, com peças úteis, 
confortáveis, reutilizáveis de diversas manei-
ras, tendo como foco a anatomia do movimento 
dos corpos para seu melhor desempenho, e não 
como aprisionamento. Essa escola foi fecha-
da por Stalin, na década de 30. Entretanto, há 
sementes germinando e disseminando esses 
ideais. Dentro do movimento LGBTQIA mais, 
existe um número cada vez maior de criadores 
que idealizam e materializam uma moda sem 
gênero, que liberta os corpos das marcações ins-
titucionalizadas, mostrando um corpo político 
que exige respeito, tem o direito de existir e ser 
tratado com dignidade.

E você aí achando que sua simples camiseta 
de malha só tinha o infortúnio de ter sido pro-
duzida por mão de obra barata chinesa, ou por 
mulheres bolivianas que dormem aos pés da 
máquina de costura, onde trabalham por mais 
de 12 horas por dia… como se isso já não fosse 
o bastante para que paremos de tratar a moda, 
o vestir, como algo fútil.
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Um dos primeiros trabalhos que 
assisti da Cia. Estrela D’Alva de 
Teatro foi a montagem de A Hora 
da Estrela, de Clarice Lispector, 

realizada no teatro Cacilda Becker em São Ber-
nardo do Campo. A montagem simples, com 
elementos cênicos controlados e sem excessos, 
me arrebatou pela sua capacidade de incendiar 
as emoções daquela personagem pacata retratada 
primeiramente pela autora e depois pelo grupo 
teatral.

Assim também foi com Alberto Caeiro – Ele 
mesmo, em apresentação no espaço da Fundação 
das Artes em São Caetano do Sul. A cor pastel, 
os mais ainda reduzidos elementos de cena e a 
exploração sonora como busca da experiência 
constituíam as margens das poesias seleciona-
das do heterônimo de Fernando Pessoa. Dois 
atores em cena, dois rapsodos do Pessoa, dois 
mediadores da poética teatral.

Esses dois trabalhos me fizeram ter vonta-
de de conhecer as obras e os autores. Eu, que 
nunca passei por qualquer tipo de processo 
de cursinho pra faculdade desconhecia esses 
processos facilitadores das empresas de cursos 
pré vestibulares. Mas sabia que as criações da 
Cia. em alguma medida tinham como propósito 
suprir essa demanda cultural que garantiria a 
subsistência dos artistas. Mas ao invés das “aulas 
show” propagadas por essas empresas de cursos 
de vestibulares que colocam em suas fachadas 
banners de aprovados em medicina, direito e 
engenharia nas universidades Estaduais e Fe-
derais, os artistas da Cia.se valiam muito mais 
da suas sensibilidades artísticas em abordar a 
literatura e garantir a partilha da experiência.

A montagem Hamlet S. A. pode significar a 
primeira mudança para esse grupo. Talvez aqui 
haja uma trajetória que se inicie com o propósito 
de não mais atender demandas da educação for-
mal e sim buscar uma literatura – seja ela teatral 
ou não – que interesse diretamente ao grupo, seja 
por propostas estéticas, seja pelo deflagrador 
discursivo da cena. Shakespeare e Heiner Muller 
emulam a experiência do rei assassinado. E se 
na cena clássica o fantasma vem à tona pedir por 
justiça a seu filho que em dúvida instabiliza-se 
entre o agir e o não agir, na versão da Cia.uma 
cidade representada principalmente por sua 
classe média relaciona-se com o assassinato do 
prefeito de forma passiva, trancafiados dentro 
de seus apartamentos, esperando que o horror 
da brutalidade e do jogo político se resolvam 
por eles mesmos. Nada mais sintomático com as 
violências que partem diariamente do presidente 
da república de nossos dias atuais, o incompe-
tente e golpista Jair Messias Bolsonaro, e seu 
clã de filhos igualmente totalitários. Mas ainda 
estávamos em 2008.

Mas a abordagem de Hamlet S.A. ainda 
parecia exaltar a literatura teatral de ambos os 
autores já citados. Apesar de o procedimento 
de montagem estar presente em suas cenas, a 
procedência estética vinha antes. Talvez o pro-
cesso estivesse mais aliado à busca por uma 
nova possibilidade artística do que à relação 
intrínseca entre conteúdo e forma, formas de 
produção e formas de recepção. Há ainda mais 
a se estudar sobre esse espetáculo.

No atravessamento dessas histórias, ainda 
há o infantil A Incrível batalha pelo Tesouro de 
Laduê, essencialmente fundamentado a partir 
de Horácios e Curiácios, de Bertolt Brecht. A 
montagem divertidíssima, realizada em parceria 
com a Cia. Lona de Retalhos, alçou os intérpre-
tes à experiência do palhaço e deu sobrevida 
à experiência infantil do grupo que em pouco 
tempo foi deixada de lado, pois parecia que ali 
não estava o coração da pesquisa da Cia.

Ulisses Molly Bloom – Dançando para adiar 
e Experimento Finnegans são experiências rea-
lizadas a partir do europeu James Joyce. O gru-
po nesse momento decidiu se aprofundar em 
uma forma literária extremamente desafiadora 
e possivelmente hermética demais. A expe-
riência fonética e linguística do autor irlandês 
ocupou espaço na trajetória de adaptação. Em 
Ulisses Molly Bloom, a escolha dramatúrgica 

estabeleceu-se sobre a relação conflituosa de 
amor entre Ulisses e Molly, causando inclusive 
o esquecimento de Stephen Dedalus na história, 
o que causou horror aos puristas da literatura de 
Joyce. Também aqui foi a primeira experiência 
do coletivo com uma escrita dramatúrgica que 
não fosse realizada pelos integrantes do coletivo, 
sendo a realização dessa escrita em processo 
colaborativo sob responsabilidade minha e de 
Lucienne Guedes.

A ideia de Finnegans seguiu a radicalidade 
dos experimentos. Tão radical que até os dias 
atuais a Cia.não conseguiu montar um espetáculo 
a partir dele, e o eterno work in progress exaltado 
por Joyce a respeito de Finnegans parece perma-
necer como horizonte, e talvez exista na realidade 
o fantasma de uma peça não concretizada na 
biografia da Cia.Estrela D’Alva. Até porque a 
proposta do processo de anos sobre essa escrita 
nunca tenha sido a de simplificar a obra como 
em talvez algumas das experiências de leituras 
dramáticas realizadas no começo da companhia, 
de forma já apontada aqui e que buscava conta-
giar o seu público, formado essencialmente por 
estudantes pré-vestibulares. Talvez Finnegans 
quisesse mostrar a potência de uma literatura 
que tinha a palavra como jogo artístico, em que 
as letras estavam embaralhadas sobre um grande 
platô, e que cabia ao leitor – e no caso o público – 
organizá-las sob as formas que lhes seriam mais 
interessantes.

Mas gostaria de colocar em destaque a última 
produção da Estrela D’Alva: O Crocodilo. Apesar 
de o espetáculo seguir o nome tal qual na litera-
tura de Fiódor Dostoiévski, a autonomia que se 
conquistou entre a literatura original e o material 
final a mim se evidencia como a mais madura. E 
o mais curioso é que essa autonomia se constrói 
inclusive resguardando trechos da obra original 
em sua montagem.

Em O Crocodilo do autor russo, um homem 
decide comemorar um contrato de trabalho fa-
zendo uma visita a uma grande galeria que tem em 
exposição animais exóticos, algo muito comum 
no final do século XIX na Europa, pois teria sido 
esta uma forma de aproximar o velho mundo do 
novo mundo, com todos os seus toques racistas e 
eurocêntricos. Pois bem, esse homem é engolido 
pelo crocodilo e após perceber que permanece 
vivo dentro do animal, inicia a elucubração de 
sua nova vida: o quanto agora a sua presença seria 
reconhecida mundialmente pelo fato de estar em 
uma nova condição. Assim como o anjo que cai 
na terra em Gabriel Garcia Marquez, o homem 
engolido pelo crocodilo vive um momento de 
euforia e destaque tal qual um superstar antes 
da indústria cultural do século XX.

Claro que há a contracena. Enquanto o en-
golido se vangloria da nova vida possível, o seu 
empregado tenta organizar a vida do sujeito fora 
da boca do animal, conversando com o homem 
que os contratou, com sua esposa, indicando que a 
expectativa do engolido é o simulacro de uma vida 
bem sucedida, mas na verdade a situação nada 
mais é do que um subproduto do capitalismo, 
algo que começa a ganhar tentáculos na Rússia 
pré revolução, um país com fortes características 
feudais, perdido no meio do mundo moderno 
europeu.

Pois esse crocodilo chega no Brasil após 
o golpe do impeachment da presidenta Dilma 
Rousseff e a ascensão de seu vice Michel Temer, 
aquele do partido que flerta com as oligarquias 
e com o poder no Brasil, pelo menos desde o re-
gime civil militar de 1964. Só que junto a essa 
hecatombe há também a ascensão de um novo 
ator nacional: o tal do empreendedor. Ou o seu 
eufemismo maior, empreendedor de si mesmo. 
Não se iludam: as bases dessa realidade já estavam 
nos governos do PT. Sim, desse mesmo partido 
que fez aliança com o outro partido, o PMDB, 
que enterrou os acordos do pacto democrático 
ao romper com Dilma.

Na ficção do Crocodilo brasileiro, um homem 
que acaba de abrir um CNPJ de Micro Empreen-
dedor Individual para a realização de um trabalho, 
acreditando que alçou um novo patamar burguês, 
decide comemorar a realização numa passagem, 

algo que possa parecer com um camelô. E lá está 
um crocodilo em exposição pronto a engoli-lo, e 
assim o faz. Lá de dentro, extasiado, o MEI está 
eufórico, mas seu empregado – ou melhor, colabo-
rador – tenta a todo custo resolver os problemas 
da vida pessoal do engolido, pedindo um prazo 
maior para o contratante, conversando com a 
esposa do engolido, irritadíssima com o marido 
que agora a deixará sozinha para assumir todos 
os gastos da família, e com o próprio engolido, que 
segue alucinado em ser empreendedor. Nesse vai 
e vem, a peça evidencia a fantasia nacional sobre 
a ideia de realização pessoal do neoliberalismo: 
sujeitos em trabalhos precários, sem nenhum 
tipo de benefícios, e ainda vangloriando-se da 
condição por se acharem chefes, chefes de si, mas 
sem dinheiro para pagar uma passagem de ônibus. 
O Brasil não está sozinho nisso, basta verificar em 
paralelo direto a essa história a elaboração em ci-
nema incrível de 2020, de Ken Loach: “Desculpe, 
você não estava aqui”.

Mas aqui há também a contracena quando 
esse ano, no auge da uberização nacional durante 
a pandemia, tivemos pequenas insurgências de 
motoboys de aplicativos. Há uma relação direta 
entre os motoboys e o colaborador do engolido: 
ambos, na linha mais precária, no lumpemprole-
tariado, não têm dúvidas quanto à sua exploração 
pelos patrões, sejam eles grandes corporações, 
sejam eles a pequena burguesia. A consciência de 
classe, tal qual nos fala Lukács, tal qual nos fala 
Louis Althusser no prefácio de O Capital de Marx.

A história toda, apresentada como um show 
de horrores por Lígia Helena e Paulo Girčys, 
assenta a ideia de que a realidade é muito mais 
perversa e cínica do que se apresenta e que o 
capitalismo, seja ele na sua acumulação primitiva, 
seja no neoliberalismo, será sempre selvagem, 
violento e assassino.

A montagem arrisca ainda a proceder em cria-
ção épica, misturando textos de Walter Benjamin 
sobre o anjo da história, e também um trecho da 
peça de José Roberto Aguilar. Só a consciência de 
classe – e no caso de Aguilar, só a consciência de uma 
luta contra o racismo anti-negro – é capaz de acordar 
os alucinados da realidade concreta da exploração 
que aflige nossa sociedade. Crocodilo de Estrela 
D’Alva não é adaptação, não é pretexto: é síntese. 
Daí seu projeto mais maduro, mais dialético, mais 
fundamentado.

O Crocodilo de Dostoievski é um conto inaca-
bado, talvez pela morte do autor. O Crocodilo da 
Estrela D’Alva é igualmente inacabado, mas isso 
porque a história da CNPJotização no Brasil ainda 
esteja apenas engatinhando, como os processos 
totalitários e de precariedade social em que vive-
mos e que ainda não aparentam nenhuma solução, 
apesar dos ensaios de resistência.
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Entrevista
comigo mesma

LÍGIA HELENA DE ALMEIDA ENTREVISTA LÍGIA HELENA,
COMO SE RODRIGO S.M. ENTREVISTASSE CLARICE,
CAEIRO ENTREVISTASSE PESSOA, MOLLY A JOYCE…

LIGIA HELENA DE AL-
MEIDA (LHA): Não é muita 
arrogância tua achar que merece 
uma entrevista nesta publicação?

LÍGIA HELENA (LH): Talvez. Mas 
foi você quem começou. Aceitei. É que eu sem-
pre estive aqui, não foi? Quinze anos, eu era 
uma menina, e me achava tão adulta já. Mas o 
tal tempo da tal vida adulta chegou e eu estive 
aqui. Não tem mérito, não se enganem, nunca 
estive só. As narrativas destes processos podem 
ser feitas por muitos outres. Eu? Tenho a agulha 
e a linha que pode costurar tudo numa colcha 
só. E não tem ego nisso, é só justeza mesmo. 
Então vai, tonta, toma o teu lugar e começa 
esta entrevista!
LHA: Certo. Vamos. Onde começa tudo isso?
LH: Começa muito antes do começo, começa 
no desejo, no arrepio, começa no reconheci-
mento no outro. Começa nisso que esses dias 
a Solange Dias me falou: uma vontade de fazer 
cada vez mais e mais só isso, porque você encon-
trou seus pares e você vai abrindo mais espaço 
na agenda; a vontade de criar toma conta do 
teu sono. Começa quando você encontra um 
lugar em que tudo que em você era conside-
rado fora do padrão é o padrão e você deixa 
de ser o patinho feio. Isso tudo é o processo 
pedagógico do teatro, que pra nós começou no 
Teatro Singular, eu nem era aluna desta escola, 
eu já estava na faculdade, mas contava os dias 
pra chegar sábado. Sábados viraram domingos, 
viraram quartas, terminei a faculdade, passei 
na Escola Livre de Teatro. Começa no sim do 
Marcelo. Tudo no mundo começou com um sim. 
Sim, eu disse sim, eu quero sims.
LHA:  São sete peças até agora…como você 
as vê?
LH: Essa contagem varia pelo que você define 
por arte, não é? O que define o que é uma peça? 
A forma? O tempo? O público? O clipping? Você 
diz que são sete. Eu digo que são muito mais…as 
variações no tempo, estes autores. Drummond 
esteve lá, você não conta, mas a flor não para de 
crescer no asfalto e o vestido ainda está no prego. 
Vinicius esteve lá, você não conta, mas ele me 
fez jurar um amor “infinito enquanto dure” no 
dia do meu casamento. E as tantas mudanças 
sutis - a peça nunca está pronta ou a peça mo-
difica você, você muda o jeito de ver o mundo, a 
peça se modifica. Quantas versões da Batalha? 
São os filhos que nascem, nos viram do avesso, 
impossível ser o mesmo teatro. Molly Bloom, 
minha mãe e eu, já te contei esta história, você 
deveria saber. O monólogo da mulher à espera…
eu deixei de ser a mulher à espera…Molly não 
mais adia a dança.
LHA:  Não foi sobre isso minha pergunta. Eu 
perguntei das peças, dos trabalhos que constam 
na trajetória do grupo. Quem os escolheu? Você?
LH: Você insiste em escrever projetos. Lhe 
darei o que você quer. Há um caminho, você sabe. 
A eterna busca entre fazer aquilo que se gosta, 
consolidar um grupo, encontrar sobrevivência 
no teatro. Por vezes eu me vi questionando se 
havia mesmo uma pesquisa neste grupo, que so-
nhava em se dizer “teatro de pesquisa”. Quando 
muitas vezes foi a maré das oportunidades, a 
literatura de vestibular, o contrato numa cidade, 
uma lei, um edital, que nos moveu. Deveríamos 
ser apenas UM teatro? Teatro épico? Teatro 
infantil? Teatro literário? Algumas pessoas de-
fendiam que se não definíssemos a identidade de 
pesquisa do grupo não haveria reconhecimento. 
Nos demos o título de pesquisadores da palavra, 
ampla o suficiente para garantir algum discurso 
e, ao mesmo tempo, não nos levar a lugar algum.
LHA:  Então você não acredita na palavra?
LH: Não seja tonta. Somos linguagem pura, 
até quando não somos. Mas há o que vai além, 
silêncio também é palavra, o passo curto nos pés 
de Macabéa, o corte na laranja de Caeiro, o tapa 
na cara de Hamlet, o sopro de Bloom, as quedas 
do Crocodilo. Sempre há palavra. Ela se esconde 
no gesto. Mas aqui, entre nós, de verdade, o que 
houve sempre foi um desejo de dizer, e cada obra 
era um tanto de encontrar as palavras já escritas 
no mundo pra expressar o que precisava ser dito. 
Começamos pelo fácil. Não! Clarice não é nada 
fácil. Fácil é lê-la sob sua literalidade. Éramos 
fiéis aos autores, queríamos que nosso trabalho 
fosse sempre esta aproximação do autor com o 
leitor. Nos alegrava sempre que alguém ao ver a 
peça dizia: “nunca li este livro, agora quero muito 

ler” ou “eu tinha lido, mas não tinha achado tão 
incrível”. Mas foi a união dos processos todos, 
foi o amadurecimento a partir de cada processo 
que nos permitiu ir subvertendo mais a escri-
ta, criando nossa autoria a partir da obra em 
si. Fomos partindo delas para criar algo novo 
e isso foi, e é, meu processo de aprendizagem 
neste grupo. Quem eu sou naquilo que eu crio 
a partir de outrem?
LHA:  Quem?
LH: Você.
LHA:  …
LH: Esta entrevista deveria conter rubricas 
e deveria ser possível imaginar as tuas reações. 
Cada vez que você nega o que eu respondo com o 
movimento do seu corpo que quer se distanciar, 
mas não pode.
Reconheço sim a você quando crio a partir 
daquilo que já está. Você como a outra que há 
em mim, aquilo que as estruturas patriarcais, 
os sistemas capitais, me fizeram esconder ou 
desconhecer. A cada peça criada, a cada jogo de 
cena, a cada processo, se coloca diante de mim 
um enorme espelho e me convoca a ver-me, 
inteira, a partir daquelas palavras, questioná-
-las, provocar movimento na pelvis para que 
a personagem (mesmo que seja eu) caiba em 
mim e, inevitavelmente, alterar as medidas in-
ternas do meu corpo. Mas não sou só eu, são as 
leituras de cada pessoa que também se colocam 
diante deste mesmo espelho, é a troca intensa 
entre estes tantos eus e vocês. Fusão, refração, a 
respiração mais próxima, jogo, o suor da sala de 
ensaio, jogo. A mediação do jogo? As palavras. 
Mas no processo fui entendendo que eu não 
era um ser vazio a preencher corpos de ficção, 
ou verbos de poesia. A minha história também 
altera o que se cria. O que eu quero dizer pro 
mundo? Uma vez, ainda aluna de Marcelo, ele 
fez uma aula assim: você tem três minutos de 
audiência num canal de televisão mundial, o 
que você quer dizer pro mundo?
LHA:  O que você quer dizer pro mundo?
LH: Isso pode ser mutável, mesmo numa obra 
pronta. Sempre há algo que não se sabia antes e 
que agora se torna urgente. O importante é ter 
o que se dizer pro mundo.
LHA:  Você diz que foi a única que ficou os quin-
ze anos…Hoje vocês são duas pessoas. Pode- se 
mesmo dizer que isso é um grupo?
LH: Ser um grupo de teatro não é ser uma em-
presa. Há muitos processos, muitas idas e vindas. 
Há muitas partidas, a maioria pela necessidade de 
estruturar uma subsistência mais estável. Foram 
poucas as vezes em que a Cia. proporcionou al-
guma estabilidade por um tempo um pouco mais 
estendido - com a Lei Loló ( extinta lei municipal 
de incentivo à cultura de Santo André) e a circu-
lação das leituras dramáticas nas escolas de 2005 
a 2007, com os PROACs de 2011 (Montagem de 
Ulisses) e 2016 (Circulação de Ulisses) e com a 
Escola Itinerante de Teatro pelo Programa Ter-
ritórios de Cultura de Santo André em 2018 - no 
mais montagem no crédito, na esperança da venda 
da estreia, na bilheteria, no amor dos parceiros 
profissionais que parcelaram para a eternidade 
suas pagas.
Somos dois? Sempre fomos um tanto dois, 
Marcelo e eu, Ivan e eu, Paulo e eu. De alguma 
forma a gente funciona bem assim, um eterno 
jogo de espelho. Marcelo: como um professor de 
boa escuta. Ivan: a gente podia não ser tão ínti-
mo, mas a intimidade vinha na cena porque ele 
sempre foi pura entrega ao jogo. Paulo: o irmão 
que o teatro me deu, irmandade na produção, 
no sonhar, no ódio, na divisão do cenário nas 
lavanderias de nossas casas, no amor, o melhor 
amigo do meu filho.
Mas também somos às vezes dez, porque tem 
sempre quem cola, quem soma, quem acredita, 
quem divide parte do conhecimento. Ulisses 
tinha dois atores e onze diretores, muitas mãos 
num processo: há sempre alguém por perto pra 
mudar o ângulo do espelho que se olha.
Mas eu te pergunto, você sempre esteve aqui?
LHA:  Nem sempre, houve tempos em que eu 
também parti. Foi preciso. “Quinze anos não 
são quinze dias, são os filhos que nascem e as 
militâncias escolhidas”. Parafraseio Trotsky, a 
peça do outro grupo que eu produzia. Às vezes 
tudo entra em suspensão, às vezes eu mesma já 
não sei mais quem sou e preciso sair, respirar 
outros ares, dançar outras músicas, ser pássaro 
com cabeça de mulher, pra poder voltar mais 

firme. O filho nasceu, o pai morreu, as quedas, 
babadalgarar, nem sempre há teatro quando o 
artista tem fome.
LH: Você é uma mulher.
LHA:  Você é uma mulher.
LH: Eu me aprendi mulher. Eu, a musa, a 
representação do amor e da família. Eu, faixas 
pra reduzir o peito, este fenótipo que não te 
cabe, a nudez, um quê de querer protagonizar 
o improtagonizável. Foi Molly, foi meu filho, fui 
eu quem jogou a musa no chão, “Eles querem 
cortar minha cabeça, Poldy, minha cabeça! Eles 
disseram que o homem é a cabeça da mulher, 
Poldy! Eles querem cortar minha cabeça!”, Molly 
já não queria mais sucumbir à cama, a musa na 
cama morreu, a cama branca se sujou de café, um 
café de Cassavetes. Uma mulher sob influência, 
as crianças tomam cerveja na sala, eu cuspo 
seu café frio. O crocodilo é minha voz, minha 
tomada de partido, minha escolha, uma criação 
a-gênera, são os homens que se deixam engolir, 
a mulher deixada de lado nunca se deitará de 
lado no estômago do crocodilo.
LHA:  Um dia.
LH: Julho de 2019, Cazenga, Luanda, Angola. 
XIV FESTECA - Festival de Teatro do Cazen-
ga, organizado pelo Espaço Cultural Animart. 
Apresentação de “O Crocodilo”. Trezentas e ses-
senta pessoas na plateia. De início um silêncio 
sepulcral, aos poucos uma interação profunda do 
público conosco. Eles e elas respondiam, riam, 
chegavam a se levantar das cadeiras. No final, o 
trecho do texto de José Roberto Aguilar - Artaud 
no Brasil - em que um negro vence o dragão. 
Cabeças balançando em positividade. São Jorge 
é quem vai nos salvar. São Jorge é Ogum.
LHA:  Outro dia.
LH: Novembro de 2017, Lautaro, Chile. I Festival 
de Teatro Adolescente Vamos que Venimos Al Sur, 
eu e Paulo na Escola Rural Vega Larga, escola loca-
lizada na zona rural do sul do Chile com maioria da 
população Mapuche. Uma oficina pra cento e vinte 
pessoas entre 04 e 18 anos. Jogo, troca, culturas 
encontradas, ancestralidades.
LHA:  Outro dia.
LH: Todos aqueles em que não houve público, 
ou em que vieram só quatro pessoas e duas foram 
embora no meio…
LHA:  Outro..
LH: As manhãs, os cafés passados, a cam-
painha, você abre desta vez, as conversas na 
cozinha, minha casa espaço de ensaio o chão 
frio pra aquecer o corpo, o pé escorregando no 
suor, as palavras, todas, sinceras.
LHA:  Suas últimas considerações… 
LH: Que não sejam últimas.
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Vamos que Venimos Brasil.
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Um olhar retrospectivo sobre os 15 
anos de história da Cia. Estrela 
D’Alva de Teatro nos mostra que 
o trabalho do grupo se estrutura 

em três eixos que se atravessam, se atritam e/ou se 
complementam: a Palavra, a Pedagogia e a Política. 
Porém, pelo bem da verdade histórica, o projeto 
de criação deste (hoje) coletivo se inspirou em 
dois outros desejos que, a continuarmos com a 
brincadeira das iniciais, também começam por “p”.
Parir um grupo de teatro

Primeiro, a Profissionalização. Objetivo, meta, 
desejo que move talvez a maioria dos artistas cêni-
cos da cidade de Santo André-SP, lugar onde não 
só nascemos física e juridicamente, mas que tam-
bém é nosso pico de observação do mundo, nosso 
ponto de produção poética, nosso porto de onde 
lançamos nossas palavras encenadas, e para onde 
retornamos, compondo nosso panorama poético.

Viver de teatro no Brasil (um luxo?) fora das 
capitais São Paulo e Rio de Janeiro é, cotidiana-
mente, um desafio. E é isto que fazemos nesta 
década e meia de existência. Não éramos o pri-
meiro grupo de teatro de Santo André a querer 
profissionalizar-se; assistimos e vivemos muitas 
experiências modelares, exitosas e desastrosas, que 
nos indicaram possíveis caminhos. Desde o início 
tínhamos claro que precisávamos olhar para a arte 
do Teatro de forma ampliada, não poderíamos 
reduzi-la à produção de espetáculos cênicos. A arte 
do Teatro, como ofício, em uma cidade periférica e 
suburbana brasileira, precisa ser vista e vivida para 
além do senso comum, que reduz essa produção 
artística a encenação, atuação, dramaturgia e de-
mais elementos da cena. Fazer teatro precisa ser 
entendido também como produção de espaços e 
tempos em que a experiência cênica seja a base do 
trabalho, e sem que esta produção se restrinja ao 
edifício teatral burguês, tal como o concebemos 
há três séculos. Viver de teatro seria (é) para nós, 
portanto, uma forma de ação no mundo que não 
poderia ficar restrita à produção espetacular.

Lado a lado à Profissionalização como artis-
tas teatrais estava a paixão pela cultura popular 
brasileira. O desejo de pesquisar formas, conteúdos 
e estruturas da produção cênica de tradição popular 
inspirou o nome do grupo: Cia. Estrela D’Alva de 
Teatro, no qual associávamos a ideia da produção 
profissional (Companhia ou, como se escrevia nos 
grupos teatrais paulistanos da época, Cia.) com 
uma imagem recorrente da cultura Popular bra-
sileira, a Estrela D’Alva. Os pés no chão e a cabeça 
nas nuvens nos inspiraram na criação de nossa 
marca: uma estrela de cinco pontas cujo contorno 
era formado por pés descalços. Pés e pês da origem.

Em Processo
A comemoração destes 15 anos por si só mos-

tra que o desejo de profissionalização se realizou. 
Neste período, produzimos obras, eventos e pro-
cessos artísticos teatrais que hoje nos possibilitam 
nos apresentar como artistas profissionais, ainda 
que marcados sempre pela precarização intrínseca 
ao nosso ofício artístico em um país periférico do 
capital transnacional. A cultura popular porém 
não pautou nossa produção artística como imagi-
návamos inicialmente. O trabalho artístico diário 
nos mostrou que nossa paixão pelas produções da 
tradição popular não preenchia nossos desejos 
teatrais, talvez por termos nascido em uma região 
industrial, ao lado do imenso e eterno fogo (e fuli-
gem) que sai da chaminé de uma petroquímica, por 
termos de atravessar terras impermeabilizadas por 
asfalto, cortadas por rios canalizados e poluídos, 
fugindo de escapamentos de automóveis, ônibus 
e caminhões. Acho que queríamos ter mais cores 
nos olhos e mais baião em nossa pulsação, porém 
o que nos move por dentro talvez seja mesmo essa 
fuligem nos pulmões, a batida do (punk) rock nas 
veias e a fumaça em nossas mentes. Em corpos 
adestrados e disciplinados pelo espaço sufocante 
dessa metrópole periférica, a Palavra surgiu como 
elemento expressivo privilegiado.

Palavra, palavras, palavras.
A Palavra em cena é o traço estilístico mais 

marcante da Estrela D’Alva. Nossos projetos ini-
ciais procuravam explorar os sons e os sentidos 
da palavra literária na sua transposição para 
a oralidade. Do plano fixo, bidimensional, da 
página de um livro, para o espaço móvel e fluido 
da cena e das plateias. O jogo entre os atuantes 
e com a plateia é o operador privilegiado. Pri-
meiro foram as palavras poéticas transpostas 
para a cena de forma literal, “fiel” aos autores, 
sem acréscimos ou interpolações. O desejo era 
o de nos apropriarmos fisicamente do código 
escrito com tanta intensidade que conseguís-
semos traduzi-lo em sons e gestos, produzindo 
imagens e sentidos.

A evolução dos nossos processos de criação, 
produção e apresentação foram sendo atravessados 
por reflexões menos, digamos, “puristas”, que nos 
fizeram desejar que as palavras poéticas dialogas-
sem mais explicitamente com o nosso cotidiano. 
Fazer com que a palavra ampliasse sua ação no 
tempo-espaço estético para os espaços políticos. 
Encharcar a realidade com a poesia e contaminar a 
poesia com a realidade. Fazer com que as palavras 
literárias não perdessem seu potencial poético e 
seu sentido por vezes transcendental ao serem 
levadas para a cena, mas que também carregassem 
sentidos mais ordinários, da luta diária por um 
mundo melhor.

Pedagogia
Para a Estrela D’Alva, o fazer teatral precisa 

ser necessariamente um processo de descoberta 
e formação para todos e todas que estejam en-
volvidos com a criação artística, sejam os artistas 
produtores, sejam os espectadores, ambos vistos 
em trânsito nestas duas funções. A formação das 
pessoas e dos coletivos é condição não só para 
qualquer projeto em que nos lancemos, como 
também orienta os próprios processos de criação 
e produção. O que primeiro visualizamos não é 
um produto final, mas um processo pedagógico, 
um caminho a trilhar. O objeto artístico deve ser 
necessariamente atravessado pelos sujeitos en-
volvidos. Interessa-nos mais as pessoas do que as 
obras, ou melhor, interessa-nos produzir obras que 
interfiram na nossa vida e na vida das pessoas, e que 
também se contaminem com essas vidas. Assim, 
temos a Pedagogia do Teatro como um dos, senão 
o principal, eixos estruturadores de nosso trabalho. 
Não se trata do material poético (a Palavra), nem 
do objetivo mundano (a Política), mas do próprio 
jeito de fazer, do nosso modo de pensar e agir no 
mundo. Pedagogia que nos atravessa não somente 
em nossas aulas, oficinas, cursos e itinerâncias, 
mas que estrutura nossos processos individuais 
de criação, descobertas e compartilhamentos. 
Pedagogia que faz com que nos olhemos como 
seres em construção, realizando obras também 
em construção.

Política
Como não ser político fazendo teatro? Como 

exercer um ofício que é necessariamente público 
e presencial, no qual a relação entre produtores 
e espectadores é fundante e muitas vezes inter-
cambiável, negando seu sentido político intrín-
seco? O direito à visibilidade e ao uso da palavra 
publicamente, que fundam o sentido do político 
na antiguidade grega, são também os operadores 
da linguagem teatral. Negar o sentido político da 
atividade teatral já é, por si só, uma ação política 
(neste caso, senão ingênua, perversa).

O diretor teatral Erwin Piscator afirma que a 
criatura no palco para ele tem o significado de uma 
função social, sendo que o ponto central não seria 
sua relação consigo próprio, nem sua relação com 
Deus, mas sim sua relação com a sociedade. Se a 
Pedagogia é para nós o eixo que estrutura todas 
as nossas ações artísticas, necessariamente a for-
mação do sujeito como parte ativa de um coletivo 
atravessa nosso modo de ser e estar no mundo.

Cada montagem, cada aula, cada ação e cada 
palavra dita publicamente são condicionadas por 
nossas perspectivas políticas. As contradições são 
explicitadas rotineiramente em nossos trabalhos.

Como as contradições de um partido popular 
de esquerda que, para ascender ao poder, calou-se 
diante do assassinato de um de seus mais qualifi-
cados quadros, Celso Daniel. E, mesmo no poder, 
não quis ouvir seus fantasmas: “Há algo de podre 
no reino da/de/do…”

E como fazer Teatro no Brasil ignorando 
mais um golpe dado em nossa frágil democracia 
(é claro que aqui se fala do golpe que esse mesmo 
partido de esquerda sofreu de uma articulação 
parlamentar, jurídica e midiática liberal, que caçou 
nossa primeira presidenta da República, Dilma 
Roussef, e deu fim a uma política de reformas 
sociais do estado brasileiro vitoriosa nas urnas; 
outra contradição?)? Golpe cujas decorrências 
sofremos literalmente na pele, nas carnes e nos 
nossos ossos, contaminados pelos vírus dos fun-
damentalismos neoliberal, cristão e miliciano.

Palavra, Pedagogia e Política. Profissionaliza-
ção, Processos, Perspectivas. Somos a parte e o todo 
desta Estrela. Teatro, uma arte necessariamente 
coletiva.

A Utopia é nosso lugar de luta através do e 
com o Teatro.

MARCELO GIANINI
é ator, diretor e pedagogo teatral. Fundador da Cia. Estrela D’Alva, 

mudou-se de mala e cuia para as Alagoas, onde, desde 2012, é docente 
adjunto no curso de Teatro Licenciatura da Universidade Federal de 

Alagoas (UFAL).
Dirigiu todos os espetáculos do grupo até 2012.

LEIA SEM PARAR!
Além de um título, é uma
proposta para você, leitor PAULO GIRČYS

“Sim”, em 2004 eu comecei a fazer teatro no Colégio Singular, nunca fui aluno da escola mas fui chamado por um grande amigo, 
o Tales, quando no colégio que eu estudava já não tinha mais aulas, só que lá no Singular era diferente, o teatro era de pesqui-
sa e demorava muito, muito mesmo, pelo menos dois anos para estrear uma peça, daí que no começo de 2005 a Lígia, que já 
era veterana do Teatro Singular há alguns anos, e o Marcelo, que me dava aula, decidiram fundar um grupo de teatro com quem 

era aluno do grupo e tinha o desejo de se profissionalizar (o que ironicamente não era o meu caso), eles me chamaram no começo do ano e eu 
ainda estava no terceirão e não sabia o que prestar, mas eles fundaram o grupo: a Cia. Estrela D’Alva de Teatro, eles e o Ivan, que tinha feito Es-
cola Livre de Teatro, e tinha o Jorge também (que saudade, gente!), que também tinha feito Escola Livre, e a Lígia, que iria fazer também, e eu 
também, que ia prestar dois anos depois mas não ia passar, e eu não esqueço de ter visto muitas peças no Conchita de Moraes, que é o teatro que 
fica dentro da Escola Livre, então eu vi muitas peças lá, muitas mesmo, a maioria formaturas da Escola Livre que na época eu nem sabia que era 
uma escola, mas eu via, até peguei autógrafo do Marcinho e da Denise (acredita?), que hoje são dois dos meus melhores amigos e na época eu não 
sabia quem eram, só sabia que faziam a Odisseia, peça que eu vi, pasmem, sete vezes; magina que hoje eu veria uma peça sete vezes, se pá eu veria, 
mas nada substitui a animação e o fascínio que eu sentia vendo tudo aquilo (acho que o Márcio é o ator que eu mais vi em cena na vida), mas não 
era só lá, eu via todas as peças do Sesi também, que era ali pertinho, eu amava a Viagem Teatral do Sesi e via as peças todo final de semana (quem 
diria que um dia seria eu a fazer essa viagem?), e eu via tudo porque eram peças de graça muito perto da minha casa, mas bom, a Lígia e o Mar-
celo me chamaram no começo de 2005 para operar o som da peça de estreia do grupo, A Hora da Estrela, porque eu operava o som da peça do 
Teatro Singular, não a minha que eu ia estrear, mas outra peça de veteranos e eu gostava daquilo, e não esqueço do dia que ganhei meu primeiro 
cheque de cinquenta reais na época que cinquenta reais era mais dinheiro e, como eu disse, eu estava no colégio e foi só no final de 2005 que fui 
prestar meu primeiro vestibular, eu tinha pensado primeiro em fazer engenharia mecânica, já fui viciado em ir no Salão do Automóvel em São 
Paulo, depois pensei em fazer engenharia mecatrônica, construir uns robôs e tals, mas daí achei que era muita viagem e achei melhor tomar uma 
decisão, decidi: faria física (pô, sempre curti), mas no fim, bem no fim, no fim do ano mesmo, eu percebi que a única coisa que eu sabia fazer e que 
fazia todo o sentido era teatro, e fora aquela cafonada de dizer que eu fazia teatro desde os nove anos e blábláblá, hoje eu acho que foi no Teatro 
Singular e por causa da Lígia e do Marcelo que eu decidi de vez, então preenchi a ficha da Fuvest, e depois rasurei ela inteira porque tive que 
apagar com branquinho a palavra “bacharelado” e substituir por “licenciatura” porque no último momento, ainda sem saber muito bem o porquê, 
eu queria atuar mas também dar aula de teatro, e eu prestei e não passei, fui fazer cursinho, e depois de um ano eu tive a proeza imperdoável de 
perder a inscrição da Fuvest e todos, Lígia, Marcelo e meus pais quiseram me matar, daí mais um ano de cursinho e passei, isso já era 2008, mas 
antes disso, em 2006, eu já operava o som de uma das peças e comecei a me envolver mais operando o som de Alberto Caeiro – Ele mesmo e já ia 
dando uns pitacos e ajudando a carregar o cenário, só carregar porque nessa peça não tinha muita coisa, (e qual a importância das coisas? “Eu 
não acredito em Deus”), e foi em 2007 que rolou o processo de montagem de Hamlet S.A., essa peça era muito louca, e eu estava bem mais en-
volvido, operava o som, montava cenário, ajudava o Jorge a montar a luz: ele tinha medo de altura (vê se pode), ele mandava e eu subia na escada 
e afinava tudo, e adorava, e o Hamlet era para mim muito forte, porque diferente de montar a partir de um livro o que o livro diz, aqui se pegava 
do livro, mas pegava também de um caso real e parecia que a gente falava da gente mesmo, “e o que a gente faz agora?”, não sei explicar; daí em 
2008 eu entrei na faculdade e como o curso era integral eu não poderia ainda atuar na Cia., mas de resto fazia tudo: som, luz, cenário, e produção 
em geral (sem saber direito o que era produção), e tinha desde sempre as apresentações em escolas, espaços alternativos, teatros, as viagens; ah, 
as viagens, essas eu não esqueço, principalmente porque pouco depois eu estava fazendo a bendita da Viagem Teatral do Sesi com meu grupo, 
imaginando aquele monte de gente e pensando que eu já fui daqueles que aguardavam o final de semana para assistir, a que mais lembro foi a 
circulação de A Incrível Batalha pelo Tesouro de Laduê, essa peça a gente fez com nosso grupo irmão, a Lona de Retalhos, e era pura zoeira, 
muita coisa aconteceu, e o Jorge sempre roncava, e o Arthur nasceu, e cada aventura que foi nessas viagens; quem não lembra de quando meu 
carro com a carretinha quebrou indo para Franca e a produção decidiu alugar um carro e então dirigi a 150 km/h porque a apresentação era no 
mesmo dia, e nos maquiamos no carro e chegamos às 16h para entrar em cena às 16h05, e nessa época eu já estava em cena pelo grupo, manipu-
lando objetos, montando o cenário, e fazia sons, fazia luzes, e dava vida a objetos; eu entrei no meio do processo, no lugar da Thais, que depois 
voltou, e a gente ficou mais e mais amigos até hoje, e junto desse período, pouco tempo antes, eu estava terminando a universidade, já tinha mais 
horários e em dois de fevereiro de 2011 decidimos montar Ulysses, de James Joyce, e dessa vez eu estaria em cena desde o começo, desde o início 
do processo, e nesse período eu já produzia bastante, escrevia Proacs e outros projetos: não esqueço quando escrevemos cinco projetos para 
Proac, e na época ainda era tudo impresso e eles pediam cinco cópias de cada projeto, e tiramos uma foto do Arthur, ainda bebê, sentado em uma 
pilha de vinte e cinco projetos (caríssimo imprimir), e quem é produtor sabe que sua pior inimiga é a impressora - e falando em fotos, se você não 
foi fotografado pela Sueli Almeida (Sueluz Fotografia) você não integrou a Cia. estrela D’Alva de Teatro -, e eu já estava na reta final da faculdade 
e lembro como foi importante gotejar a prática que tive no trabalho da Cia. com as utopias e o mundo ideal da graduação, eu via na faculdade e 
pensava que na vida fora dela a coisa não era bem assim, e finalmente me formei, e lá estavam Lígia e Marcelo e Maria Thais na minha banca, 
lendo minha formação do olhar que aprendi muito, observando e vendo, na Estrela D’Alva; e poucas semanas depois embarquei para a Lituânia 
e um dia lá, no meio do chão/água/céu mais brancos que já vi, eu cravei no chão uma cruz, em meio a dez milhões de outras cruzes, e nela escre-
vi um trecho de Joyce que fala sobre a morte; e lembro também, graças à minha terrível dificuldade de decorar texto, como foi difícil e ardiloso 
(prazeroso também) lidar com o texto de Ulisses; e aí foi um furacão: depois de ler/ouvir as palavras do mais joyceano dos homens vivos, Caeta-
no Galindo, fomos quase todos os dias pegando o trem para ir ensaiar na Mazzaropi, lembro do Marcelo a cada dia trazendo um estímulo novo 
para a criação das cenas/estações, do Márcio e da Lucienne trabalhando e orientando sobre o texto, da Paula me fazendo corpo-cantar, da Ju 
Monteiro me fazendo fazer o que eu mais odiava no teatro: a partitura física, e eu amando fazer aquilo, e a Carina me fazendo socar o colchão, e 
as palavras pulavam pelo meu corpo junto ao suor que parecia uma poça de água em cima de uma saída de caixa de som vibrando sem parar, e 
pegamos o proac de criação, depois de circulação, depois artes integradas, depois aprimoramento técnico, e haja palavra, da escrita do projeto à 
dança da palavra na rua, e mais viagens; e demos oficinas em casas de cultura, universidades, mesas de debate; e vieram os bloomsdays, muitos 
bloomsdays, uma vez andamos dois quilômetros de Bloomsday da Casa Guilherme de Almeida até o Finnegans Pub junto da Lona de Retalhos, 
do Zonautônoma, do CGI, e paramos, literalmente, o trânsito para dançar, e no meio do caminho tinha quatro músicos, conhecemos o quarteto 
À Deriva, seguimos nosso Projeto Ulisses com eles, e a primeira vez que fui dançar o Ulisses à Deriva ao som deles, eles tocaram o silêncio, foi 
uma mistura de amor e ódio, porque até então eu dançava de acordo com a trilha gravada e com eles eu dancei o silêncio, e foi lindo, e seguimos 
finneganeando trabalhosprazeres como um trovaumzaumzinho perigostosamente pelo mundáfora da cachólinguagem rasgandocemente nossos 
corasensações e almas aflitas de fritarcérebro e rim de carneiro, e só desse projeto vão quase 10 anos, e de companhia já são 15 (ou 14 anos e 12 
meses se a gente aceitar o hiato dessa pandemia grave), e também tivemos a criação das nossas contações de história, lindas de viver, tinha a Nina, 
Pagu, Frida, e a Coisas de Nina e Coisas de Arthur, e não coisa de menina e coisa de menino (é bonito como a Lígia põe o filho “nas peça tudo” de 
um jeito ou de outro), e sabia que a Lídia, além de fazer e luz e figurino, pôs o pé na cena?, nas contações, algumas eu entrei em cena, outras eu 
produzia e dava carona; e em 2018 estreamos o nosso Crocodilo, a combinação perfeita de criatividade e precariedade, da boa, claro: Lígia e eu 
dirigimos, atuamos, escrevemos, produzimos, e nasceu e segue vivendo esse réptil que se desgraçou virando mártir do pensamento neoliberal, “é 
isso a liberdade?” (Lígia, Lídia, Carol, Laura e eu nos perguntamos sempre), e o Marcelo deu uma sumidinha aqui do texto mas é porque morar 
na praia é bom demais, mas ele vem voltando aos poucos ou garantindo para nós sempre as melhores férias; mas eu falava do Crocodilo que foi 
montado na unha e carne: ó o Arthur ajudando a gente ajudando o Mauro a pintar o cenário gigante que a gente queria que coubesse numa mala, 
e no fim cabiam é mil malas dentro desse cenário, mas no fim do fim coube mesmo numa mala que atravessou o oceano e foi parar em\ Angola, 
e o apresentamos no Festival Internacional de Teatro do Cazenga, periferia de Luanda, e não é que o Mauro ganhou o prêmio de melhor cenário 
e nós de melhor espetáculo internacional?; e demos oficinas também, e pra nós isso sempre foi importante, menos como contrapartida e mais 
como formadores e artistas que somos: quantas aulas, oficinas, workshops demos nessa Cia. Estrela D’Alva; em 2017 e 2018 fomos dar oficina no 
Festival Vamos que Venimos no Chile, para jovens do festival e para uma comunidade rural Mapuche, foi mais troca que oficina (ainda bem!), 
choro de alegria só de lembrar, e a gente gosta tanto disso que decidiu fundar uma escola, e fundou: a Escola Itinerante de Teatro, para alunos de 
escolas públicas de nossa cidade, e essa escola tá só começando, e não dá pra descrever o que é ter oitenta jovens interessados trabalhando juntos 
em uma sala de fazer teatro; e sinceramente é isso, ninguém perguntou, mas eu respondi: não aprendi a atuar na universidade, aprendi muitas 
coisas lá e em tantos outros cursos e trabalhos, mas foi nessa formação continuada de ontem, hoje e amanhã que transcorreram a palavra, a po-
lítica e a pedagogia, aproximando-me devagarzinho que meu mundo como artista, pesquisador e pedagogo se formou; e não tem ponto final, não 
tem repetição, é tudo novo e velho, é “aprimorando o solo, multiplicando sabedoria e alcançando longevidade”, e não é à toa que o nome da Lígia 
aparece nove vezes nesse texto, agora dez vezes, porque nesse grupo o aprendizado não é sozinho, é na cumplicidade, no diálogo, no jogo de 
conduzir com as mãos, na contradição e na discordância, na parceria e no parentesco, na luta e no trabalho, “como um cão” (e com os cães somos 
irmãos), e seguimos assim, quem já passou, passa e passará, no passinho, dançando, dançando, dançando…

PAULO GIRČYS 
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