TEATRO

NACIONAL

SAO JOAO
J. PORTO

ﬁw T
Fig
TheQTro T

CENTRO CULTURAL VILA FLOR clrco

GUIMARAES

-
S
&‘Qﬁﬁ:-%l\\is ]

R

e




Depois que afastaram o desejo de agradavel comida,
entre eles comecou a falar o sofredor e divino Ulisses:
“Que alguém va até la fora, para ver se eles estao a chegar”.

Assim falou; e um dos filhos de Délio saiu, como ele ordenara.
Da soleira da porta, viu-os todos, ali muito perto.

De imediato dirigiu a Ulisses palavras apetrechadas de asas:
“Estao ja perto!”

HOMERO

Odisseia. Traducdo de Frederico Lourenco. Lisboa: Cotovia, 2003. p. 395.

Now when Laertes and the others had done dinner, Ulysses
began by saying, “Some of you go out and see if they are not
getting close up to us”. So one of Dolius’s sons went as he was
bid. Standing on the threshold he could see them all quite near,

l"

and said to Ulysses, “Here they are!

HOMER

Odyssey. Translation by Samuel Butler. www.online-literature.com/homer/odyssey/24/.
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UNE FLUTE
ENCHANTEE

Centro Cultural Vila Flor (Guimaraes)
5 Mai/May 2011
qui/thu 22:00

Teatro Carlos Alberto (Porto)
8+9 Mai/May 201
dom+seg/sun+mon 21:30

BAMBOO BLUES

Teatro Nacional Sao Joao (Porto)
6+7 Mai/May 2011
sex+sab/fri+sat 21:30

WILL YOU EVER BE
HAPPY AGAIN?

Centro Cultural Vila Flor (Guimaraes)
9 Mai/May 2011
seg/mon 22:00

Teatro Carlos Alberto (Porto)
13+14 Mai/May 2011
sex/fri 21:30 + sdb/sat 16:00

SWEET MAMBO

Teatro Nacional Sao Joao (Porto)
11-13 Mai/May 201
qua-sex/wed-fri 21:30

A SHORT HISTORY
OF CRYING

Theatro Circo (Braga)
11 Mai/May 2011
qua/wed 21:30

Teatro Carlos Alberto (Porto)
14 Maio/May 2011
sdb/sat 21:30

LES CORBEAUX

Centro Cultural Vila Flor (Guimaraes)
11 Mai/May 2011
qua/wed 22:00

Teatro de Vila Real
13 Mai/May 2011
sex/fri 22:00

Theatro Circo (Braga)
16 Mai/May 2011
seg/mon 21:30

Teatro Carlos Alberto (Porto)
18+19 Mai/May 2011
qua+qui/wed+thu 21:30

JE T’APPELLE DE PARIS

Teatro Carlos Alberto (Porto)
21+22 Mai/May 201
sdb+dom/sat+sun 16:00

GARDENIA

Centro Cultural Vila Flor (Guimaraes)
27 Mai/May 201
sex/fri 22:00

THIRD GENERATION

Theatro Circo (Braga)
20 Mai/May 201
sex/fri 21:30

Teatro Nacional Sdao Joao (Porto)
21+22 Mai/May 201
sab/sat 21:30 + dom/sun 16:00

SATURDAY NIGHT

Mosteiro Sao Bento
da Vitéria (Porto)
20 Mai/May 201
sex/fri 18:00

Teatro Nacional Sao Joao (Porto)
15-18 Set/Sep 2011
qui-sdb/thu-sat 21:30

dom/sun 16:00

Centro Cultural Vila Flor (Guimaraes)
30 Set/Sep 201
sex/fri 22:00

MEDEE
Arcos de Miragaia (Porto)

20-22 Mai/May 2011
sex-dom/fri-sun 21:30

POLICARPO
QUARESMA

Teatro Nacional Sdo Joao (Porto)
28 Mai/May-11 Jun 201
qua-sab/wed-sat 21:30

dom/sun (29 Mai/May) 16:00
dom/sun (5 Jun) 21:30

LAMARTINE BABO

Teatro Carlos Alberto (Porto)
4-11 Jun 201

sex-dom/fri-sun (4, 5,10, 11) 16:00
seg+ter/mon+tue (6+7) 21:30

PINA BAUSCH: FILMES

Auditdrio de Serralves (Porto)
UCI Arrabida (\V.N. de Gaia)
7-9 Mai/May 201

ROUPAS DE CENA

Mosteiro Sao Bento

da Vitéria (Porto)

30 Abr/Apr-20 Mai/May 201
qua-dom/wed-sun 14:00-20:00

LABORATORIOS
CRIATIVOS

Creative laboratories
Centro Cultural Vila Flor
Teatro Nacional Sdo Joao
Theatro Circo

25 Abr/Apr-22 Mai/May 2011







As razoes do mundo
e as nossas razoes intimas

Programa reticular, o Odisseia estd desde Janeiro a irrigar
difusamente o “sistema teatral” do norte portugués. Maio,
porém, traz consigo o acontecimento mais visivel, mais
critico, de todo o programa. Ao longo de trés semanas, numa
rede de quatro teatros e ainda mais espacos de apresentacao,
poderemos acompanhar o trabalho de um conjunto singular
de criadores. Na perspectiva que inicidmos com o Odisseia:
Coléquio, a de interpelar a capacidade dos processos teatrais
- e dos textos fundadores - para indagar das questoes
essenciais da contemporaneidade. Mas também naquela outra
que promove processos de didlogo com publicos e criadores,
transformando o mero acolhimento de espectaculos numa
aventura comum de descoberta de processos, de invencao de
novas possibilidades...

Ulisses e a sua errancia, a assertividade particular do
homem branco que identifica o outro sem com ele se
identificar, levantam-nos um conjunto de questdes que podem
ser respondidas através do encontro em palco de actores
alemaes, judeus e arabes israelitas; ou da redescoberta de
uma peca nuclear do nosso patriménio cultural, mediada por
um processo que viveu sempre do encontro de intérpretes de
diferentes culturas, com visdes do mundo, corpos e linguas
diversos; ou pela investida do mito na realidade material
de um continente que nao encontra outra solugao senao a
de exportar a sua tnica forca vital; ou ainda pelo esforco de
re-ficcao do documento das nossas vidas, das nossas guerras,
das nossas dores europeias tdo recentes e tao violentas; ou
pelo radicalismo de um gesto simples de artista total, de
coredgrafo-pincel que transforma a musica no movimento
que fixa uma imagem; ou, finalmente, através da insisténcia
navisita a obra de uma das criadoras que transformaram
as linguagens do palco no sentido da descoberta e do
questionamento. Em desordem: Pina Bausch, Peter Brook,
Yael Ronen, Jean-Louis Martinelli, Sanja Mitrovi¢, Josef Nadj.
Sem esquecer Matthew Lenton que, ao longo de todo este més,
constréino Porto um espectaculo com elenco plurinacional.
Cada um investigando, na sua prépria linguagem, as razoes
do mundo e as nossas razoes intimas. O processo da criacao
teatral, portanto... Partilhando-se e dando-se ao contdgio.
Odisseia, logo! *

José Luis Ferreira

The world’s reasons and our own

Odisseia, a netlike programme, has been diffusely irrigating
the ‘theatrical system’ of Northern Portugal since January.
May, however, will usher in its most visible and crucial event.
For three weeks, across a network of four theatres and a
larger number of other venues, we will have the opportunity
to assess the work of a remarkable group of creative minds,
in accordance with the perspective established at Odisseia:
Conference - to estimate the ability of theatrical processes
(and founding texts) to inquire into the essential issues of
contemporaneity. Besides that, we will promote an outlook
that inspires audiences and authors to dialogue, turning
the mere hosting of productions into a shared adventure of
discovering approaches and inventing new possibilities...
Ulysses and his wanderings, together with the particular
assertiveness of the white man, who identifies the other
without identifying himself with him, raise a number of
questions that may be answered via the onstage meeting of
German, Jewish and Israeli-Arab actors; or the rediscovery of a
play that is an essential part of our cultural heritage, mediated
by a process that has always thrived on the meeting of players
from diverse cultures, with different worldviews, bodies
and languages; or the incursion of myth into the material
reality of a continent forced to export its only vital force; or
yet the attempt to re-fictionalise the document of our lives,
our wars, our so recent and so violent European pains; or the
radicalism of a simple gesture from a total artist, a painter-
-like choreographer who turns music into the movement
that fixates an image; or, finally, our insistence in visiting
the work of one of the creators who steered the stage arts
towards discovery and questioning. In no order at all: Pina
Bausch, Peter Brook, Yael Ronen, Jean-Louis Martinelli, Sanja
Mitrovié, Josef Nadj. Not forgetting Matthew Lenton, who,
during all this month, will create in Porto a show with an
international cast. Each one of them researching, in his/her
language, the world’s reasons and our own. That is to say, the
very process of theatrical creation... To share oneself and open
oneself to outside influences. Hence, Odyssey! ®

José Luis Ferreira

Translated by José Gabriel Flores.
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Une Flute
Enchantee

encenacado/
PETER BROOK

“Sem o lado solene

de uma grande épera”

PETER BROOK*

Abandonei a épera, depois de varias experiéncias
em Covent Garden e na Metropolitan Opera de
Nova Iorque, empurrado por um 6dio absoluto
dessa forma petrificada — ndo apenas a “forma
6pera”, mas também a “instituicao 6pera”, o
“sistema 6pera” que bloqueia tudo... Disse
para comigo que era uma perda de energia. No
teatro, fora da épera, pode-se ir muito mais
longe com aquela mesma energia. Entao porqué
desperdiga-la com uma forma tao dura? No final
dos anos 1950, abandonei a 6pera para sempre.
Vinte e cinco anos mais tarde, quando Bernard
Lefort [director da Opéra de Paris] veio propor-me
que montdssemos De la maison des morts no
Bouffes du Nord, subitamente o convite despertou
em mim um desejo. Respondi-lhe que, em vez
da 6pera de Jandcek, eu ficaria muito feliz se
pudesse trabalhar, com toda a liberdade, uma
Carmen. Porque achava que se podia fazer dela
uma coisa completamente diferente, se se gozasse
daliberdade de controlar todas as condigdes.
Primeiro, no que diz respeito a contratagao dos
cantores. Aminha ideia era fazer como no teatro
e trabalhar com a mesma equipa durante um ano
inteiro. Trabalhar uma sé obra durante um ano
permitia desenvolvé-la imensamente. Depois, ao
nivel da partitura e do libreto. Os meus parceiros
Marius Constant e Jean-Claude Carriére, bem como
eu proprio, tinhamos de usufruir da liberdade de
os modificar, de os organizar a nossa maneira:
ndo para “modernizar”, para “fazer uma coisa
modernaga”, mas para os limpar da acumulacao
de todas as convencdes impostas pela forma
durante anos e anos. Terceiro ponto: poder colocar
amusica e os cantores, sem fosso de orquestra,
numa relacdo directa com o puiblico - a fim de
que a primeira relagdo, para o espectador, fosse
directamente ligada a presenca de personagens
que se exprimem através do canto e apoiadas
por uma orquestra. A tltima condicao consistia
em poder ensaiar durante trés meses! Fiz tudo

isso porque, para mim, a misica de Bizet é uma
musica que nos toca em profundidade, de uma rara
qualidade, que sé pode fluir na intimidade. E tinha
amesma conviccao relativamente a Flauta Mdgica.
Assim, umas semanas depois de ter comecado

a carreira de Carmen, organizei uma sessdo de
trabalho muito simples, no Théatre des Bouffes du
Nord, com uma pequena equipa de cantores e um
pianista. Improvisdmos no espaco (os intérpretes
deslocavam-se liviemente, por vezes a dois passos
da primeira fila) a partir de certas partes da Flauta.
Foi arrasador. Havia uma relacao de uma tal
intimidade com o canto e a misica que aquilo se
transformava noutra obra.

Nestes tltimos trinta anos, vi muitas encenagdes
de A Flauta Mdgica. E pude constatar que o
primeiro constrangimento, para o encenador e
para o cendgrafo, é toda uma imagética que acho
demasiado pesada. Um pouco como no caso de
Carmen, a imagem previsivel que se projecta pesa
muito sobre o resto. A ideia é conseguir que os
cantores - os jovens cantores — evoluam de maneira
natural, viva e animada ao longo do enredo, sem
que estejamos a impor projeccdes, construgdes,
videos ou cendrios giratérios... Vamos pois
comegar a trabalhar sem nenhum elemento
cenografico, a partir da musica simplesmente,
perguntando-nos como conseguir fazé-la sentir
sem o peso, o lado solene e esmagador de uma
grande 6pera. E abordando a pega de um ponto de
vista lidico. Mozart reinventa-se a cada instante,
e énessa direccdo, profundamente respeitadora do
essencial, que vamos trabalhar. Com a intuicao de
que, em Mozart, nem se trata de esconder, nem de
modernizar, mas sim de fazer aparecer... ®

* Excertos de uma entrevista conduzida por DAVID SANSON.
In Festival d’Automne a Paris: [Programa]. Paris: FAP, 2010.
Traducdo Regina Guimaraes.
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Wolfgang Amadeus Mozart
livremente adaptada por/

Peter Brook
Franck Krawczyk
Marie-Héléne Estienne
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Philippe Vialatte

piano
Franck Krawczyk

com//

Leila Benhamza (Rainha da
Noite/ )
Patrick Bolleire (Sarastro)
Jean-Christophe Born
(Monostatos)

Antonio Figueroa (7amino)
Virgile Frannais (Papageno)
Betsabée Haas (Papagena)
Agnieszka Slawinska (Pamina)

actores/.
William Nadylam
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consultor artistico/-
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Véronique Dietschy
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C.I.C.T./Théatre des Bouffes du
Nord (Paris), Festival d’Automne
a Paris, Attiki Cultural Society
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estreia// [9Nov2010]
Théatre des Bouffes du Nord (Paris)

Espectaculo em lingua francesa,
legendado em portugués/

legendagem/:
Pierre-Heli Monot
dur. aprox./ [1:35]
classif. etaria M/6 anos/

Ages 6 and up
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Poderiamos comecar por dizer que Peter Brook adaptou “livremente”

a opera A Flauta Mégica de Mozart, mas isso seria uma redundancia

para quem, como ele, construiu uma obra desassombradamente livre,
indiferente a modas e escolas. Brook € um gigante porgue ousou sempre
trilhar o seu proprio caminho. No dicionario brookiano, “adaptar” pode
ser um sinénimo de “reduzir”, e em Une Fldte Enchantée “reduzir”
significa antes de tudo o mais recusar pesados e serddios conceitos de
opera. Com Franck Krawczyk (musico que adaptou para piano a partitura
de Mozart) e Marie-Héléne Estienne (colaboradora de longa data do
encenador britanico, com quem condensou o libreto original de Emanuel
Schikaneder), Peter Brook disse ndo a habitual pandplia de instrumentos
e efeitos cénicos para nos restituir uma Flauta leve e efervescente,
permitindo assim um acesso desimpedido a magia e a ternura da obra.
Em Une Fldte Enchantée, confessam-nos, correram para Mozart de
“bracos abertos, com aquela impudéncia que esconde, na verdade, um
amor e um respeito profundos pelo mundo que ele nos abre”. Preparemo-
-nos entdo para viajar aos ombros deste gigante de 86 anos, que conduz
com um sorriso malicioso este divertimento mozartiano. Ignora-lo seria
como privarmo-nos de um irrecusavel prazer sem culpa. ¢

Une Flate ou a fragilidade magica

GEORGES BANU

Une Fliite - espectdculo que nao pode ser
dissociado de Peter Brook e do seu adeus

ao Bouffes du Nord. Como olhar para este
espectdculo sem pensar que se trata de um adeus?
A Flauta/Une Fliite constréi-se sob o signo de um
duplo adeus, ndo exclusivamente brookiano,
uma vez que, se 0 Requiem conclui a obra de

um Mozart doente e moribundo, a outra face

é A Flauta que, sem qualquer pressentimento
prévio, é a obra que o precede, a obra de Mozart
antes do fim. Esquecemo-nos, frequentemente,
de que se trata de um testamento imprevisto, e
gostamos da Flauta pela forma como representa
avitdria do amor sobre as provas, as provas das
forcas da natureza e dos humanos! E se Mozart
tivesse intuido a existéncia de uma outra prova,
derradeira, que ninguém pode ultrapassar e que,
por ndo ter solugdo, exige que nos aproximemos
dela de forma jovial! A Morte feliz... conclusao
clara de uma vida preenchida, obra quase
derradeira que se deixa ler na perspectiva do fim
sem que, no entanto, seja redigida como expressdo
do fim. Une Flite de Brook fortalece esta hipétese.
Para deixar o Bouffes du Nord, lugar onde ele
nasce uma segunda vez, foi assim que a pensou,
talvez mesmo de uma forma mais explicita do
que o fizera Mozart! Quando ha alguns anos o
interrogava sobre o teatro testamentdrio, ndo

me confessava ele o horror que lhe suscitavam
apostura goethiana e a monumentalidade de
Fausto, e como privilegiava a evanescéncia final
da Tempestade shakespeariana?

Afastar-se sem pose e sem concluir, desfalecer
como os sonhos e os sortilégios, eis o voto
brookiano. Este Préspero do teatro que Brook
sempre foi afasta-se num passo leve, ao som de
uma aria de Mozart... Une Fliite — adeus sereno!
Nada faustiano!

Brook estava a espera da Flauta... hd mais
de vinte anos. Para Aix en Provence, festival
mozartiano por exceléncia, terd preferido Don

Giovanni; depois, viria a recuar perante a proposta
de Gérard Mortier... Encontro frequentemente
adiado, prova de medo e de desejo. Nao

podia falhar! Por outro lado, tudo legitimava

esta escolha, ja que a sua tendéncia para a
ingenuidade superior no teatro, que desenvolveu
desde a sua chegada a Paris, no inicio dos anos
70, ndo poderia encontrar obra mais indicada,
terreno mais favoravel. Seria esta a razdo deste
adiamento a longo prazo? Aquilo que nos convém
em demasia corre o risco de produzir o esperado...
e ele, Brook, sempre procurou o inesperado. Ei-lo
aqui, finalmente: A Flauta aos oitenta e cinco
anos! Teve razdo em esperar para, uma vez mais,
surpreender. A si préprio e aos outros!

Une Fliite tem a dupla assinatura de Brook e da
sua colaboradora de sempre, préxima e integrada
na estética brookiana, Marie-Héléne Estienne.
Mas Une Fliite é indissociavel da colaboragao
com Franck Krawczyk, musico imprevisivel e de
uma grande poesia, que encontrei na esteira
desse grande artista da memdria ferida do século
XX, Christian Boltanski. Um dia, fui a casa dele
e passei uma das tardes mais encantadoras
da minhavida. Em frente ao piano, ndo muito
longe do Bouffes du Nord, tocou a versao que
tinha preparado, com as suas rupturas e os
seus desvios, com as suas inovacoes e as suas
auddcias. Estavamos s6 os dois, ligados de igual
forma por Mozart e por Brook. Nesse dia, percebi
que a hora da Flauta tinha chegado... Brook tinha
encontrado o seu Mozart! Um dia, disse-lhe isto
mesmo e, sorrindo, ele concordou. Depois, mais
tarde, aquando do espectaculo, olhei para Franck
de perfil, em frente ao piano, habitado pela
musica revisitada com impeto e coragem. Nao
deixem de fixar o vosso olhar no representante
inspirado de Mozart no palco brookiano!

Une Fliite - é preciso ouvi-la e vé-la para
depois a podermos recordar! Recordar a sua
virtude particular, exemplar, a qual um dos mais

We could start by saying that Peter Brook has ‘freely’ adapted Mozart’s

opera The Magic Flute, but it would be redundant for someone who has

created a body of work that is so fearlessly free, indifferent to fashions

and schools. Brook is a giant because he has always dared to forge his

own path. In the Brookian dictionary, ‘adapt’ is a synonym for ‘reduce’.

In Une Flidte Enchantée, reduce’ means, above all else, rejecting the

heavy, outdated notions of opera. With the support of Franck Krawczyk

(who adapts Mozart’s score for the piano) and Marie-Hélene Estienne

(the British director’s long-time collaborator, who with him abridges the

original libretto by Emanuel Schikaneder), Peter Brook says no to the

usual panoply of instruments and stage effects. He gives the audience

a light and effervescent Flute, granting unimpeded access to the magic

and tenderness of the piece. In Une Flate Enchantée, the three artists

confess, they ran to Mozart with “open arms, with an impudence that in

reality masks a profound love and respect for the world he opens to us”.

Prepare to ride on the shoulders of this 86 year old giant, who directs this

Mozartian divertissement with a grin. Overlooking it would be depriving

ourselves of an irrecusable guiltless pleasure. ¢

préximos colaboradores de Brook, Jean-Claude
Carriere, dedicou uma obra: A Fragilidade. Aqui
senti, mais do que nunca, ajusteza da definicdo
do homem que Shakespeare formula em Medida
por Medida: nds somos feitos “da esséncia do
vidro”. Une Fliite é, por exceléncia, da “esséncia
do vidro” - prestes a estilhagar-se, o espectaculo
atrai-me como se chamasse por mim para o
proteger, para o amparar, para que, avisado, possa
ir em seu auxilio a qualquer momento. Sinto-
-me comprometido com o receio da voz que se
estilhaca do jovem cantor que avanca em palco,
com a gestualidade de uma Pamina “temerosa” -
como me murmura, crispada, a sua mae, antiga
intérprete de Michaela na célebre Tragédie de
Carmen de Brook/Constant de hd vinte anos -
com aquelas apari¢des que a coisa mais infima
pode perturbar, com aquele sentimento geral de
inseguranca. A fragilidade de Une Fliite diz-me
respeito, tal como me diziam respeito os niimeros
dos equilibristas em cima do fio a que assistia, em
crianca, aterrorizado e fascinado.

Se Ingmar Bergman, no seu filme inesquecivel
com A Flauta, colocava a infancia do lado da sala
- filmava o seu esplendor nos rostos dos jovens
espectadores —, Brook situa-a no palco, do qual
nos tornamos testemunhas em estado de alerta.
Aqui, o palco fascina porque ndo tranquiliza,
porque esta fragil e ameacado. Ele desperta
aquele receio lidico de que tanto gostam as
criancas, o medo que nos faz experimentar o
arrepio na esperanca de o ultrapassarmos. 0
palco é fragil! Sigamos, felizes, as prestacdes dos
artistas e estendamos os bragos para acolhermos o
acrobata cantor, para quem a queda é sempre um
risco. Estamos ali, indulgentes e emocionados!

Une Fliite retine os elementos da poética
brookiana. 0 espectdculo propde uma sintese
discreta desses mesmos elementos, mas
uma sintese perceptivel, porque nos permite
reencontrar as canas de bambu do inicio
parisiense, a beleza desse lugar tinico que é o
Bouffes du Nord, a presenca dos actores africanos
e da sua magia... Faltam apenas os tapetes e
o seu calor, tenho pena. 0 espectaculo seduz,
confesso, seduz porque retine os signos de
pontuacao teatral que hd ja tantos anos permitem

distinguir os espectaculos de Brook de qualquer
outro espectaculo no mundo. No seu espirito,

o do “teatro das formas simples”, erige A Flauta
sob o signo daquela ingenuidade que tanta
importancia tem para ele. Simples e clara, Une
Fliite revela-se capaz de reunir a volta de Mozart
toda a comunidade teatral.

Que vejo euno palco? Jovens... aproximam-se
com reserva, representam com pudor, ouvem-se
com candura. E se, ao reuni-los num palco, Brook
quisesse, uma vez mais, prestar homenagem ao
“espirito” de juventude que desde sempre habitou
o seu teatro? Juventude da sala e juventude da
cena. Brook, que traz para o teatro jovens na flor
davida, reunidos para se entregarem a felicidade
de cantar ou de ouvir Mozart, da lugar a uma subtil
sublimagdo daidade! No dia seguinte a Une Fliite
no Bouffes du Nord, um acaso feliz quis que eu
visitasse a exposigao das gravuras de Matisse.

0 Matisse do fim aproxima-se do Brook de hoje,
ambos cultivam o gosto pela linha essencial, fluida
e ininterrupta, linha prépria do artista apaziguado.
Matisse escreve: “Nenhuma das minhas folhas
desenhadas perdeu a brancura comovente do
papel, mesmo quando um traco as divide...”

0 palco fragil de Brook parece-se com a folha pura
do gravador octogenario. Encontram-se.

Quando deixou a Royal Shakespeare Company,
Brook despediu-se com o Sonho de uma Noite
de Verdo, espectaculo concebido sob o signo do
branco, de uma noite lidica, de uma alegria em
nada nostalgica. Agora, com Une Fliite, afasta-se
do Bouffes du Nord. 0 espirito do Sonho de
outrora regressa, mas se o prazer do jogo perdura,
tem como pano de fundo uma indizivel fragilidade
infantil. A fragilidade do artista que confirma as
palavras de Brancusi, convencido de que “quando
deixdmos de ser crianca deixamos de criar!”

Une Flite, bruma que se esvai, suspiro que se
murmura, felicidade que se persegue... e gracas
aela, na sala, esquecemo-nos - instante magico
- davioléncia do mundo para nos apresentarmos
na qualidade de espectadores desarmados que
reencontram a infancia sempre necessaria. Une
Fliite ou 0 adeus encantado de Brook. ¢

Tradugéo Alexandra Moreira da Silva.
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Bamboo Blues

PINA BAUSCH

uma peca de/

Teatro
Nacional
SaoJoao

6+7
Mai/May
20M

sex+sab/
fri+sat 21:30

direccao e coreografia/

Pina Bausch

cenografia e video/

Peter Pabst
figurinos/:

Marion Cito
colaboracdo musical/

Matthias Burkert
Andreas Eisenschneider
assisténcia de direccdo/

Marion Cito
Daphnis Kokkinos
Robert Sturm

com/'

Ruth Amarante, Pablo Aran
Gimeno, Rainer Behr, Damiano
Ottavio Bigi, Clémentine Deluy,
Nayoung Kim, Eddie Martinez,
Thusnelda Mercy, Cristiana

Morganti, Jorge Puerta Armenta,

Franko Schmidt, Azusa Seyama,
Shantala Shivalingappa,
Fernando Suels Mendoza,

Kenji Takagi, Anna Wehsarg

musica/!

Trilok Gurtu & Arke String
Quartet, Suphala, Sunil Ganguly,
U. Srinivas & Michael Brook,
Talvin Singh, James Asher

and Sivamani, Bombay Dub
Orchestra, Anoushka Shankar,
Amon Tobin, Alice Coltrane,

Bill Laswell, Talk Talk, Michael

Gordon, Lisa Bassenge,
Emmanuel Santarromana, Lutz
Glandien, 4hero, Jun Miyake,
Solveig Slettahjell, Slowhill,
Djivan Gasparyan

direcgcdo de ensaios/

Daphnis Kokkinos
Dominique Mercy

Robert Sturm

assisténcia de cenografia/

Gerburg Stoffel
assisténcia de figurinos/

Svea Kossack
professora de ballet/

Christine Biedermann

direcgdo técnica/

Manfred Marczewski
direcgdo de luz/
Fernando Jacon
assisténcia de luz/

Jo Verlei, Kerstin Hardt
(convidado/ ),

Lars Priesack (convidado/.
som/:

Andreas Eisenschneider
direc¢ao de cena/

Felicitas Willems
técnicos de palco/

Dietrich Réder
Martin Winterscheidt

aderecos/|

Arnulf Eichholz
guarda-roupa/

Andreas Maier, Silvia Franko
terapeuta de shiatsu/

Ludger Miiller

co-producao/.

Tanztheater Wuppertal Pina
Bausch, Goethe Institutes
in India

Tanztheater Wuppertal
Pina Bausch
directores artisticos/

Dominique Mercy
Robert Sturm
administrador/

Dirk Hesse
estreia/|
[18Mai/May2007]

Schauspielhaus Wuppertal

dur. aprox./
[2:20] com intervalo/

classif. etaria Para todos/
All ages

E uma certa India, uma possibilidade de india. Porque ndo é
possivel definir tamanho pais, nas suas brutais diferencas e
contradicdes, o Tanztheater Wuppertal focou-se nas sensacdes
e impressdes colhidas em residéncias artisticas em Calcuta e
Kerala - odores, cores, sabores - para tracar o retrato pessoal
de uma cultura sobre a qual “sabemos tdo pouco”. Depois das
pecas “topograficas” sobre Palermo, Lisboa, Istambul ou Toquio,
e antes da derradeira producdo em Santiago do Chile, em 2009,
Pina Bausch deixou uma sintese da india contemporanea e

das tradicdes ancestrais, como a mitologia ou a danca classica
indiana. Shantala Shivalingappa destaca-se, com 0s seus solos,
do conjunto de 16 bailarinos, que ddo corpo a uma coreografia
vibrante, de intensa fisicalidade, com velozes movimentos de
pés. Com um fino humor (em gque multiplas ventoinhas convi-
vem com simulacdes de elefantes), uma disposicdo optimista
(apesar dos conflitos e do absurdo) e a comicidade e inspiracdo
de elementos locais (como 0s panejamentos ou 0s bambus),
Bamboo Blues convoca Talvin Singh e a Bombay Dub Orchestra
com o mesmo a-vontade com gue introduz uma foto de um
casal de estrelas de Bollywood. A nota dominante, porém, &
melancolica, como o proéprio titulo sugere. Nostalgindia? ¢
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“Paisagens oniricas”

ALASTAIR MACAULAY*

Bamboo Blues, de Pina Bausch, oferece-nos,
como a maior parte das suas obras, uma paisagem
onirica fragmentadria. Por vezes extremamente
colorida, sempre fluida nos seus fluxos e
refluxos, a pega combina episédios de sensual
impulsividade e de acanhada modéstia; cenas
impetuosas de anseio ou angustia lancinantes;
e diversos elementos de melancolia.

[...] Bamboo Blues visa uma estrutura mais
coesa do que a maioria das obras de Bausch.
Este espectaculo de 140 minutos, em dois actos,
tem até um arremedo de desfecho ao estilo dos
velhos musicais, com uma rapida reprise dos seus
momentos mais marcantes. Porém, a estrutura
formal ndo é propriamente um dos pontos fortes
de Pina Bausch, ainda quando, como no caso em
andlise, este aspecto é um pouco mais evidente
do que o habitual. Serd que as imagens de
Bamboo Blues integram de algum modo um todo
coerente?

De facto, Bamboo Blues inclui filmes e
projeccdes de paisagens, dangas e imagens da
India (desde a selva a Bollywood), bem como
alguns elementos de vestudrio indiano e alusdes
3 gastronomia da India. Emprega também

uma ampla variedade de musica indiana, ea
propria coreografia inclui algumas referéncias
as dancas tradicionais desse pais, sobretudo nos
movimentos de bragos e pés que integram um
longo solo de Shantala Shivalingappa (bailarina
especializada no estilo Kuchipudi).
Porém, é tudo meramente superficial.
Bamboo Blues nao deve ser interpretada
como uma perspectiva séria sobre a India. As
obras de Bausch s6 fazem sentido enquanto
paisagens oniricas (que tém na incoeréncia
uma das suas caracteristicas fundamentais):
Bamboo Blues dir-se-ia o sonho de um europeu
que passou algum tempo na India, mas quase
sempre a pensar noutras coisas. A maior parte
das angtistias, melancolias, vinhetas sensuais
e episddios comicos evoca a maioria das outras
obras do repertério do Tanztheater Wuppertal.
0 que ndo significa que Bamboo Blues
seja como qualquer outra peca de Bausch,
ou que todas as obras da coredgrafa sejam
fundamentalmente iguais. Esta tem muito
menos que ver com questdes politicas ou com
a destruicdo do meio ambiente pelo homem do
que, por exemplo, Nelken (1982) e Viktor (1986).

Encontramos aqui uma quantidade consideravel
de violéncia masculina sobre as mutheres, um
aspecto fundamental do teatro de Bausch, mas
também um pouco do inverso (duas mulheres
provocam um homem acendendo isqueiros sob
asplantas dos pés dele) e até cenas de agressao
entre membros do mesmo sexo (um homem
tenta desesperadamente vestir um par de calgas,
enquanto dois outros o impedem de o fazer),
algo que ndo me lembro de ter visto ainda no
repertério de Pina Bausch.

Além disso, Bamboo Blues é, em comparagao
com as outras obras da coredgrafa, uma peca
relativamente optimista. Alguns dos seus
momentos felizes sdo anulados por expressoes
de aflicao ou ansiedade, mas nao a maioria.
Bamboo Blues integra também alguns dos mais
minuciosos momentos de danca de toda a obra da
coredgrafa; hd até alguns movimentos ritmicos
de pés.

A critica divide-se profundamente na
sua apreciagao de Pina Bausch. E eu estou
convencido de que, se pedissemos a varios
psicanalistas que analisassem as suas imagens
oniricas, também eles divergiriam nas suas

interpretagdes. Talvez a dicotomia mais
interessante do trabalho da coreégrafa esteja
no modo como combina as expressoes de um eu
intensamente social (nas quais a consciéncia
que as personagens tém do piiblico as torna, em
muitos casos, bizarras ou grotescas) com imagens
de um eu interior, menos afectado mas muitas
vezes mais consequente.

Vemos uma muther a sorrir timidamente a
audiéncia enquanto se passeia pelo palco e,
mais tarde, a agitar-se com frenesim num solo
quase expressionista, sacudindo a cabeleira mais
vigorosamente do que o tronco. E possivel que
estejamos a ver ora 0 ego, ora o id. Porém, na obra
de Pina Bausch, nem mesmo esta divisdo nos leva
muito longe. Embora eu tente sequir Bamboo
Blues como uma paisagem onirica, a verdade é
que nem sequer acredito nesse aspecto da peca.
Parece tratar-se aqui de brincar modestamente
com a India, com sinceridade ejiibilo. *

* Excerto de “Glimpses of India, Eruptions of Chaos, Flashes of
Choreography”. The New York Times (12 Dec. 2008).
Tradugdo Rui Pires Cabral.
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Teatro
Nacional
SaoJoao

1n-13

Mai/May
20M

qua-sex/
wed-fri 21:30

Sweet

uma peca de/

direccdo e coreografia/

Pina Bausch
cenografia e videos/

Peter Pabst
figurinos/.

Marion Cito
colaboracdo musical/

Matthias Burkert
Andreas Eisenschneider
assisténcia de direccdo/

Marion Cito
Thusnelda Mercy
Robert Sturm

com/'

Regina Advento
Andrey Berezin
Daphnis Kokkinos
Cristiana Morganti
Nazareth Panadero
Helena Pikon

Julie Shanahan
Julie Anne Stanzak
Michael Strecker
Aida Vainieri

musica/!

Barry Adamson, Mina Agossi,
René Aubry, Mari Boine, Lisa
Ekdahl, Brian Eno, Jun Miyake,
Hazmat Modine, Lucky Pierre,
Portishead, Ryuichi Sakamoto,
Hope Sandoval, Gustavo
Santaolalla, Trygve Seim

excerto do filme/!
A Raposa Azul/
(1938), de/bv Viktor Tourjansky

direccdo de ensaios/

Thusnelda Mercy
Dominique Mercy

Robert Sturm

assisténcia de cenografia/

Gerburg Stoffel
assisténcia de figurinos/

Svea Kossack
professora de ballet/

Christine Biedermann

direccao técnica/

Manfred Marczewski
direccao de luz/
Fernando Jacon
assisténcia de luz/

Jo Verlei

Kerstin Hardt (convidado/: )
som/:

Karsten Fischer

direccdo de cena/:

Felicitas Willems

técnicos de palco/

Dietrich Réder
Martin Winterscheidt
aderecos/

Jan Szito

guarda-roupa/
Andreas Maier
Ulrike Schneider
terapeuta de shiatsu/

Ludger Miiller

producao/,
Tanztheater Wuppertal
Pina Bausch

Tanztheater Wuppertal
Pina Bausch
directores artisticos/

Dominique Mercy
Robert Sturm
administrador/

Dirk Hesse

estreia/| [30Mai/May2008]

Schauspielhaus Wuppertal

dur. aprox./
[2:10] com intervalo/

classif. etéria Para todos/
All ages

PINA BAUSCH
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Mambo

A apresentacdo em Portugal das uUltimas criacdes de Pina
Bausch constitui um dos pontos culminantes do Odisseia:
Teatro do Mundo, ao proporcionar contacto com uma das
linguagens fundacionais da danca do século XX. Sweet
Mambo, peca de 2008, formula um convite para acedermos
ao pargue da espécie humana ainda uma outra vez, tomar
0 pulso as suas tendéncias selvagens e reconhecer 0os seus
comportamentos quando em cativeiro. Mulheres felinas

em sumptuosos vestidos de seda pavoneiam-se entre
cortinas transparentes, montando um jogo de seducdo
com 0s poucos machos presentes. Contudo, a ascendéncia
masculina impde-se, e a provacado e o abandono coloram
as relacdes tensas figuradas em varios duetos. Apesar do
erotismo e da “doce” sensualidade, neste mambo os corpos
entregam-se também a solos violentos, quase masoquistas.
A sucessao de imagens, arrepiantes ou anedadticas, segue
os ritmos de Portishead, Barry Adamson ou Ryuichi
Sakamoto. Nos véus batidos pelo vento projectam-se
imagens de A Raposa Azul (1938), comédia aleméa onde
Zarah Leander faz de jovem em busca de alternativas a

um casamento infeliz. Em palco, uma mulher grita até
perder a voz. O elenco em peso apela: “Ndo se esquecam”.
Estd garantida a navegacdo aos intersticios da fragilidade
humana. O travo so pode ser agridoce.

The Portuguese premiere of Pina Bausch’s final creations is a
highlight of Odisseia: Teatro do Mundo, bringing to the public
one of the founding names of 20th-century dance. Sweet
Mambo, a 2008 piece, invites us yet one more time to visit
the human species’ park, in order to check the pulse of their
wild penchants and better recognise their behaviours when
in captivity. Feline women in sumptuous silk dresses prance
amidst translucent curtains, setting up a seduction game
with the few males present. However, masculine ascendancy
imposes itself, and hardship and neglect tint the tense
relationships represented as several duets. Eroticism and
‘sweet’ sensuality notwithstanding, the bodies involved in this
mMmambo also give themselves to violent, almost masochistic
solos. This sequence of chilling or anecdotic images follows
the cadences of Portishead, Barry Adamson or Ryuichi
Sakamoto. On the windswept veils are projected images from
The Blue Fox (1938), a German comedy film, in which Zarah
Leander plays a young woman who searches for alternatives
to an unhappy marriage. On stage, a woman screams until her
voice is gone. The whole cast asks: “Do not forget”. We are
taken on a journey into the interstices of human fragility. The
experience can only be bittersweet. ¢




1 2 Odisseia: Teatro do Mundo ODISSEIA

“Um adeus
iminente”

ROSITA BOISSEAU*

Sweet Mambo é um pouco sweet de mais para ser
exactamente o que sugere. A banda sonora de
Pina Bausch é geralmente uma montagem de
trechos musicais variados que serve de invélucro
ao que se exprime e assegura a respectiva
dramaturgia. Aqui, a coredgrafa enrosca-se no
easy listening. Cadéncia de swing adocicado e
trip-hop melancélico fazem as cenas deslizar
como xarope. Um exercicio interessante: cortar
o som de Sweet Mambo e observar as imagens.
Tensas, dolorosas, até mesmo agressivas, elas
escrevem um guido por vezes assustador.

As mulheres parecem-se sempre com
bombons, mas uma vez retirado o luxuoso
papel - os invariavelmente sublimes vestidos
compridos de Marion Cito -, o rebucado revela-se
envenenado. Quer ele intoxique o parceiro ou
as autodestrua lentamente, um sabor amargo
invade insidiosamente cada intérprete, cada
cena.

Sweet Mambo ndo é absolutamente nada
sweet. As cenas dramdticas, ou mesmo violentas,
surgem ao virar da pdgina de um sketch teatral
lidico. Uma mesa passeada por dois homens que
ndo param de passar e voltar a passar por cima
do corpo de uma muther. Um grito, repetido
até a extingdo da voz do intérprete, que nos
dé pele de galinha. Demasiado rdpidos por
vezes, desligados de um contexto preciso, estes
inserts abrem uma brecha no imaginario que
dificilmente cicatriza.

Sweet Mambo é um titulo mentiroso. Luzes
cinzentas, panos brancos batidos por um vento
permanente (cendrio de Peter Pabst) fazem de
Sweet Mambo uma peca crepuscular. 0 elenco
junta nove intérpretes, dos quais apenas trés
homens, que pertencem todos a companhia desde
ha muito tempo.

Entre as figuras emblematicas, citemos
Nazareth Panadero, que leva o seu sentido do
grotesco até ao limite desde 1980; Helena Pikon
e Julie Shanahan, que dangam hd quase trinta
anos com a coredgrafa alemd. Andrey Berezin,
por seu turno, entrou para a companhia em
1994. Conhecemo-las e temos a sensacao de
reencontrar figuras préximas, estranhamente
intimas. E possivel medir a sua evolugio, o seu
envelhecimento também. Em Sweet Mambo,
os intérpretes apresentam-se directamente
ao publico, e de cada vez acrescentam, apds
onome e o apelido, uma pequena frase: “Nao
se esquecam”. A impressdo de adeus iminente
mostra o nariz.

Sweet Mambo teria gostado de ser sweet.

A cena final é uma maravilha evanescente e turva.
Julie Shanahan, loira e doirada no seu vestido,
vai desdobrando um solo todo feito de bracos

e de impetos tumultuosos. Na maré dos panos,
debate-se como se fosse desaparecer. Verdadeira
metdfora da vida de uma bailarina, este icone
bauschiano abragado pelo vazio. ¢

* Excerto de “Linsidieuse douceur des femmes et des hommes
de Pina Bausch”. Le Monde (24 jan. 2009).
Tradugdo Regina Guimardes.
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No mundo
de Pina Bausch

MARIA JoSE FAZENDA

Com a apresentacao dos espectaculos Bamboo
Blues (2007) e Sweet Mambo (2008), é a décima
vez que o Tanztheater Wuppertal Pina Bausch
vem a Portugal.! E, contudo, a estreia da
companhia na cidade do Porto - foi sempre em
palcos de Lisboa que anteriormente dancou. Mas,
destavez, quando, no final de cada espectaculo,
os elementos da companhia se alinharem na boca
de cena para agradecer os aplausos do ptblico,
Pina Bausch nao estara 14, junto aos bailarinos,
como era seu costume. A coredgrafa morreu em
Junho de 2009, a poucas semanas de completar
69 anos. Estranharemos a sua auséncia.

Assumiram, entdo, a direccao artistica da
companhia Dominique Mercy e Robert Sturm.

0 primeiro é um notavel bailarino que se junta a
Pina Bausch logo em 1973, quando a coredgrafa
é convidada a dirigir o departamento de danca
da Opera de Wuppertal. 0 sequndo era, desde
2000, assistente de Bausch na direccéo artistica
da companhia. Sdo eles que, com os bailarinos
que integram o Tanztheater Wuppertal Pina
Bausch, asseguram a continuidade da actividade
da companhia, apresentando pecas assinadas
por uma das mais importantes coreégrafas do
século XX. Importante, porque, ao longo dos 36
anos em que dirige a sua companhia, a artista
alema faz de Wuppertal o palco de uma nova
danca, a que encontra na renovada relacdo
entre 0o movimento, o texto e os objectos e nos
novos métodos de criacdo e de composicdo a
possibilidade de expressao das experiéncias
individuais dos corpos. Importante, porque a
sua influéncia se faz sentir no trabalho de muitos
e muitos coredgrafos, em diversos paises, e sob
vérios modos.

Pina Bausch estuda danca com o importante
coredgrafo herdeiro da tradigdo da Ausdruckstanz
(danca de expressdo) alemd, Kurt Jooss, em
Essen, na Alemanha. Prossegue a sua formacao
em Nova Iorque, em 1960-61, na Juilliard School,
onde trabalha com figuras pioneiras da modern
dance, designadamente com José Limén e Anna
Sokolow, colaborando também, depois, com
Paul Taylor. Ainda na Juilliard School, frequenta
os cursos de danca cldssica de Alfredo Corvino.
Quando regressa a Essen, Bausch ingressa no
Folkwang Tanzstudio, grupo de que viriaa
assumir a direccdo artistica, em 1969, e para
o qual cria, no mesmo ano, as suas primeiras
coreografias, Fragment/Fragmento e Im Wind der
Zeit/ No Vento do Tempo.

Mas é sobretudo em Wuppertal, com a
sua companhia de autor, que o trabalho da
coredgrafa apresenta caracteristicas que
determinardo o seu cardcter inovador. Na casa
de 6pera desta cidade, transforma, ndo sem
forte controvérsia e protesto por parte de uma
faccdo do ptiblico, a linguagem da danca, até
entdo predominantemente balética, harmoniosa
e de uma expressao inaudivel, em movimentos
de grande densidade expressiva, assimétricos
e repetidos. A partir de 1976, os corpos dos
seus bailarinos intensificam a sua presenca em
palco, recorrendo a linguagem verbal - cances
e enunciados falados. Concomitantemente, as
expressoes do quotidiano sdo integradas nos
espectdculos.

Apresenta novas versdes de Iphigenie auf
Tauris/Ifigénia na Tdurida (1974), de Orpheus
und Eurydike/ Orfeu e Euridice (1975) e de Le
Sacre du Printemps/A Sagragédo da Primavera
(1975). A originalidade do trabalho de Bausch
resulta, entdo, a nivel coreografico, de uma
articulacdo singular das linguagens da danga
de expressao alema e das técnicas da danca
moderna americana. Bausch coreografa sobre as
partituras de Gluck e de Stravinski movimentos
emocionalmente poderosos, em que o tronco é
investido de uma forca expressiva particular, e
susceptiveis, por si sés, de convocar as emocdes
que activam a narrativa e tecem a sua trama.

Ao movimento junta-se, depois, a voz. Em
Ich bring dich um die Ecke/Levo-te Até a Esquina...
(Dou Cabo de Ti...) % de 1974, os bailarinos
dangam e cantam pela primeira vez; em Die sieben
Todstinden/ Os Sete Pecados Mortais (1976), 0s
bailarinos trabalham lado alado com actores e
cantores especialmente contratados para esta
peca. Mas é em Komm, tanz mit mir/Vem, Dan¢a
Comigo, de 1977, que alinguagem enquanto texto
falado e ndo cantado é utilizada pela primeira vez.

E apartir desta altura que a coredgrafa
abandona também a composicao coreografica
tradicional e constréi as suas pecas acumulando
sequéncias descontinuas, sequndo um
procedimento préximo da montagem
cinematografica ou do teatro de revista -
sendo que os temas musicais passam também
a ser alinhados de forma paralela. Obras como
Kontakthof/Lugares de Contacto (1978) ou
1980 - Ein Stiick von Pina Bausch/ 1980 - Uma
Peca de Pina Bausch sao disso extraordinarios
exemplos. A fragmentacdo e a repeticdo
dos movimentos até a sua transformacao e
desnaturalizagdo tornam-se, entdo, um elemento
central do trabalho de Bausch, contrariamente a
organizacgao sequencial das pegas anteriores.

Asinovacdes de Bausch estendem-se
aos processos de criacdo, integrando as
representacdes das experiéncias dos bailarinos
nas proprias obras. Num processo baseado na
improvisagao — que Bausch prefere designar
por uma “procura” ou por uma “pesquisa” que a
conduzem a “descobertas” - que ocorre desde
Blaubart/ 0 Castelo do Barba Azul (1977), a
coredgrafalanca aos intérpretes questdes sobre
asrelacdes entre homens e mulheres, pessoas que
tivessem sido importantes na suavida, questdes
culturais especificas aos seus paises de origem,
recordacdes de infancia, emogdes, sentimentos
ouimagens, as quais os intérpretes respondem
através de movimentos, palavras ou outras
solucdes performativas. As vias encontradas
durante o processo de criacdo sdo depois
trabalhadas ao nivel da composigdo coreogréfica
- seleccionadas, repetidas, cortadas,
acrescentadas - e colocadas em relacdo com
materiais provenientes de outras improvisagdes
ou elementos coreograficos fornecidos pela
prépria Pina Bausch, sendo entao fixadas numa
forma final.

Em Bausch, o corpo da danca é, assim, citando
Norbert Servos, “nao um meio para chegar a um
fim, mas o préprio objecto da representacio. E
uma novidade na histéria da danca: o corpo narra

a sua prépria histéria”.? Os corpos narram as suas
proprias histérias, recorrendo a todas as solugdes
performativas possiveis - dancando, cantando,
falando. Quando interrogada sobre o caracter
hibrido da sua linguagem, Pina Bausch responde:
“Se faco teatro ou danca? E uma questio que
nunca coloco a mim prépria. Procuro falar da
vida, das pessoas, de nds, das coisas que mexem
connosco... e hd coisas que dentro de uma

certa tradigdo da danca ja nao se podem dizer:
arealidade nem sempre pode ser dancada, ndo
seria eficaz, ndo seria crivel”.*

Os temas predominantes nas obras de Pina
Bausch sdo o desencontro entre homens e
mutlheres, a solidao, o medo, o desespero —
cuja expressdo adquire frequentemente uma
dimensao grotesca ou parddica. A coredgrafa
envolve-se também de forma critica com
modos de exploracdo, de exibicionismo e de
mercantilizacao dos corpos. Die sieben Todsiinden
(1976), com miisica de Kurt Weill e texto de
Bertolt Brecht, é uma obra paradigmatica das
novas percepcoes do mundo que Bausch traz para
opalco da danca - Ana I (a agente), familiarizada
com as leis de mercado, prepara a irma, Ana II
(a artista), para o papel de objecto sexual. No
entanto, sdo as relagdes entre homem e mulher
o leitmotiv da coredgrafa. A incessante procura
de uma comunicagdo nunca concretizada entre
ambos gera nas pecas de Bausch situacoes de
conflito. Estas situacdes sdo, frequentemente, e
sobretudo nas obras das décadas de 1970 e 1980,
verdadeiros rituais de aflicdo, de crise, em que
nao se antevé a possibilidade de um desenlace, de
uma resolucdo. Um desejo de contacto, de amor,
que se observa, por exemplo, em Café Miiller
(1978), a tinica peca criada para o Tanztheater
Wuppertal Pina Bausch em que a prépria danga.

Nos anos 1990, assiste-se, contudo, a uma
viragem no sentido contrario. A relagdo tensa
e dificil entre homens e mulheres da lugar a um
encontro harmonioso, representado através da
propria danca. Se em pecas como Bandoneon
(1981) ou Walzer/Valsa (1982) alude-se ao
contacto proporcionado pelas dancas a pares,
mas que nunca é concretizado, em Masurca Fogo
(1998), por exemplo, obra criada a partir de
imagens, sons e movimentos que os bailarinos
e a coredgrafa recolhem em Lisboa, os corpos
abandonam-se tranquila e serenamente ao doce
rodopiar das dancas de pares — imagens com que
Pedro Almodévar termina o seu filme Fala com
Ela e que o realizador Fernando Lopes também
registou em Lissabon/Wuppertal/Lisboa.

Semelhantes imagens de reconciliacdo,
comunicacdo e felicidade, alinhadas com
virtuosos solos dancados, ver-se-do em pecas
subsequentes de Pina Bausch, como Agua (2001)
e Ten Chi/Céu e Terra (2004), também estas
construidas a partir de visdes de cidades trazidas
de viagens - ao Brasil, no caso da primeira, e
a0 Japio, no caso da segunda. A India é, agora,

o centro das evocacdes de Bamboo Blues, a
antependltima das criacdes de Bausch, estreada
em 2007, em que a coredgrafa encena a sua
visdo do pais como “uma espécie de conto de
fadas de Bollywood, com um sorriso irénico”,®
nas palavras de Norbert Servos. Sweet Mambo,

criada no ano seguinte, retoma, segundo este
especialista na obra de Pina Bausch, os mesmos
pontos de partida da pega anterior, mas com um
grupo diferente de bailarinos.

As memérias de infancia, as injirias,
os desapontamentos, o amor, a decepgao,
a consciéncia da proximidade da morte e a
superacdo do medo, a esperanca, as viagens sdo
aspectos das experiéncias humanas que povoam
o mundo bauschiano, inicialmente enquadrado
pelos belissimos cendrios de Rolf Borzik e, a
partir de 1980, de Peter Pabst. Um mundo no qual
cada um de nés pode encontrar fragmentos das
suas possiveis histérias. Como sugere Bausch:
“Eununca lhes pego [aos bailarinos] algo de
privado, mas antes algo preciso. Quando um
bailarino responde, isso diz respeito atoda a
gente”.be

-

Ajornalista Claudia Galhds inscreveu no livro Pina Bausch -
Sentir Mais (Lisboa: D. Quixote, 2010) a sua visao da presenca
da companhia de Pina Bausch em Lishoa, entre 1989 e 2008,
reflectindo, também, sobre as influéncias do universo de
Bausch na danca no nosso pais.
2 Traducdo portuguesa do titulo original alemdo adoptada
in Bentivoglio, Leonetta, 1994, 0 Teatro de Pina Bausch, Lisboa:
Acarte - Fundagdo Calouste Gulbenkian, p. 47.
3 Servos, Norbert, 2001, Pina Bausch ou l’Art de dresser un poisson
rouge, Paris: L'Arche Editeur, p. 29.
4 Pina Bausch cit. in Bentivoglio, Leonetta, 1994, op. cit., p. 13.
5 Servos, Norbert, 2008, Pina Bausch Dance Theatre, Munique:
K. Kieser Verlag, p. 207.
6 Pina Bausch cit. in Servos, Norbert, 2001, op. cit., p. 292.
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“Voltaremos a ser felizes algum dia?”, perguntaram os alemaes
a si proprios apds o fim da Il Guerra Mundial. No deallbar do
novo milénio, uma parte significativa da populacdo sérvia
enfrenta a mesma questao. Will You Ever Be Happy Again?,
pergunta agora a encenadora e performer Sanja Mitrovié.
Estruturada como uma sucessao de situacdes performativas,

a peca emprega estratégias documentaristas para explorar o
modo como a nacionalidade influencia a identidade pessoal.
As memorias individuais e colectivas das actrizes dao forma a
narrativas sobre o bem e o mal, a vitima e o agressor, e © modo
como tais distincdes podem ser facilmente subvertidas.

A actriz alemé (Katja Dreyer) relata as suas memoarias familiares,
o periodo posterior a Il Guerra Mundial e a era da Guerra Fria.
A actriz sérvia (Sanja Mitrovi¢) reflecte sobre a sua infancia
nos anos 80, os conflitos étnicos e a desintegracdo da antiga
Jugoslavia nos anos 90, e a sua recente obtencdo de cidadania
holandesa. Will You Ever Be Happy Again? situa-se entre o
texto documental e a sua interpretacdo dramatica. Alternando
entre a abordagem directa, a alusdo e a citacdo, e apoiando-se
numa exploracdo obliqua de imagens historicas e expressdes
poéticas, a peca combina o trabalho de pesquisa com um jogo
ritual que cria paralelismos imaginarios entre os dois paises,
repetindo a histdria que, como sabemos, parece repetir-se
continuamente. *

Will You Ever Be
Happy Again?

conceito e direccao/

SANJA MITROVIC

texto e interpretacao/

Sanja Mitrovié
Katja Dreyer
desenho de luz/
Erik Gramberg
desenho de som/:
Vladimir Rakié
figurinos/:

Dejan Dosljak
consultor artistico/:
Vladimir Tupanjac
fotografia/,

Srdjan Veljovié
Irfan Redzovié
Sjoerd Kalderman

co-producdo/:

Stand Up Tall Productions

(Amesterdao/ ),

Center for Cultural

Decontamination (Belgrado/
), hetveem theater

(Amesterdao/ )

apoios/:

Bitef (Belgrado/ ),

PACT Zollverein (Essen),

Beursschouwburg (Bruxelas/
), ke nOna (Mechelen)

estreia/|
[26Set/Sep2008] Center for Cultural

Decontamination (Belgrado/! )

Espectaculo em lingua sérvia e

alema, legendado em portugués/

traducéo para legendagem/

José Gabriel Flores
legendagem/:
Richard de Boer

Sofia Barbosa

dur. aprox./|
[1:15]
classif. etaria
M/12 anos/

Ages 12 and up
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“Subitamente,
eu ja nao podia
ser uma heroina”

SANJA MITROVIE

Tive uma infancia feliz. 0 mundo era simples e
seguro; a divisdo entre o bem e o mal claramente
definida e imutavel. Na altura, ndo me era dificil
sentir-me uma heroina, pois sabia exactamente
o que devia fazer para tanto: tinha de ser boa
fitlha, boa aluna e uma boa pioneira do nosso pais
socialista.

Lembro-me de aprender o alfabeto: A de
“avido”, B de “bola”, C de “circo”, etc. Lembro-me
de todos esses circulos e linhas, circulos e
linhas, circulos e linhas... Eu a tentar aprimorar
aminha caligrafia, a desenhar as letras o
melhor que podia, de modo a ficarem bonitas.
Cada letra tinha um significado e uma imagem
correspondente que deviamos colorir. 0 céu era
azul, assim como o mar; o sangue era vermelho,
ao contrdrio da neve (branca). No Outono, as
folhas cafam. O sol nascia a oriente e punha-se a
ocidente.

Assim que arealidade dos livros de colorir
e dos jogos infantis deu lugar a realidade da
violéncia, da cupidez, dos campos de batalha
e das guerras, a divisdo entre o bem e o mal
praticamente desapareceu. Ser boa aluna e
boa pioneira ja ndo era motivo de orgulho, mas
motivo de escarnio e vergonha. Subitamente, eu
jadndo podia ser uma heroina. ©

“Foi nesse dia que deixei

de me sentir culpado”

FELIX RITTER

Euja o sabia. Nao faz sentido carregar a culpa

de um crime cometido por outrem. Mas havia
qualquer coisa no sistema educativo alemao que
nos fazia sentir responsaveis, particularmente
quando viajavamos pela Europa.

0 meu av6 foi um alto funciondrio nazi na
cidade de Danzig (Gdansk). Um dia, a minha
avé descobriu que o irmdo da sua criada polaca
organizava reqularmente reunides de partidarios
comunistas na cozinha do palacete da familia.
Sendo uma muther sensata, a minha avé nunca
falou do assunto ao marido, assim como este
nunca diria a esposa o qudo proximo realmente
estava o Exército Vermelho. Ela manteve a boca
fechada e a criada polaca continuou ao servigo
da familia. Porém, no dia em que notou que o seu
faqueiro de prata tinha comecado a desaparecer
misteriosamente, a minha avé fez as malas e
viajou para oeste com as duas filhas. 0 meu avd
ficou. Continuava convencido de que Hitler tinha
abomba atémica. Desapareceu sem deixar rasto
dois dias antes da queda de Danzig (Gdansk).

No regresso de Calais, nesse quente dia de
Verdo de 1992, num carro com rumo a Alemanha
em que viajava a boleia na companhia de uma
rapariga holandesa e um tipo polaco, tive uma
conversa com este tltimo. Ele nascera em

Gdansk (Danzig). O seu avo fora um partidario
comunista que sobrevivera durante quase

toda a guerra e desaparecera dois dias antes da
chegada das tropas russas. E muito provavel que
ele tenha participado nas reunides secretas no
palacete dos meus avds, e também que os dois
homens se tenham matado um ao outro, ja que
desapareceram exactamente no mesmo dia. Eu
e o polaco tentdmos imaginar razdes que nos
pudessem levar a matarmo-nos um ao outro, mas
nao conseguimos encontrar nenhuma.

Durante a nossa conversa, atravessamos a
fronteira franco-belga, sem sermos sujeitos a
qualquer controlo fronteirico. Para o polaco, que
tinha crescido num pais socialista, o facto era
extremamente curioso.

Foinesse dia que deixei de me sentir culpado. ®

“Considero-me uma pessoa muito positiva”

MAYA VAN DEN HEUVEL-ARAD*

Para a jovem encenadora sérvia Sanja Mitrovi¢, o
palco foi sempre um ponto de encontro de culturas
elinguas. Na sua obra Shame (2006), convidou
a bailarina japonesa Yurie Umamoto para um
encontro cultural em japonés e inglés. “Se nos
dispomos a compreender apenas a nossa propria
cultura, ficamos limitados a um tinico ponto de
vista”, afirma Mitrovi¢. Desta feita, a encenadora
escolheu como contraponto a cultura alema.
Convidou a bailarina e performer alema Katja Dreyer
a colaborar na peca. O resultado é o espectaculo
para duas actrizes Will You Ever Be Happy Again?.
Como acontece frequentemente no teatro
holandés, o espectaculo nao se baseia num
texto dramatico. As actrizes ndo representam
personagens, mas simplesmente as suas préprias
pessoas, Sanja e Katja, ambas oriundas de paises
destrogados pela guerra no passado recente.
Encontram-se num palco quase vazio: uma mesa,
uma camara de video, um ecrd e dois caixotes
cheios de objectos. A camara de video torna-se
um microscépio através do qual os objectos sdo
ampliados e examinados pelas duas actrizes em
busca das suas identidades. Elas conduzem-se uma
aoutra, e aos espectadores, numa viagem as suas
infancias. Sanja mostra a Katja uma ilustragdo num
manual escolar na qual o nome de Tito, o ditador

jugoslavo, surge habilmente dissimulado nas
formas das arvores. Os objectos sdo de tal modo
aumentados que os corpos das actrizes — envolvidas
em inocentes jogos infantis e ensinando cangdes
uma a outra - parecem minisculos em comparagao
com as projec¢des das suas historias. Através
destes dispositivos teatrais muito simples, Mitrovié
consegue transmitir-nos a felicidade das criangas,
cuja imaturidade ndo lhes permite analisar e
questionar as ideologias que thes sdo impostas.
Desde a sua estreia em 2008, Will You Ever Be
Happy Again? evoluiu e amadureceu. “As cenas
foram enriquecidas com novos pormenores”,
explica Mitrovié. “A performance é mais
compacta, o ritmo mais seguro e muito mais
animado.” 0 espectédculo tem estado em digressao
pelo mundo, suscitando em toda a parte reac¢des
muito emotivas, mas sempre positivas. Para
Mitrovi¢, é importante enfatizar os aspectos
universais desta tentativa mtitua de definir
uma identidade prépria através do seu reflexo
naidentidade de outrem. “A peca nao é apenas
sobre a ex-Jugoslavia ou a Alemanha”, afirma
ela. “Levanta a questdo da felicidade. Somos
nostdlgicos em relacdo a nossa infancia? Seremos
ainda inocentes o bastante para vermos o mundo
apreto e branco, como quando éramos criancas?”

Mitrovi¢ define a peca como uma “docu-fabula”,
um oximoro que pretende exprimir a combinacao
de material documental genuino com a ficcdo dos
jogos infantis, das cancdes e das histérias. “Os
jogos que fazemos em cena sdo verdadeiros, inclui
no jogo uma verdadeira alemd, a desintegracdo da
Jugoslavia é um facto histérico. Mas como tratar
esses factos objectivos no teatro? Para mim, isso
s6 é possivel através da narracdao de uma histéria
pessoal. E uma das histérias possiveis, mas ndo a
histéria dinica e definitiva”, afirma ela.

De acordo com Mitrovi¢, aresposta a questao
levantada pelo espectaculo é pessoal e varia de
espectador para espectador. “/Sim, voltareia
ser feliz’ é uma resposta possivel, mas cabe ao
espectador aceita-la oundo”, declara a encenadora.
Em digressao pelo mundo com o espectaculo, ao
mesmo tempo que estd ja envolvida na preparagao
do préximo (A Short History of Crying), Mitrovi¢ tem
razdes para estar feliz. A perqunta “Voltars a ser
feliz algum dia?”, ela responde: “Considero-me uma
pessoa bastante positiva”.

* Excertos de “Happy Medium?”. Time Out Amsterdam (Feb. 2010).

Tradugdes Rui Pires Cabral.
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A Short History
of Crying

conceito, texto, direccao e
interpretacdo/

SANJA MITROVIC

Theatro
Circo

n
Mai/May
20M

qua/wed 21:30

Teatro
Carlos
Alberto

14
Mai/May
20M

sab/sat 21:30

dramaturgia/.

Felix Ritter

Marija Karaklaji¢

espaco cénico (conceito)/

Laurent Liefooghe
cenografia (execucdo)/

Douwe Hibma

desenho de som/!

Evelien van den Broek
Vladimir Rakié

desenho de luz/

Katinka Marac

video/'

Janneke Kupfer

pesquisa, consultor artistico/

Vladimir Tupanjac
camara/«

Marko Stojmenov
Nadja Leuba
voz-off/

Michael Jahoda

assisténcia de direccdo/

Guilio D’Anna
Maya van den Heuvel-Arad
producédo executiva/

Anke Wirken
co-producao/.

Stand Up Tall Productions
(Amesterdao/, ),

hetveem theater (Amesterddo/
), Center for Cultural

Decontamination (Belgrado/
)

apoios/:

European Cultural Foundation,
Nederlands Fonds voor
Podiumkunsten, Amsterdamse
Fonds Podiumkunsten,

SNS REAAL Fonds, VSBfonds

estreia/| [24Nov2010] hetveem

theater (Amesterdao// )

Espectaculo em lingua sérvia,

neerlandesa e inglesa, legendado

em portugués/

traducéo para legendagem/

José Gabriel Flores
legendagem/:
Richard de Boer

Sofia Barbosa

dur. aprox./ [1:15]
classif. etaria M/12 anos/

Ages 12
and up

A Short History of Crying ¢ uma exploracdo da fenomenologia
das lagrimas, abordando temas como a memoria, a emigracao
e a morte. Ao longo da historia, o acto de chorar tem estado
ligado a concepcdes culturais de género, idade e classe social,

e tem sido entendido como uma forma comum de linguagem
nao verbal, por meio da qual comunicamos emocdes complexas
e muitas vezes contraditorias. Nas culturas ocidentais, chorar

€ geralmente considerado um acto intimo e privado. Mostrar
emocdes em publico reveste-se de um caracter anti-social,
revelando fragueza ou falta de autodominio. S6 recentemente,
com a emergéncia dos “reality shows” e da cultura confessional,
o sofrimento privado passou a ser um espectaculo publico. Hoje
em dia, partilhar as emocdes com milhdes de espectadores é
ndo apenas tolerado como até encorajado enquanto método
terapéutico e uma lucrativa forma de entretenimento de
massas. Depois de Will You Ever Be Happy Again?, Sanja
Mitrovié¢ questiona nesta sua mais recente criacdo os
mecanismos sociais e culturais ligados a exibicdo publica de
emocdes. Confrontando testemunhos pessoais com cenas
iconicas da cultura contemporanea, e apresentando o material
resultante de uma viagem de pesquisa pelos Balcas e os Paises
Baixos, esta “stand-up tragedy” examina o modo como as
emocdes se manifestam em diferentes situacdes e as razdes
gue nos levam a exprimi-las publicamente. ¢
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A linguagem da tristeza que todos compreendemos

NIENKE SCHOLTS*

Imagens de uma multidao. Mais de perto, posso
ver que a maioria dessas pessoas chora - parecem
estar de luto. Com o zoom out da camara, vejo
uma procissdao com muitos quilémetros de
comprimento, e a magnitude da massa humana
enche-me de assombro. 0 que é isto? Quve-se
um alarme anti-aéreo: um desastre nacional,
uma nacao inteira em cortejo para uma ultima
despedida, possivelmente uma ceriménia
finebre. Quem morreu? Foi certamente um lider
importante, um presidente ou uma estrela pop
-ja que nenhuma outra perda é partilhada a
esta escala. Qual a razdo deste pesar colectivo?
Asimagens sdo pouco nitidas, como se eu
proprio assistisse a cena de olhos cheios de
lagrimas, como se chorasse com a multiddo. Ao
mesmo tempo, com o movimento de recuo da
camara, permaneco consciente do meu estatuto
de espectador e do facto de que as imagens
representam um momento da histéria.

E desta forma que Sanja Mitrovi¢ inicia A Short
History of Crying. 0 ecra de projeccao encontra-se
muito perto da tribuna, de modo que o palco esta
reduzido a uns cinco metros de profundidade.
Encontramo-nos num espago intimo mas
opressivo, ja que a dimensdo do ecrd, que ocupa
atotalidade da altura e dalargura do Amsterdam
Veemtheater, amplia de tal forma as imagens que
estas parecem engolir-nos.

Tito, o presidente da Jugoslavia, morreu.
Mitrovié¢ entra em cena e da inicio a narracdo.
Detém-se no impacto que a morte de Tito, em 1980,
teve sobre o0 povo da Jugoslavia e sobre ela prépria,
na altura com apenas dois anos de idade: “Estou
dentro de um carro com os meus pais e o meu irmao
mais velho. A rddio dd a noticia: ‘Um momento de

siléncio - o Presidente Tito faleceu’. 0 meu pai,
hipnotizado, para o carro. Saimos, de mdos dadas.
Aslagrimas correm-me pelo rosto, em siléncio. Nao
me atrevo a olhar para a minha mae, o meupaie o
meu irmao, que provavelmente também choram.
Talvez isto nunca tenha acontecido. Ainda assim, o
momento existe na minha meméria”.

Mitrovi€¢ associa a sua experiéncia a de qualquer
individuo da multiddo enlutada, numa perspectiva
semelhante a dos meios de comunicacdo social que
cobrem um evento histérico. Também nés fazemos
zoom in, e a multidao reduz-se a uma sé pessoa, ao
sofrimento pessoal.

Qualquer pessoa que tenha visto Will You
Ever Be Happy Again? estd ciente do significado
de Tito na histéria pessoal de Mitrovi¢. Em
retrospectiva, apercebo-me de que o luto macico
projectado no ecra s6 pode estar relacionado
com a morte do lider jugoslavo. A marca que
Tito deixa na vida de Mitrovi¢ ndo é imediata a
sua morte, mas posterior, jd que o falecido lider
continuard a ser uma presenca importante nas
matérias ensinadas na escola. Em Will You Ever
Be Happy Again?, Mitrovi¢ mostra uma pdgina
de um dos seus velhos manuais escolares. A,
o0s espacos entre uma fila de arvores dao forma
as letras T-I-T-0. Tito desempenha um papel de
importancia capital na sua vida, e a lente através
da qual ela observa o seu proprio passado é de
tal modo condicionada por essa figura que acaba
por produzir reminiscéncias pessoais. Mas estas
nao sao veridicas: o conhecimento da histéria
colectiva altera a memdria individual.

No seu trabalho, Mitrovi¢ explora os tracos que
constituem a sua histéria pessoal. Em Will You
Ever Be Happy Again?, essa viagem é motivada

pela questao da culpa individual dentro da grande
histéria colectiva. No contexto de um novo pais
(Mitrovi¢ vive em Amesterdao desde 2001),
ela adquire uma perspectiva mais ampla sobre
o seu passado. Desta forma, toma consciéncia
de que as suas memorias de infancia, nas quais
integra sempre o lado dos “bons”, estdo em claro
confronto com a percepgao geral dos sérvios
enquanto “os maus” da mesma histéria. 0
espectaculo mostra, em dltima andlise, que aquilo
que a histéria € depende das circunstancias da
nossavida e, assim, da nossa perspectiva pessoal.
Em A Short History of Crying, abusca de
Mitrovié ndo a conduz a eventos histéricos, mas
antes a testemunhos marcados por emogoes -
mais especificamente, a tristeza. No diferente
contexto social da Holanda, a artista descobre-se
incapaz de exprimir as suas emocoes em ptblico,
ao passo que (tanto quanto se lembra) ndo
sentia essa mesma dificuldade nos tempos
em que vivia na Jugoslavia, durante a sua
infancia e adolescéncia. Numa tentativa de se
auto-redefinir, Mitrovi¢ evoca a sua prépria
histéria, questionando o impacto das mudancas
sociais sobre a sua identidade. Ela compreende
que as diferencas podem ser também atribuidas
ao facto de ser agora uma mulher adulta; ou seja,
ndo é apenas o deslocamento geografico que a
distancia da sua histéria pessoal, langando sobre
ela umanova luz - é também o tempo.

No inicio do espectaculo, vemos duas fotografias
tiradas na Sérvia. “0 dia em que Vlada foi para
atropa” é o titulo de um retrato de Mitrovi¢; na
outra, ela surge com o irmdo: “Sinisa e Sanja
depois do funeral”. 0 fotégrafo Phil Collins
tornou publico o seu sofrimento pessoal; as suas

lagrimas sdo perpetuadas como parte indissolivel
ndo apenas da histdria dela, como também da
nossa. Perante essas imagens, qualquer pessoa
poderd projectar as suas proprias lagrimas nos
olhos vermelhos dela. Ao otharmos essas fotos, a
nossa prépria memoria e experiéncia da tristeza
constréi uma pequena histéria do choro que é
silenciosamente partilhada por todos os membros
da audiéncia: trata-se da linguagem da tristeza
que todos nés compreendemos.

No contexto teatral do espectéculo, a busca da
capacidade de chorar em piiblico vai um pouco
mais longe: trata-se de chorar diante de um
plblico. Este acto de chorar diante de um piblico
constitui o verdadeiro objectivo da performance.
Mas o olhar racional sobre o passado ndo o
permite: ela ndo consegue recuperar essas
lagrimas. Por fim, um esforco puramente fisico,
que tem como ponto central a prépria histéria

do acto de chorar, leva-a a alcangar o objectivo.
Como num documentdrio sobre uma espécie
animal em vias de extin¢ao, uma voz off descreve
anecessidade daslagrimas dentro da histéria

do corpo. Mitrovic¢ representa o derradeiro
espécimen. “Ela sabe que esta prestes a morrer.”
Porém, se conseguir recuperar a capacidade de
chorar em publico, sera salva - essa capacidade
provard que estd viva e que nao é um animal, mas
um ser humano. Ela realiza diante da camara a
sua luta fisica, movimentos que devem evocar
lagrimas. Corre sem sair do mesmo lugar; salta,
de bracos pendendo ao longo do corpo e maos
soltas. No palco, estas sdao meras acgdes fisicas,
mas, ampliadas no ecra por trds dela, configuram
uma luta de atrito. Mitrovi¢ desafia a voz off
aresumir em dez momentos a sua histéria
pessoal das ldgrimas. Alguns desses momentos
sdo reconheciveis, porque colectivos, e outros
puramente pessoais. Por fim, vemos um rosto
exausto diante da camara. E “o momento das
lagrimas”, o ponto em que a histéria do choro se
torna clara, neste fundamental acto humano de
auto-expressdo. Ela (re)encontrou-o: as lagrimas
correm-lhe pelo rosto, o corpo chora.

Imagens de politicos a discursar e a chorar - em
repeticdo. No canto superior do ecrd, os seus
nomes: Obama, Hillary Clinton, McCain. Apés
aslagrimas verdadeiras de Mitrovic, a realidade
ficcional deste epilogo tem um efeito alienador.
Durante os aplausos, ela emerge subitamente

em traje de gala. Mudando continuamente de
aderecos, grava reconstituicdes de discursos de
politicos americanos proeminentes, que usam as
lagrimas como um instrumento de manipulacao.
Aqui, o acto de chorar diante do ptiblico é
definitivamente utilizado como um expediente
teatral - sdo lagrimas fingidas, que podem ser
controladas. Estes lideres politicos constroem
conscientemente a marca que pretendem deixar
na histéria dos outros. No ecra de projeccdo, que
entretanto recuou até ao fundo do palco, eles sdo
j@imagens paradas no tempo. O espago é amplo e
vazio, Mitrovi¢ desapareceu, e nés, espectadores,
ficamos presos num loop de lagrimas de plastico. ©

* Dramaturgista.

Tradugdo Rui Pires Cabral.
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Les Corbeaux

um espectaculo de/
JOSEF NADJ, AKOSH S.

Na sua forma inicial, Les Corbeaux estreou-se em 2008,

no ambito de um festival de jazz, em Paris. Durante os dois
anos seguintes, foi ganhando corpo - sem todavia perder
leveza, agilidade. Neste espectaculo que traz ndo apenas

a danca e a musica ao Teatro do Mundo, mas também a
pintura, o coredgrafo Josef Nadj e o saxofonista Akosh
Szelevényi aprofundam a experiéncia realizada em Entracte
(2008), criacdo em gue os dois artistas de origem hungara
estabeleceram uma relacdo estreita entre a coreografia e a
musica interpretada ao vivo, levando-as a um ponto de perfeito
equilibrio e tornando indiscernivel o peso relativo de cada uma
na génese do projecto. Les Corbeaux € um animal performativo
da mesma espécie - agquela em gque a improvisacdo (com tudo o
gue possui de Unico e instantaneo, de imprevisivel e irrepetivel)
se revela factor preponderante. Como o titulo indicia, a peca
nasce da paciente observacdo dos corvos, especialmente do
instante fugaz em que pousam e se opera a transicdo entre

0 Voo e a marcha. No didlogo danca/musica, um terceiro
interlocutor intervém, reagindo livremente e fazendo falar a sua
voz silenciosa: uma pintura negra, brilhante, fluida, que imprime
o rasto dindmico dessas aves - para nds, encarnacdo de maus
pressagios (lembremos O Corvo, de Edgar Allan Poe), simbolo
de sabedoria para os hingaros. ¢

Centro
Cultural
VilaFlor

Grande Auditério

n
Mai/May
20M

qua/wed 22:00

Teatro
deVila
Real

13
Mai/May
20M
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Theatro
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16
Mai/May
20M

seg/mon 21:30

Teatro
Carlos
Alberto

18+19
Mai/May
20M

qua+qui/
wed+thu21:30

ODISSEIA

coreografia/.

Josef Nadj

musica/!

Akosh Szelevényi

desenho de luz/

Rémi Nicolas

assisténcia de desenho de luz/

Christian Scheltens
cenografia e aderecos/

Clément Dirat

Julien Fleureau
Alexandre De Monte
desenho de som/:
Jean-Philippe Dupont

interpretacéao/
Josef Nadj, Akosh S. (saxofone e
outros instrumentos/:

)
direccdo técnica e operacéo de luz/

Christian Scheltens
operacdo de som/:
Jean-Philippe Dupont
direccéo de cena/:
Sylvain Blocquaux

producéo/ Beneficia do apoio da Culturesfrance
Centre Chorégraphique (Ministere des Affaires Etrangeres
National d’Orléans et Européennes) para digressoes
co-producao/. internacionais. O CCNO, dirigido por
Théatre Forum Meyrin Josef Nadj, € membro da Association des
com O apolo de/ Centres Chorégraphiques Nationaux./

Scéne Nationale d’Orléans

estreia/| [20Mar2010]

Théatre Forum Meyrin

Uma primeira versao de Les Corbeaux

foi apresentada a 11 de Junho de 2008,

no Théatre des Bouffes du Nord (Paris),
encomendada pelo Festival Jazz Nomades
- La Voix est Libre (produc¢do L'Onde &
Cybéle).//

dur. aprox./ [1:00]
classif. etaria Para todos/
All ages

O Centre Chorégraphique National
d’'Orléans (CCNO) é financiado

pelo Ministére de la Culture et de la
Communication/DGCA/DRAC Centre,
pela cidade de Orléans, pela Région

Centre e pelo Départment du Loiret.
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E o corpo transforma-se em pincel

FABIEN BONNIEUX*

Ao “Sim, eu creio” da cantora Mireille Mathieu,
Josef Nadj responde “Sim, eu crocito”. E intil
dizermos qual a opcdo a que damos a nossa
preferéncia. O coredgrafo-bailarino, que em
2006 foi artista associado do Festival d’Avignon,
marca uma vez mais a sua presenca no festival
com um espectaculo de uma intensidade
neurética: Les Corbeaux. Nem calafrio & maneira
de Hitchcock, nem loira apavorada, apenas
Josef Nadj em pessoa, que, acompanhado pelo
saxofonista e percussionista Akosh S. (que
ouvimos na faixa-éxito da banda Noir Désir
intitulada “Le vent l'emportera”), escava as
obsessdes pessoais no seu proprio corpo. Até
aimersdo em 500 litros de guache preto para
desenhar sobre tela com um corpo-pincel
dancante. Com o seu inimitavel sotaque, ao
mesmo tempo rugoso e placido, Josef Nadj
explica: “Gosto deste animal porque é negro
e misterioso”. E depois: “Em Franca, tem uma
imagem negativa, mas na Hungria representa a
sabedoria. Tive a ideia deste espectdculo hd uns
anos, no Japao. Estava num telhado de Kioto a
ensaiar uma performance e um corvo pousou
perto de mim. Tive vontade de lhe falar”. Assim,
ap6s o electrochoque Paso Doble (com o pintor
Miquel Barceld), [...] Nadj volta a carga com uma
celebracdo na fronteira entre o espectdculo de
danca, a instalagao de arte contemporanea e a
performance. 0 voo do corvo. A sua relagdo com
o chao. 0 assalto final. E tudo isso partilhado
com Akosh S., misico praticante de uma poética
teldrica cujo trajecto se cruzou com o caminho
de Nadj em 2003. Durante uma escassa hora, o
espectador efectua uma viagem siderante que
roga uma perturbante beleza.

Como, pois, ndo ver neste turbilhao de
imagens antracites uma caricia da morte? E
damos connosco a imaginar Pierre Soulages

abandonando a sua tela para se transformar num

Jackson Pollock, na variante lapidagdo imediata.

Radical.

Ao longo dos anos, temos visto a desenhar-se
uma realidade muito nitida: Nadj consente, cada
vez mais, em imprimir nos seus movimentos
uma pulsacdo de arte total, rumo a uma fusdo
das disciplinas que faz expandir os respectivos
limites. ®

* La Provence (21 juil. 2010).
Traducdo Regina Guimaraes.

e penetrante”

PHILIPPE NOISETTE*

Acaso decorrente das programacdes, o coredgrafo
Josef Nadj cruza-se com Miquel Barcelg, o artista
plastico, no Festival d’Avignon. Mas a distancia.
Em 2006, esses dois artistas tinham oferecido ao
publico do festival um espectaculo memoravel,
Paso Doble, durante o qual podiam ser vistos a
espojar-se na argila tdo cara ao artista espanhol,
até ao ponto de formarem uma s6 massa com essa
matéria. Este ano, Barcelé estd presente na cidade,
na Colecgao Lambert e no adro do Palacio dos Papas
com uma escultura monumental: um elefante
equilibrando-se sobre a prépria tromba. Nadj, por
seu lado, ocupa um lugar mais modesto, no ambito
de uma proposta singular, Les Corbeaux, em que
partilha o cartaz com o multi-instrumentista e fiel
colaborador Akosh S. Josef Nadj trocou destavez a
cor quente da argila pelo mais profundo negro, que
surge aos nossos olhos como uma tinta rara. Alias,
ele faz do seu corpo um instrumento de pintura
para salpicar paginas brancas; com a ponta do nariz
enfarruscado também rabisca. Apés Entracte, belo
quarteto datado de 2008, volta, por assim dizer, a
carga, ele que estudou no Liceu de Belas-Artes de
Novi Sad, em Voivodina, e depois Histéria da Arte
em Budapeste.

Les Corbeaux abre com o intérprete em sombra
chinesa. Uma tela a desfilar sob os seus dedos.
Intrigam as caligrafias que nesse instante ele
imagina. Quase que poderiamos perder-nos na
confusdo de linhas. Depois, Josef Nadj abandona
a escuriddo e vem colocar-se na frente do palco.
Eld voltard varias vezes, enquanto o saxofone
super agudo do seu parceiro perfura a atmosfera
- e 0s nossos ouvidos também um pouco. Ele
é o corvo intimeras vezes observado na sua
terra natal. De fato preto, como sempre, Nadj
desdobra-se e os bracos quase lhe sdo estorvo
- asas de uma s6 noite. Ele é e continua a ser o
prodigioso bailarino que alia a graciosidade ea

“Uma cerimonia estranha

forca. De um duplo cone suspenso, ele faz tombar
poeiras dentro dum feixe de luz.

Esta performance, num primeiro tempo
trabalhada a partir de improvisagdes,
transforma-se, perante os nossos othos, numa
cerimoénia estranha e penetrante. 0 espectador
tem de ficar concentrado se ndo quiser perder
o fio a meada. Ver-se-d Josef Nadj fustigar, com
galhos curtos, mais uma das inimeras paginas
estendidas em cena, ou atar duas penas aos
calcanhares como uma ave que se da ares de
anjo. Todos os detalhes sdo milimetricamente
calculados, talvez até excessivamente.

A tensdo sobe para um patamar superior
quando o bailarino mergulha, completamente
vestido, num barril de tamanho respeitavel.

E como que um banho de tinta - na verdade,

o contetido é guache - do qual sai com uma
aparéncia quase inumana. Marmore vivo se vivo o
marmore pudesse ser, escorrendo tinta por todos
os lados, aquele ser volta a rebolar no chdao uma
derradeira vez. 0 tapete foi retirado, aparece
uma folha no lugar dele. Josef Nadj apaga-

-se finalmente, deixando as marcas negras da
sua passagem. Com a cara coberta de guache,
adivinhamos que respira com dificuldade e o

seu gesto torna-se hesitante. 0 corvo do titulo

é agora tao-sé6 um ser em aflicdo. A sala contém
arespiracao. Nos agradecimentos, juntamente
com Akosh S., Josej Nadj optara por micro-
-movimentos. Estd manifestamente exausto.

Les Corbeaux é um quadro vivo: um eshogo ou
uma tela de mestre? Mistério. Mas intui-se que,
na trajectéria pessoal do coreégrafo-intérprete
instalado em Orledes, este espectaculo ocupa um
lugar a parte. ©

*  Les Echos (26 juil. 2010).
Traducdo Regina Guimaraes.




2 O Odisseia: Teatro do Mundo

ODISSEIA

Third Generation

de/

Theatro
Circo

20
Mai/May
20M

sex/fri 21:30

Teatro
Nacional
SaoJoao

21+22
Mai/May
20M

sab/sat 21:30
dom/sun 16:00

encenacao/
Yael Ronen

dramaturgia/.
Amit Epstein
Irina Szodruch

interpretacao/.
Tamar Ben Ami
Knut Berger

Niels Bormann
Ishai Golan
George Iskandar
Matthias Matschke
Orit Nahmias
Rawda

Judith StréBenreuter
Yusef Sweid

co-produgéo/
Schaubiihne (Berlim/

Habima National Theatre

(Telavive/ ),
Ruhrtriennale 2009
comissariado por/

Theater der Welt 2008 (Halle)

apoios/:
Kulturstiftung des Bundes
Goethe Institute

estreia/! [20Mar2009]

Schaubthne am Lehniner Platz (Berlim/!

Espectaculo em lingua inglesa,
alem4, hebraica e arabica,
legendado em portugués/

traducao para legendagem/

Rui Pires Cabral
Sandra Filipe
legendagem/:
Monica Marotta

Cristina Carvalho

ApOs o espectaculo, serd projectado um
video-documentario sobre o processo de
criagcao de Third Generation, seguido de uma

conversa entre o publico, a encenadora, um

dos dramaturgistas e trés actores do

elenco.//

dur. aprox./ [1:50]
classificacdo etéria M/16 anos/

Ages 16 and up

YAEL RONEN & THE COMPANY

Em Israel e na didspora judaica, a terceira geracdo € aguela a
gue pertencem os netos dos sobreviventes do Holocausto, a
geracdo gue conguistou a devida distancia para quebrar um
traumatizante siléncio. O Holocausto é o ponto de partida de
uma histdéria interminavel a espera de um final feliz, porque o
conflito israelo-palestiniano € uma das pesadas herancas desse
momento que ultrapassou os limites do entendimento humano.
Third Generation coloca o dedo nesta ferida por cicatrizar.

E ao fazé-lo ndo poupa os guardides do politicamente correcto,
porgue os lugares-comuns e os ressentimentos sdo colocados
em cima de um palco, essa arena retdrica onde todos expdem
as suas razdes, onde todos sdo vitimas e carrascos, onde nao
ha vencidos nem vencedores. Mas Third Generation n&o € um
exercicio de relativismo cultural. Quando participou no Odisseia:
Cologuio, Yael Ronen, enfant terrible da cena teatral israelita,
chamou-lhe uma “terapia de grupo”, onde actores alemaes,
judeus e drabes israelitas partem das suas vivéncias pessoais
para ligar as pontas deste tridngulo explosivo. Digamos que

€ um espectdculo provocatorio, gue nos vem recordar gque o
teatro se faz para dividir. No mesmo coldquio, o ensaista francés
Georges Banu usou a palavra “coragem” para o descrever.

E explicou porgué: “Porque questiona o interdito”. Bem-vindos
ao teatro das ideias. *
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“Terapia de grupo”

YAEL RONEN*

0 meu trabalho é essencialmente politico. Em
Israel, o modo como vivemos é politico, as
escolhas que fazemos sdo politicas, e estou
convencida de que, para os artistas, o peso

da politica é ainda maior. Mas cabe-nos a nés
escolher os assuntos a abordar. Por vezes,

a0 escolhermos um texto de Shakespeare,
Moliére, ou qualquer outro classico, damos-lhe
um sentido de alegoria politica. No entanto,
isto ndo é suficiente para mim. Quando vejo
outros encenadores a recorrer a pecas classicas
para fazerem passar uma mensagem politica,
essa estratégia parece-me sempre um tanto
problematica, uma vez que quando se trata

de abordar uma situacao tdo especifica e
complexa como a nossa, ndo me parece que
baste apresentar uma peca anti-guerra ou
anti-racismo. Pessoalmente, mais do que tentar
transmitir uma mensagem politica geral através
de um texto dramatico, interessa-me um processo
pelo qual sinta que estou a mudar e a crescer
enquanto pessoa e cidada. Em certos casos,
temos a obrigacao de falar alto e claramente, e
ndo através de simbolos vagos ou ideias gerais.

De certa forma, Third Generation é uma peca
politicamente incorrecta. A ideia que the deu
origem ocorreu-me quando me pediram que
fizesse qualquer coisa sobre a identidade da
terceira geracdo israelita — ou seja, a terceira
geracdo desde o Holocausto, que é sempre o
ponto de referéncia. O projecto foi-me proposto
por um produtor alemdo, que estava sobretudo
interessado numa pega sobre a relagdo Israel/
Alemanha que pudesse propiciar um novo didlogo
1o seio da terceira geracdo. Compreendi entdo
que, para falar da identidade dos israelitas, ndo
poderia excluir os drabes israelitas, ja que estes
sdo parte integrante dessa identidade. Assim
surgiu este delicado tridangulo alemaes/judeus/
drabes israelitas. Em Israel, os financiadores
estavam muito nervosos com o facto de os

juntarmos no mesmo palco, um gesto que tem um
enorme peso politico. Tivemos muitos problemas
com o Ministério dos Negécios Estrangeiros,

que ndo se mostrou favoravel ao projecto.

Um funcionario chegou a afirmar: “E um bom
espectadculo, mas deviam apresenta-lo apenas em
Israel. Nao mostrem a nossa roupa suja la fora”.

No inicio, em 2008, fizemos um workshop com

os actores. Comecamos sem um texto escrito.
Aideia era submeter os trés grupos de actores
aum trabalho intensivo de algumas semanas,
durante as quais viveriam juntos vinte e quatro
horas por dia, metade do tempo em Israel e
aoutra metade na Alemanha. Durante esse
periodo, os actores tiveram de se sujeitar a uma
série de actividades relacionadas com o tema

da peca - palestras proferidas por especialistas
evisitas a monumentos, postos de controlo e
zonas de conflito. O objectivo deste programa
era espicacar e trazer ao de cima as divergéncias
entre eles, de modo a provocar um debate aberto
e espontaneo, o menos polido e politicamente
correcto possivel. Houve discussdes muito acesas
e momentos verdadeiramente duros, com alguns
dos actores a rebentar em ldgrimas e outros a
duvidar que conseguissem suportar o workshop
até ao fim. Tivemos de lidar uns com os outros
em circunstancias de grande emotividade e
vulnerabilidade. Mas a pouco e pouco fomos
transformando esta espécie de terapia de grupo
numa peca de teatro. 0 conceito fundamental
era que os actores permanecessem totalmente
despojados, que nao se escondessem por detras
de uma personagem. 0 espectaculo ndo tem
sequer cenarios, figurinos, aderegos. De tal
modo que, por vezes, 0 espectador ndo consegue
perceber se esta a assistir a uma pega baseada
num texto escrito ou a uma cenareal, criada

de improviso - se os actores estdo a representar
papéis ou a exprimir as suas proprias ideias.

E essa foi uma das intencdes: que o piblico ndo

conseguisse distinguir a realidade da ficgao.

E que o espectaculo ndo tivesse qualquer
conclusdo, nao propusesse uma solucao nem
oferecesse sequer um sentimento de redencdo.

A peca aborda a questdo da instrumentalizacdo
do Holocausto com intuitos politicos, algo que

é generalizado em Israel. Tenta perceber em que
medida o trauma nacional do Holocausto faz
realmente parte daidentidade dos israelitas e até
que ponto é manipulado de modo a integrar essa
identidade e quem beneficia com isso. Em Israel
tornaram-se comuns as viagens de estudo de
jovens estudantes a Polénia. Por muito importante
que seja honrar a memoéria do Holocausto, estou
convencida de que essas viagens constituem uma
forma de manipulacdo com intuitos politicos. Ou
seja, hd uma razdo para que se enviem aos campos
de concentracdo esses adolescentes de 17 anos

- precisamente um ano antes de cumprirem o
servico militar obrigatério. Desse modo, a histéria
do Holocausto serve uma agenda politica que
permite integrar esses jovens no exército sem

que eles facam demasiadas perguntas. Julgo que
estamos a trazer a discussdo um assunto muito
provocador, particularmente na Alemanha, onde
nunca se questiona a memoria do Holocausto

e o modo como este deve ser encarado. Um

outro aspecto relacionado com os alemaes é a
ambivaléncia. Por um lado, hesitam em levantar a
voz contra a politica dos israelitas no conflito com
os palestinianos; por outro, enfrentam o medo
crescente do Isldo no interior da Alemanha, o
medo dos imigrantes e dos estrangeiros. Veja-se,
por exemplo, o modo como a sociedade alema
olha para os turcos. Este é outro dos temas que
anossa peca aborda de um modo extremamente
directo. De certa forma, é como se disséssemos

as pessoas: “Vocés tém uma atitude hipécrita em
relacdo a esses assuntos. Pretendem ser muito
multiculturais, mas nada vos assusta mais do que o
crescente movimento islamico dentro da Europa”.

.
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Geralmente, ap6s a representacao de Third
Generation promovemos conversas publicas com
aaudiéncia, que adere ao debate com 0 mesmo
interesse com que assistiu ao espectaculo. Por
vezes, nés proprios alteramos um pouco o texto,
de modo a torna-lo mais provocador para cada
audiéncia especifica, ja que certos aspectos
incomodam mais os alemaes do que os israelitas
evice-versa. Entre o ptiblico alemdo, houve

um sentimento inicial de choque, as pessoas
riam-se, mas era 6bvio que essas gargalhadas
escondiam um sentimento de desconforto. Regra
geral, os espectadores ficavam chocados com
certas coisas que os actores diziam em cena,
coisas de que nao esperavam ouvir falar de um
modo tao aberto. Fizemos menos espectaculos
em Israel do que na Alemanha, e estdvamos
particularmente preocupados com a reac¢ao

do ptblico israelita. Tanto mais que, durante a
preparacao do projecto, um jornal noticiou que
o Habima [Teatro Nacional de Israel] estava a
insultar a meméria do Holocausto com uma pega
anti-semita, o que quase me levou a processa-lo.
Sentimos a necessidade de explicar o que
pretendiamos fazer. Em Israel, s6 apresentamos
apeca em Telavive onde, julgo eu, a maioria do
plblico tende a ser mais tolerante politicamente.
Se tivéssemos feito uma digressdo pelo pais,
estou certa de que ndo teriamos sido muito bem
recebidos. Mais recentemente, pediram-nos que
voltassemos a apresentar o espectdculo em Israel
e, pela primeira vez, leva-lo-emos a algumas
cidades arabes. Até ao momento, os tinicos
palestinianos que viram o espectaculo eram
imigrantes em Berlim. ¢

* Montagem de excertos da comunicacdo apresentada no
Odisseia: Coléquio, no dia 29 de Janeiro de 2011.
Tradugdo Rui Pires Cabral, edicao Jodo Luis Pereira.
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Saturday Night

uma criacdo/created by VANISHING POINT
concepcdo e direccdo/conceived and directed by
MATTHEW LENTON
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E um dos mais emblematicos projectos do Odisseia, cruzando
0S seus trés eixos principais: a criacdo em residéncia, que
decorre em Abril e Maio, e culmina numa apresentacdo publica
informal no Mosteiro de Sao Bento da Vitdria; a formacéo,

com um laboratério criativo dirigido a jovens profissionais

das artes performativas; e a estreia mundial do espectaculo
acabado, com a participacdo de duas actrizes portuguesas
(uma “heranca” deste Odisseia para a abertura da temporada
2011-2012). Concebido por Matthew Lenton dos escoceses
Vanishing Point, Saturday Night prolonga a fascinacdo do

seu mais recente trabalho - o aclamado e multi-premiado
Interiors, espectaculo que trouxe para a linha da frente da
cena internacional uma companhia que vem afirmando uma
refrescante linguagem evocativa e hipnotica, e que conta

as suas historias partindo mais do gque vemos (como se o
palco fosse uma janela indiscreta) do que nos é dito por
palavras. Apostando numa relacdo fortemente organica entre
interpretacao teatral, musica e video, Matthew Lenton tera
também como pontos de partida as fotografias de Gregory
Crewdson - célebre pelas suas imagens encenadas de casas

e suburbios de uma América crepuscular e surreal -, de Tom
Hunter e de In Sook Kim, que fantasia sobre o universo privado
de gente que vive em edificios transparentes. Misteriosa trama
de histodrias e incursdo na experiéncia do voyeurismo, Saturday
Night inspira-se nesse lugar a que chamamos “nossa casa” - e
NoSs perigos que inesperadamente o invadem. ¢

Centro
Cultural
VilaFlor

Grande Auditério

Mosteiro
SaoBento
daVitdria
Sala de Ensaios

Apresentacao
plr':blica inf:;rmal/ 30

! Set/Sep
presentation 2011

Entrada gratuita/
Free entrance sex/fri 22:00

20
Mai/May
20M

sex/fri 18:00

Work in progress

Teatro
Nacional
SaoJoao

15-18
Set/Sep
20M

qui-sab/thu-sat 21:30
dom/sun 16:00

cenografia e desenho de luz/

interpretacdo/:

Flavia Gusmao, Gabriel da Costa,
Kai Fischer Lara Hubinont, Sandy Grierson,

figurinos/. Teresa Arcanjo

Eve Lambert

dramaturgia/. co-producao/
Vanishing Point (Glasgow),
TNSJ (Porto), Centro Cultural Vila

Pamela Carter
musica e desenho de som/

Flor - Teatro Oficina (Guimaraes),
Mark Melville Sao Luiz Teatro Municipal

colaborac&o artistica/

(Lisboa), Tramway (Glasgow),

Compagnia Teatrale Europea

Sandy Grierson

de resolver”

VANISHING POINT

Quando olhamos para uma fotografia, fazemos
uma leitura profunda de uma tinica imagem,
imaginando a histéria que ela conta. Deixamos
anossa imaginagao agir sobre essa imagem.
Quem sdo os protagonistas? 0 que fazem ali?
Serd a suarelacdo amigavel ou perigosa? Ha

um mistério que temos de resolver. Somos, com
efeito, voyeurs activos, que detectam sentidos
nos intrincados pormenores e pistas oferecidos
pelaimagem. Quando a imagem comega a mover-
-se, como num programa de televisdo, os seus
elementos e a relagao que estabelecem entre si
tornam-se menos significativos. Aparentemente,
jando nos sentimos levados a fazer a nossa
propria leitura de uma imagem. Em vez disso,
esperamos que nos seja mostrado o que a imagem

“Ha um mistério que temos

vairevelar. Saturday Night comeca com uma série
de fotografias encadeadas. Uma série de imagens
misteriosas, precisas, belas, intensificadas,
pormenorizadas, cada uma delas acompanhada
de uma pega musical, cada uma delas a contar
uma histdria. Contudo, serd a sua versdo da
histériaigual a da pessoa que estd ao seu lado?
Serd capaz de explicar exactamente o que se
passa, de juntar as pecas do quebra-cabegas, ou
manter-se-a o mistério? ¢

Tradugao José Gabriel Flores.
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de/

encenacdo/
JEAN-LOUIS MARTINELLI

Arcosde
Miragaia

20-22
Mai/May
20M

sex-dom/
frid-sun 21:30

MAX ROUQUETTE

musica/

Ray Lema
cenografia/:

Gilles Taschet
desenho de luz/
Jean-Marc Skatchko
desenho de som/!
Philippe Cachia
figurinos/

Patrick Dutertre
colaboracéo artistica/

Florence Bosson

traducdo dos coros para Bambara/

Habib Dembele
Odile Sankara

interpretacéo/
Assetou Demba (coro/.
Ténin Dembele (coro/
Adiaratou Diabate (coro/
Yawé Issa Diarra (musico/
), Haoua Diawara (coro/
), Bakary Konate (O Velho/
), Karidia Konate
(coro/ ), Mariam Kone
(A Velha/ )
Fatimata Kouyate (coro/. ),
Nongodo Ouedraogo (Jasdo/.
Odile Sankara (Medeia/|
Moussa Sanou (Creonte/
Blandine Yaméogo (coro/.
e duas criancgas/.

co-producao/.
Théatre Nanterre-Amandiers
Napoli Teatro Festival Italia

estreia/| [8Jun2008]

Napoli Teatro Festival Italia

Espectaculo em lingua francesa,

legendado em portugués/

traducao para legendagem/
Regina Guimaraes

legendagem/:

Sofia Barbosa

dur. aprox./! [1:40]
classif. etaria M/12 anos/

Ages 12 and up

Uma Medeia matricial, a de Euripides, revista (mas ndo
“actualizada”) por um autor francés contemporaneo (Max
Rouquette, 1908-2005) ganha uma inesperada vida no
continente africano. Inesperada? Quando Jean-Louis Martinelli
desembarcou no Burguina Faso em 2002 para trabalhar

este texto com uma trupe local, levava consigo na cabeca

uma intuicdo de Heiner Mduller: os povos africanos sdo hoje

0s Unicos que podem tocar de perto a esséncia do tragico.

No terreno, Martinelli descobriu o porqué desta proximidade
entre a Grécia antiga e a Africa contemporanea: a violéncia

e a guerra, o nascimento balbuciante da democracia e a
omnipresenca do sagrado na vida quotidiana. Mas Médée n&o
€ uma tese académica sobre a resiliéncia de mitos fundadores
ocidentais em latitudes exoticas. Ao situa-la num espaco
concentracionario, que evoca os campos de refugiados em
Melilla ou Lampedusa, onde milhares de africanos desesperam
por um visto europeu, Martinelli encena uma tragédia sobre o
sentimento de pertenca e o exilio. E nesta paisagem desoladora
gue ecoam as imprecacdes desta feiticeira sedenta de vinganca,
gue vai até ao impensavel para punir a traicdo de Jasdo. Odile
Sankara encarna esta figura desmesurada. Em Itélia, Franco
Quadri pensava nela quando escreveu: “A beleza feroz de uma
Medeia negra”. ¢
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“Medee é fisiologia.

Entrevista com JEAN-LOUIS MARTINELLI*

MoHAMED EL AsSAL Médée mostraa
determinacdo da muther africana e de que
modo, enquanto mulher rebelde, ela se ergue
contra a dominacdo patriarcal.

JEAN-LoUIS MARTINELLI Médée é uma peca
de mutheres (Medeia, a velha ama, as mulheres
do coro...). Os homens contentam-se com o
exercicio do poder e pretendem a ele aceder
como Jasdo, ainda que a custa de cobardia e
ingratiddo. Confesso que no Burquina Faso
senti-me sobretudo impressionado pelas
mulheres que, para terem acesso a uma forma
de autonomia, desenvolvem uma energia
consideravel. Lembro-me de falar disso com
uma professora primadria solteira, por exemplo,
uma mulher que quis arranjar um apartamento,
enfim uma cubata, viver sozinha e, portanto,
abandonar o patio familiar. Disse-me ela: “Lutei
durante anos com a minha familia porque era
considerada como uma puta por ndo ser casada
e deixar o patio familiar”. Medeia pode pois ser
vista como uma figura de emancipacao.

MoHAMED NAJJARRI Como é que abordou o
texto com os actores?

Na primeira leitura, fiquei com a impressao de
que uma montanha se erguia frente a cada um
dos actores. 0 texto era como que uma massa
impossivel de restituir de maneira fluida, e
encerrava, segundo me parecia, enigmas de
sentido inultrapassaveis para cada actor.

E o corpo a falar”

A aprendizagem passou pois pela sensacao
fisica que o ritmo da frase proporciona. Quando
eu fornecia explica¢des através de parafrases,
ficava com a impressdo de aumentar os efeitos de
terror engendrados pelo texto, coisa que, no fim
de contas, era tdo-sé um sinal do imperialismo
cultural de dois séculos de colonizacdo. Haveria
muito a dizer acerca da aprendizagem da lingua.
Portanto, nao tardei a esforcar-me por fazer
incidir o trabalho sobre a oralidade (indicagdes
ritmicas, humor das frases). 0 ouvido como
abertura para as pulsdes do corpo e para a
abordagem dos sentidos. De resto, varios
actores aprendiam o texto ouvindo as frases que
eles préprios gravavam ou mandavam gravar.

0 misico Ray Lema, alids, dizia-me: “Nédo te
esquecas de que nés, africanos, temos o ouvido
mais desenvolvido do que o vosso”.

MoHAMED NAJJARRI Justamente, a escrita
de Max Rouquette é muito musical! A lingua é
muito da terra, sensual e proxima daquilo que
estd a evocar de Africa.

Acho queisso se deve ao facto de Rouquette
ter escrito o texto em occitano. E um texto

de matriz rural. E a Africa ainda estd nessa
civilizacdo da oralidade. Max Rouquette
emprega um vocabuldrio que vai buscar a vida
danatureza, a observacdo dos elementos,
dalua, do céu, das estrelas, do sol... Para

falar de Medeia, filha do sol. 0 sol e a chuva,

em Africa, sabe-se perfeitamente o que isso
representa. A comunicacdo é mais imediata
com os elementos da natureza, porque eles se
situam ainda na passagem de um mundo rural
para um mundo urbano. Creio que encontramos
tudo isso no campo semantico de Rouquette.

E acredito mesmo que ai reside o essencial.
Médée é fisiologia. E o corpo a falar. Acho

que, para compreender Médée, é preciso que
nos situemos no espaco dos humores e ndo no
espaco darazdo. 0 texto de Max Rouquette é
composto por sequéncias “dramaticas” e por
partes corais (como em Euripides), as quais o
autor dd o nome de salmos que desejavelmente
sdo cantados. Com Ray Lema, contratamos

um grupo de mulheres de Bobo-Dioulasso.

Um grupo de mulheres contadoras, cuja
funcao é intervir durante as festas e cantar
loas sobre uns e outros. Os textos dos salmos
foram pois traduzidos em Dioula e Ray Lema
compoés a musica desses cantos, para os quais
a orquestracdo viria a misturar instrumentos
tradicionais e contemporaneos. Exactamente
como Max Rouquette, Ray Lema revisita a
tradicdo a partir do coro dos contadores,
fazendo vibrar o elo modernidade-tradigao.

0 arcaismo do texto de Rouquette, alids escrito
em occitano, lingua considerada menor,
funciona nestas representagdes como eco da
singularidade do Dioula, dialecto musicado por
Ray Lema.

MoHAMED NAJJARRI Representar Médeée

em Africa nio é para si um meio de colocar a
questdo da tragédia africana?

Medeia é uma figura do exilio. Conheceu o éxodo,
afuga. Porisso enverga um vestido tuaregue,
povo de némadas. Cada sinal presente no palco
deve poder significar de modo evidente para

um espectador africano; mesmo que seja mais
obscuro para mim, para nds, esse sinal que nao
remete de maneira 6bvia para o real ndo deixa
ainda assim de ser um sinal teatral que afirma
aritualizacdo da representacdo. Assim, por
exemplo, quando Medeia encontra o seu vestido
de noiva bem como as suas j6ias de donzela num
cofre de cipreste, este Gltimo transformou-se
num jarro de barro, numa talha, como é costume
no mato. 0 velho [Bakary Konate] que desloca
essa talha comecou por executar simplesmente
essa accdo, até o Moussa Sanou me sugerir que
lhe dissesse que a talha continha um fetiche
(proposta alids coerente com o facto de Medeia
ser feiticeira). A partir dai, a deslocacao dessa
peca de olaria tornou-se grave, misteriosa. Somos
pois sustentados por ritos de iniciacdo, crengas
madgicas... Claro que cada um revela o que deseja
da sua histéria, da sua cultura, e, quanto a mim,
0 que primeiramente me importa é a forca desses
sinais oriundos de ritos e costumes que nunca me
serdo inteiramente familiares. Portanto, nada de
exotismo, nada de antropologia, tdo-somente -
alids aqui como alhures, mas numa terra singular
- arqueologia teatral.

MoHAMED NAJJARRI Quando chegamos ao fim
da peca, Medeia tira prazer do drama.

Sim, ela diz isso mesmo. Diz que ndo sabia que o
6dio pode dar tanto prazer como o amor. Nesse
instante, atinge a loucura. £ talvez porque
Rouquette insiste muito na humanidade de
Medeia. Acho que em relagao a outras versoes

e emrelacdo a Euripides, o debate interior de
Medeia é longo, apesar de tudo, nomeadamente
a cena entre a velha e ela, toda a cena da faca
(“N&o pegues nessa faca, larga essa faca, etc.”).
Elamata, mas nao deixa de ser mae e amante dos
seus filhos. Mas uma mae de origem divina, pois,
convém nao esquecermos, ela é filha do sol.

MoHAMED EL AssAL Quando se vé a situacao
dos estrangeiros em Franca, em particular

a dos africanos, Medeia também pode aqui
representar para eles essa figura que se ergue.
A principio, eu tinha pensado encenar a coisa
assim, ou seja: Jasdo, colonizador branco;
Medeia, avelha e o velho, africanos; e as criancas
mesticas. Mas achei essa op¢ao um bocado
maniqueista. Na verdade, tudo acabou por
jogar-se dentro de Africa, entre varias etnias, e
tem muita forca. Hoje em dia, quem nao for de
origem Mossi, que é também a origem de Blaise
Compaoré [presidente do Burquina Faso desde
1987], tem escassas hipéteses de ter postos

de responsabilidade. O recrutamento faz-se

no seio da familia préxima, depois na aldeia e
depois dentro da mesma etnia. Contudo, Medeia
como figura da irreveréncia, como figura que

se insurge, parece-me que seria quase uma
metafora, seria a Africa a ousar sublevar-se.
Medeia como figura de rebelido perante o estado
do mundo e a cobardia dos homens. E isso seria a
imagem da mulher africana. Mas Medeia também
como remédio contra a loucura da paixdo. ¢

*

Excerto de uma entrevista conduzida por MOHAMED EL ASSAL
e MoHAMED NAJJARRI. In Médée: Dossier pédagogique.
Nanterre: Théatre Nanterre-Amandiers, 2003.

Tradugdo Regina Guimaraes.
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Jet’

texto

e encenacadao/

MOUSSA SANOU

Teatro
Carlos
Alberto

21422
Mai/May
20M

sab+dom/
sat+sun 16:00

interpretacéo/
Moussa Sanou
Mamadou Koussé

producéo/,

traducédo para legendagem/

Regina Guimaraes
legendagem/:

Cristina Carvalho

Théatre Nanterre-Amandiers

dur. aprox./| [1:15]

estreia// [9Jan2010] classif. etéria M/12 anos/
Théatre Nanterre-Amandiers Ages 12 and up

Espectaculo em lingua francesa,

legendado em portugués/

pelle
de Paris

Este itinerario de um Creonte africano em Paris comeca no
aeroporto de Roissy sob o signo do inebriamento, “com a
cabeca a andar a roda”. Mas “como um morto ressuscitado

no meio da multiddao dos vivos”, Moussa Sanou sobreviveu
para nos contar tudo e Je t’appelle de Paris ¢ o relato dessa
aventura. Moussa Sanou € um dos protagonistas da Médee que
Jean-Louis Martinelli fez com actores do Burguina Faso, e é
por causa dela que ele nos telefona de Paris, como se Medeia
nos olhasse do outro lado do espelho. Se em Médée o legado
cultural europeu é fertilizado em solo africano, em Je tappelle
de Paris € o modo de vida ocidental que é desmistificado por
olhos africanos. Temos entdo impressdes sobre as pessoas
com quem se cruza nas ruas, nos transportes publicos, no
teatro. E efabulacdes, que transmite por telefone aos amigos
burquineses, a guem apresenta a sua estadia de uma forma,
digamos, idilica. E uma narrativa fantasiosa e divertida. Mas é
também uma meditacdo acida sobre a experiéncia do exilio
africano na Europa, essa terra prometida tornada fortaleza
inexpugnavel. No final, ja com o aeroporto de Uagadugu a vista,
Moussa Sanou e o seu companheiro de viagem dizem-nos que
“mito, mistério, sonho ou realidade, tudo ficou confuso nas
nossas cabecas”. Estao de regresso a casa, a essa Itaca a sul do
deserto do Saara. Uma casa a gue também podemos chamar
teatro.
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Estou a telefonar-te de Paris

CAROLINE WILLEMOT*

0 nascimento do texto

A sua primeira estada em Franca foi um choque.
Nunca tinha imaginado fazer essa viagem, em
Africa tradicionalmente reservada aos grandes
intelectuais. Logo a sua chegada ao aeroporto,
Moussa ficou aténito com o desfasamento

em termos de desenvolvimento. Chegar a um
mundo desprovido de referéncias foi para ele
um renascimento. Ap6s vdrias viagens, as coisas
tornaram-se mais claras. Comecou a olhar para
as especificidades francesas com mais distancia,
um pouco como espectador. Comecou entdo
atomar nota de situacoes anedéticas e de
particularidades linguisticas.

Aideia de um espectdculo a partir dessas
observagdes nasceu de uma discussao com
Jean-Louis Martinelli apés a digressdo de Médée
em Franca, durante o ano de 2004. Na sequéncia
de um relato das suas aventuras em Paris,
Jean-Louis propde-lhe que as conte em palco.
Moussa apresenta um esboco do espectaculo
sobre as vantagens e os inconvenientes da vida
parisiense na Salle du Planétarium, perante a
equipa do teatro. Jean-Louis aconselha-o entdo a
transformar esse esquisso num espectaculo.

0 objectivo

Moussa inicia a escrita de Je t’appelle de Paris
baseando-se na sua prépria experiéncia,

e faz um balanco subjectivo do fosso entre

a Africa e a Europa. A fim de evidenciar as
singularidades ou as disfuncionalidades dessas
duas sociedades, narra, por exemplo, o choque
do clima, a selva da cidade construida em

andares onde todas as ruas se parecem umas

com as outras, o mal-estar perante as relacoes
sentimentais desaforadamente expostas, a
armadilha das escadas rolantes ou ainda o
espanto maravilhado diante do metro parisiense.
Através dessas evocacgdes, mostra também que
os conhecimentos africanos podem ser iteis para
as sociedades ocidentais. Com efeito, Moussa
deplora a unilateralidade da ajuda franco-
-africana. A Franca ajuda financeiramente a
Africa em caso de desastre, mas nunca se vira
para ela em caso de catastrofe no seu préprio
solo. Ora, como se costuma dizer, “os africanos
ndo tém nada no bolso mas tudo na cabeca”.
Aquando da canicula de 2003, por exemplo, a sua
experiéncia do calor poderia ter sido bastante
dtil aos franceses.

Acresce que, segundo ele, os africanos que
viajam até a Europa adquirem involuntariamente
um estatuto de embaixadores. Tornam-se
respeitados pelos seus pares. Todavia, aquele que
volta da Europa e se lamenta, ou afirma ter sofrido
devido ao fosso cultural, perde esse privilégio.

0 tom constantemente enfatico do relato
telefénico pretende demonstrar isso mesmo.

Reciprocamente, os europeus que viajam
até Africa devolvem uma imagem enviesada do
continente. Por falta de compreenséo, os seus
relatos encontram-se recheados de elementos
inexactos.

Aescrita
Moussa comegou por criar o espectdculo num
registo oral, em conformidade com a tradicdo

africana. Depois levou muito tempo a escrevé-lo.
De 2004 em diante, sucederam-se muitas versoes.
Aversao final foi representada no Burquina Faso,
no Grande Semindrio de Koumi e no Centro Cultural
Francés Henri Matisse, tendo o espectaculo
merecido um acolhimento muito caloroso.

A partida, o texto continha apenas uma
Gnica personagem que narrava a histéria toda,
amaneira de um conto. Moussa apercebeu-se
rapidamente de que era indispensavel fazer
intervir uma outra personagem. Portanto, vao
passar a ser dois em cena, na versao definitiva.

Um metro em Bobo-Dioulasso

0 metro é para Moussa uma invencao incrivel de
que os parisienses se deveriam orgulhar muito.
Ha tantos tiineis que ja ndo se sabe se a cidade foi
construida antes ou depois do metro.

No entanto, o metro estd longe de ser perfeito.
E demasiado silencioso: as tinicas pessoas que
se ouvem na verdade sdo os mendigos ou os
miusicos. Por outro lado, esta cheio de “loucos
aocidental”: pessoas que telefonam e pagam
para falar com outras pessoas que estdo longe
quando poderiam conversar com o vizinho do
lado, pessoas que se escondem atras de jornais
ou pessoas que ouvem musica tao alto que até se
ouve apesar dos auscultadores.

0 metro em Africa seria um local de encontro,
mas também um antro de balbtirdia! Ninguém
pagaria bilhete, ninguém se apressaria para
entrar com as cargas mais volumosas, ninguém
respeitaria a proibi¢do de cuspir no chdo ou o
sinal sonoro da partida.

Experiéncias teatrais em Franca e no Burquina
Faso

Os actores ndo gozam de nenhum reconhecimento
no Burquina. As estruturas existem, mas os
subsidios sdo raros e provém frequentemente de
ONGs. Uma greve de actores ndo faria qualquer
sentido porque as populagdes nem sequer sabem
que eles existem. Moussa sentiu o fosso entre a
Europa e Africa durante as digressdes em Franca
dos espectdculos Mitterrand et Sankara e Médée.
No Burquina, os actores em digressdo varrem

o palco, desenrascam-se sem projectores e
procuram eles préprios comida e dormida depois
do espectdculo, quanto mais ndo seja ocupando
o préprio palco ou refugiando-se numa sala de
aulas de uma escola nas imediacoes.

Apesar de tudo, Moussa quer que os ocidentais
tenham vontade de apresentar os seus espectdculos
no Burquina. Para tanto, criou, em Bobo-Dioulasso,
um festival de misica, danca e teatro chamado
SYABEN, que significa unido em Bobo e em
Dioula, os dois dialectos da cidade. No ambito
da primeira edi¢do, em Dezembro de 2009,
apresentara os espectdculos Médée e Je t'appelle
de Paris. ®

* Texto escrito a partir de uma conversa com MoOUSSA SANOU.
In Je t’appelle de Paris: [Programa] . Nanterre: Théatre
Nanterre-Amandiers, 2010.

Tradugdo Regina Guimaraes.
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Gardenia

direccdo/
ALAIN PLATEL
FRANK VAN LAECKE

Centro
Cultural
VilaFlor

Grande Auditério

27
Mai/May
20M

sex/fri 22:00

baseado num conceito de/

Vanessa Van Durme
musica/|

Steven Prengels
cenografia/:

Paul Gallis
figurinos/:

Marie “Costume” Lauwers
desenho de luz/
Kurt Lefevre
desenho de som/:
Sam Serruys

criacado e interpretacdo/

Vanessa Van Durme
Griet Debacker

Hendrik Lebon

Andrea De Laet

Richard “Tootsie” Dierick
Danilo Povolo

Gerrit Becker

Dirk Van Vaerenbergh
Rudy Suwyns

consultor para os figurinos/

Yan Tax
figurinos executados por/

Atelier Anette De Wilde
Atelier NTGent

conduzido por/

An De Mol (Mieke Van der
Cruyssen, Sul Hee Mys,

Helena Verheyen)

penteados/:

Claudine Grinwis Plaat Stultjes
construcao de cenografia/

Scenography Atelier NTGent
direc¢do de producao/

Valerie Desmet
direc¢do de digressao/

Merel Vercoutere

producéo/

les ballets C de la B (Gent/
co-producdo/.

NTGent, La rose des vents
(Villeneuve d’Ascq), TorinoDanza,

Biennale de la danse de Lyon,
Tanz im August (Berlim/ ),
Théatre National de Chaillot
(Paris), Brighton Festival,
Centro Cultural Vila Flor
(Guimaré&es), La Batie-Festival
de Genéve, Festival d’Avignon

agradecimentos/:

Kryolan Professional Make-Up
Marie-Jo Haute Lingerie
apoios/:

Autoridades Flamengas/

Cidade de Gent/!

Provincia da Flandres Oriental/

estreia/| [25Jun2010]
NTGent (Bélgica/ )

dur. aprox./ [1:45]
classif. etaria M/12 anos/

Ages 12 and up

A anedota é imediata: Gardenia ¢ um ramalhete de velhas
glodrias. E de certo modo desconfiamos que as intérpretes, com
0s seus vestidos floridos, as suas boas, a sua maquilhagem
exuberante, ndo enjeitariam tal comparacdo. Afinal, somos
convidados na sua derradeira performance, na ultima noite
antes de o cabaré fechar, e tudo é permitido. Mesmo piadas
brejeiras. Desde que incluam plumas e pestanas falsas, claro.
Alain Platel e Frank Van Laecke, reconhecidos magos belgas
- de Gent para os palcos da danca e do teatro musical Europa
fora - que nunca tinham trabalhado juntos, foram desafiados
por uma actriz e dramaturga transexual, Vanessa Van Durme,
para homenagear esse delicado momento para qualquer bicho
das tabuas: o tempo de se retirar. A convocatdria reuniu outros
seis veteranos do transformismo (alguns travestis, outros
transexuais, o mais velho com 67 anos), um jovem bailarino e
uma mulher que, pelo cerimonial, despem as roupas masculinas
e assumem 0s seus papéis. Divas. Cantoras. Show-women.
Montam o cenario, maqguilham-se e posam para a fotografia.
Van Durme é a idedloga e mestre-de-cerimodnias. Aznavour

e Caetano passam por aqui. A vida descarnada, o humor de
guem ja nada tem a provar. Gardenia é um espectaculo sobre a
dignidade. *
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“Historias belas e honestas”

Entrevista com ALAIN PLATEL e FRANK VAN LAECKE*

Sobre a sua cooperagao

ALAIN PLATEL Ja tinha ouvido falar do Frank
como encenador, mas ainda nao nos tinhamos
conhecido, muito embora ja tivéssemos
trabalhado com Vanessa Van Durme. Ela
juntou-nos. Dez anos antes, pedi-lhe para
desempenhar um papel em Allemaal Indiaan.
Conheci a Vanessa nos meandros do teatro
popular e sabia que ela era transexual. No
fundo, isso ndo era relevante, tanto que em
Allemaal Indiaan ela desempenhou o papel

de uma mae com quatro fithos. Mais tarde, o
Frank encenou um espectdculo no qual ela
participou e que foi construido em torno

da sua transexualidade: Kijk mama, ik dans
[Olha, mamad, estou a dangar]. Foi durante
esse periodo que a Vanessa nos apresentou e
sugeriu que nos juntassemos de modo a criar
uma producdo baseada no seu passado na cena
travesti, incluindo varios amigos que também
faziam parte deste mundo. Consegue imaginar
um desafio maior? Dois encenadores que mal se
conhecem e que vém de mundos completamente
diferentes, trabalhando sobre um tema cheio
de clichés, com um grupo de pessoas que nao
conhecem, a maioria das quais com pouca
experiéncia.

FRANK VAN LAECKE Naquela época, a decisao
de trabalhar em conjunto foi muito intuitiva.

S6 quando se comeca a trabalhar é que se sabe
se a decisdo estd certa ou errada. Trabalhdmos
de forma complementar, como se estivéssemos

a dirigir um sé carro, com dois volantes, dois
aceleradores e dois travoes. Sem acidentes. Era

impossivel conceber uma simbiose mais natural.

0 método de trabalho que experimento aqui

- através da improvisagao total - ensinou-me
a ter mais confianca nas pessoas com quem
trabalho, e deu-me o tempo e o espaco
necessarios para explorar tal confianca em
profundidade, recorrendo aos seus elementos
mais essenciais. E um processo intenso e muito
enriquecedor, a experiéncia mais incrivel da
minha carreira.

Sobre o elenco

AP AVanessa reuniu a sua volta pessoas do
seu mundo; amigos travestis e transexuais,
todos homens - embora alguns ja se tivessem
tornado mutheres -, entre os 55 e 0s 65 anos
deidade. Muitos deles ja tinham abandonado
o palco e apresentado o seu espectaculo de
despedida. Outros nunca tinham pisado o
palco. Além das sete personagens mais velhas,
também faz parte do elenco Griet Debacker,
uma mulher “verdadeira” com quem a Vanessa
ja tinha querido trabalhar ha muito tempo.
Outro elemento é o Timur, um jovem russo
excepcionalmente talentoso. O convite para
integrar este grupo na qualidade de outsider fez
com que a atmosfera da producao se tornasse
altamente pesada. A sua histéria de vida
contrasta com a das personagens mais velhas,
embora seja igualmente intensa.

Sobre o espectaculo

FVL Fomos buscar a inspiracdo para esta producao
ao filme espanhol Yo soy asf, sobre um cabaré em
Barcelona que é forcado a fechar as portas. 0 filme
acompanha os travestis na sua dltima noite, na sua
derradeira actuacdo. Assim que entram em palco,
assiste-se a estas pessoas ja de idade a passar por
uma metamorfose incrivel. Gardenia retrata esta
energia, mas também descreve a despedida e a
transitoriedade, a esperanca e a ilusdo.

0 ponto de partida é a dltima noite deste cabaré.

0 resto do material veio dos nossos intérpretes.
Historias belas e honestas: o material mais
fascinante emergiu deste grupo. A nossa funcao é
estimula-lo, manipula-lo. Depois disso, podemos
comecar a filtra-lo e a criar uma estrutura.

AP Eles fornecem o material essencial para uma
producdo que ultrapassa as suas histérias. Nao
queremos que se transforme num documentdrio
com pessoas a contar as suas histérias. Ja
existem muitos documentdrios excelentes sobre
travestismo e transexualidade. No entanto,
basear uma producao teatral neste tema é uma
coisa totalmente diferente.

FVL Claro que o nosso puiblico ndo vird para

o0 espectdculo livre de expectativas e de uma
grande dose de voyeurismo. Nao deviamos tentar
evitar os clichés, porque, afinal, eles fazem parte
deste mundo. E preciso recria-lo de forma a
apresentar um mundo para l4 da superficie, que
toca em multiplas camadas.

AP E por isso que era importante para nés mostrar
a0 nosso publico a tristeza que se esconde sob

o0 ambiente animado do cabaré. Sempre que a
solidao e a dor se tornavam o tema dos ensaios,
sentiamos que tinhamos tocado em algo muito
fragil. Para alguns de nés, foi muito dificil lidar
com isso. Mas ndo queriamos deixar de incluir
essa tristeza. E aqui que comeca a histéria do
Timur, que é uma metafora importante. Eum
espelho que toca numa corda sensivel, ndo sé dos
membros do elenco, mas também do ptiblico.

FVL A dor permanece debaixo da pele, mas vai
surgindo em pequenas alfinetadas durante todo
o espectaculo.

AP A produgédo é um maremoto de emocoes
contraditérias. O ptblico identificar-se-a com

as personagens através de emocdes que todos
reconhecem, mesmo que naquele momento essas
personagens sejam travestis ou transexuais.
Através de uma poderosa catarse, queremos que o
nosso publico regresse a casa com um sentimento
enérgico e feliz. Recarregado. Nao se deve

tentar encontrar as respostas somente em temas
complexos. As vezes, as pessoas s querem ver um
espectaculo sobre a beleza de seres humanos. *

Gent, Maio de 2010

* Excertos de “Entrevista com Alain Platel e Franck Van Laecke”.
Tradugdo Mafalda Melo Sousa. In Gardenia: [Programa].
Lisboa: CCB, 2011.
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Policarpo

Quaresma

texto/written by

LIMA BARRETO

encenacdo/directed by
ANTUNES FILHO

Com o minimo, Antunes chega ao maximo

Luiz CARLOS MERTEN*

Podem-se buscar, e ndo serd muito dificil
encontra-las, as referéncias cinematograficas
na deslumbrante adaptacdo que Antunes Filho
faz de 0 Triste Fim de Policarpo Quaresma para o
teatro. Dos Irmaos Marx a lampejos de Luchino
Visconti, Joaquim Pedro de Andrade e Federico
Fellini, tudo esta ld no palco do SESC Anchieta,
mas é bom ndo perder de vista a esséncia da
montagem e ela é essencialmente teatral.
0 grande diretor Gabriel Villela, embora apaixonado
por cinema, gosta de brincar, dizendo que o
problema do cinema é a eletricidade. Basta
tirar da tomada e ndo existe mais filme. O teatro
independe disso. Pode ser encenado aluz de
velas, nas ruas. Tem luz prépria.

Antunes Filho sabe disso - e 0 mais
extraordindrio na criacdo dos coros, que é
sua marca (a maneira de deslocar e imobilizar
grupos de atores, a oposicdo entre o movimento
individual e o coletivo, etc.), é justamente
anudez que ele impde ao seu palco. Nao
existe cenografia em Policarpo Quaresma. Ou
melhor, existem aderecos, objetos e o préprio
corpo dos atores é que constréi a cena aos
olhos do espectador. E quando Antunes é
mais viscontiano. 0 mestre, numa fase de sua
carreira, antes da descoberta da lente zoom,
dirigia sua camera basicamente para o corpo
dos atores e fazia um cinema que chamava de
“antropomérfico”. Visconti era grande diretor de

teatro, cinema e 6pera e, embora ndo se possa
dizer que Patrice Chéreau seja seu discipulo, essa
qualidade, ou caracteristica, ele herdou no mais
fulgurante dos seus filmes, A Rainha Margot.

0 livro cultuado de Lima Barreto ja havia
sido adaptado para o cinema por Paulo Thiago
em 1998. Paulo José fazia o heréi do Brasil,
subtitulo aplicado a Policarpo Quaresma. Thiago
é mineiro, como Joaquim Pedro, que também
adaptou para a tela outro classico da literatura,

0 Macunaima de Mario de Andrade. Apesar das
diferencas entre ambos, Macunaima e Policarpo
sao her6is brasileiros devorados pelo Brasil.
Antunes ja havia feito o seu Macunaima no palco.
Surpreende agora que ele faca Lima Barreto
dialogar com Mdrio de Andrade? Que o seu
Policarpo, de alguma forma, seja a revisao de
Macunaima?

A critica ndo foi para o papel nem para a
Internet, mas uma voz solitaria reclamou de que
a encenacdo de Policarpo Quaresma, o grande
teatro de Antunes Filho, é coisa morta. S6 pode
ser brincadeira. Antunes, aos 80 anos, realmente
debruca-se sobre si mesmo - e seu método —, mas
ndo é para se (auto)plagiar. E a cena da sativa
[formiga], as batidas ritmadas com o pé e, depois,
o Hino Nacional, sdo coisas de génio. Havia,
desde o inicio, um grande desafio a encarar e
era justamente a natureza da prépria obra de
Lima Barreto. Policarpo Quaresma é um livro

muito descritivo. Carece de didlogos, ou pelo
menos os reduz ao minimo. Antunes e seu elenco
tiveram de transformar descricoes em didlogos/
cantorias, ou entdo de sugerir cenicamente o
ndo dito. Como se faz isso? Como se constréi uma
dramaturgia que nao seja sé da palavra?

Policarpo Quaresma leva ao limite a arte da
mise en scéne. Com o minimo, Antunes Filho
alcanca o maximo de resultado. Seus cortejos
deslumbram os sentidos. Emocionam - nem
o distanciamento critico brechtiano significa
que o espectador ndo deva se envolver nem se
emocionar com o que se passa no palco. Toda
essa pesquisa teatral se consolida nos atores.

0 elenco de Policarpo também é coral. H4 um solo
apenas, e é 0 do ator que faz o protagonista. Lee
Thalor, que ja havia feito Quaderna na Pedra do
Reino de Antunes, nio apenas corresponde como
se supera. 0 mestre depurou seu discipulo.

0 criador e a criatura. Policarpo Quaresma nao
seria a mesma coisa, no palco, sem a poténcia
criativa de Thalor.

Em A Pedra do Reino, Antunes ja optara pelo
palco nu, transformando-o numa representacao
da mente de Quaderna. Talvez seja o mistério,
ou segredo, desse Antunes octogendrio e
talvez testamental que decifra os grandes
textos definidores da cultura brasileira.

0 teatro de Nelson Rodrigues, a literatura de
Ariano Suassuna, Mario de Andrade e Lima

Barreto. Policarpo dialoga com Macunaima
e Quaderna. Este dltimo sonha com um pais
em que o povo reina. Como Macunaima, ele
carrega um arquétipo, o do heréi sem carater;
Quaderna encarna o heréi do “nenhum esforco”,
que acredita na utopia e que nunca vai parar.
Policarpo difere de ambos para terminar igual.
Ele é um patriota exacerbado, acredita que a
utopia se constréi com esforco. Sonha com o
tupi-guarani como lingua de todos os brasileiros
e tem planos para salvar a agricultura nacional.
Vai parar no hospicio, as sativas destroem
sua plantacao e ele préprio é devorado por um
mundo que o hostiliza porque ele insiste em
mudé-lo, quando seria mais facil permanecer
imével, gozando de beneficios. E ai que Policarpo
Quaresma transcende o evento que €, no palco,
para propor uma discussdo ou interpretagao do
que seja o Brasil (e o brasileiro). Antunes nao é
um celebrador de Dioniso. Faz grande teatro para
pensar sua arte, o Pais (e o mundo). Policarpo
é um espetdculo/sintese do autor e da prépria
cultura brasileira, que ele vem enriquecendo. ®

* 0 Estado de Sdo Paulo (9 Abr. 2010).
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Teatro
Nacional
SaoJoao

28 Mai/
MJun
20Mm

qua-sab/

21:30
dom/:
(29 Mai/ ) 16:00
dom/!
(5 Jun) 21:30

baseado em/based upor

Triste Fim de Policarpo Quaresma
de/by

Lima Barreto
adaptacdo/adapted by

Antunes Filho

cenografia e figurinos/

et and costume design
Rosangela Ribeiro
desenho de luz/light desigr
Edson FM, Ederson Duarte
banda sonora/soundtrack
Raul Teixeira

musicas ao vivo/!
André de Aratjo
preparacdo vocal e corporal/

and corporality

Antunes Filho
assisténcia de encenacado/
directior stance

Michelle Boesche

interpretacéo/cast

Adriano Bolshi, André Bubman,
André de Araujo, Angélica
Colombo, Carlos Morelli, Felipe
Hofstatter, Fernando Aveiro,
Flavia Strongolli, Freed Mesquita,
Geraldo Mdrio, Ivo Leme, Jodo
Gyongy, Juliana Calderén, Lee
Thalor, Marcos de Andrade,

Marilia Moreira, Michelle Boesche,

Natalie Pascoal, Priscila Gontijo,
Rafaela Cassol, Ruber Gongalves,
Ygor Fiori, Walter Granieri

co-producdo/co-produced by
Centro de Pesquisa Teatral/
SESC S&o Paulo, Grupo de Teatro
Macunaima (S&o Paulo)

estreia/oremiere [27Mar2010]

SESC Teatro Anchieta (S&o Paulo)

dur. aprox./running time [1:45]
classif. etéria M/12 anos/
3 d for Ages 12 and up

Do outro lado do Atlantico chegam-nos duas criacdes que
mergulham de cabeca na cultura e na identidade brasileiras:
Policarpo Quaresma, adaptacdo da obra-prima de Lima
Barreto, e Lamartine Babo, espectaculo sobre um dos

maiores compositores de musica popular do Brasil. Em

ambos reluz a carismatica assinatura de Antunes Filho, figura
maior do movimento que revolucionou o teatro brasileiro
contemporaneo: em Policarpo Quaresma na condicdo em que
o mundo o conheceu até hoje - a de encenador e director de
actores; em Lamartine Babo, como até aos 80 anos nao fora
ainda revelado - no papel de dramaturgo.

Apropriando-se do romance escrito ha precisamente um
século por Lima Barreto - um dos mais destacados escritores
libertarios brasileiros (de si proprio disse: “Nasci pobre, mulato
e livre”) -, Policarpo Quaresma projecta-nos contra o pano de
fundo da instauracdo da republica no Brasil, no final do séc. XIX.
Nele se encena o tragico trajecto de um inesquecivel anti-heroi
da literatura brasileira, personagem erigida em simbolo pela
sua devocdo a causa nacional: Policarpo Quaresma, ingénuo
patriota que sonha com a adopc¢ao do tupi-guarani como lingua
oficial e outras fantasias nativistas. Ao conjugar linguagens
como as da commedia dell’arte, do circo, do teatro de revista,
das operetas e do cinema dos Irmaos Marx, Antunes Filho
transforma a sucessédo de decepcdes desse Quixote brasileiro
num viscontiano ballet cénico, imageticamente transbordante.
Por seu turno, Lamartine Babo ¢ um “musical dramatico”

- e artesanal, nos antipodas dos plastificados musicais de
franchising. Encenado por Emerson Danesi, companheiro

de estrada de Antunes Filho no Centro de Pesquisa Teatral,

0 espectaculo € atravessado pelas cancdes do compositor
carioca Lamartine Babo, icone de criatividade e irreveréncia,
célebre pelas suas marchas carnavalescas e pelos hinos
compostos para clubes de futebol.

Com Policarpo Quaresma e Lamartine Babo, Antunes Filho
prolonga a vasta investigacdo sobre a identidade brasileira
iniciada com o ja lendario Macunaima, espectaculo de 1978
gue marcou um ponto de viragem na cena teatral do Brasil.

E perfaz a sua trilogia dedicada ao Rio de Janeiro, iniciada
com A Falecida Vapt-Vupt, encenacdo que revisitava a
“tragédia carioca” de Nelson Rodrigues e que o TNSJ
apresentou em 2009. »
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Lamartine
Babo

texto/

ANTUNES FILHO
encenacado/

EMERSON DANESI

Teatro
Carlos
Alberto

4-N
Jun
20N

sex-dom/fri-sun
(4,5,10,11) 16:00
seg+ter/mon+tue
(6+7) 21:30

direccdo musical/

Fernanda Maia
preparacao vocal e corporal/

Antunes Filho
figurinos e aderecos/

Rosangela Ribeiro

interpretacdo/:
Marcos de Andrade
Sady Medeiros
Adriano Bolshi
Natalie Pascoal
Domingas Person
André de Araljo
Flavia Strongolli
Ivo Leme

Patricia Rita
Leonardo Santiago
Ricardo Venturin

co-producao/.

Centro de Pesquisa Teatral/
SESC S&o Paulo, Grupo

de Teatro Macunaima

(Sé&o Paulo)

estreia/| [12Nov2009]

SESC Consolagéo (Sao Paulo)

dur. aprox./l [1:00]
classif. etaria M/12 anos/

Ages 12 and up
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“Confetes imaginarios caem sobre nossas cabecas”

SILVIA GOMEZ*

Dramaturgo siciliano famoso por Seis Personagens
a Procura de um Autor, Luigi Pirandello (1867-
-1936) escreveu que a fantasia era uma
empregadinha agil a servico de sua arte. Além
daleveza da fantasia, o texto de Lamartine Babo
aposta em um jogo teatral dindmico e no humor,
outras caracteristicas de Pirandello. “Me inspirei
naverdade dele”, diz Antunes Filho.

Agora, outro mistério para quem - de Euripides
aNelson Rodrigues - se acostumou com as
tragédias encenadas pelo CPT - Centro de Pesquisa
Teatral: primeiro musical concebido ali, Lamartine
Babo é uma festa feliz e contagiante, cujo clima
fazlembrar bailes de carnaval antigos (confetes
imagindrios caem sobre nossas cabecas). Serd que
0 Antunes dramaturgo é assim tao diferente do
diretor? “Ora, Macunaima era alegre. Eu sou de
Sagitario, solar. Mesmo a tragédia, vocé ndo pode
fazer de mau humor: tem de ter muita alegria para
nao ficar ruim”, diz. Alids, por que Lamartine?
Talvez Silveirinha possa responder pelo diretor:
“Ele me faz c6cegas por dentro”, confessa o
personagem, enquanto alisa seu chapéu preto.
“Tenho adoracdo por ele. Mas ndo poderia fazer sé
um musical show, pois aqui hd um compromisso
com a pesquisa”, explica Antunes.

Encomendado ha trés anos a um grupo interno
de atores, o espetaculo ndo saiu como ele queria.
Foi quando o préprio Antunes resolveu escrever.
A direcdo do texto passou por dois outros grupos
até chegar a Emerson Danesi, no CPT hd 13 anos.
“Antunes me disse: ‘Se vira'. Tinhamos medo de
ndo acertar. Mas, quando mostrdmos a primeira

versdo, ele pediu apenas para deixar o final menos
melancélico”, conta Emerson. Fora isso, ele jura
que Antunes Filho the deu total autonomia.

0s nove meses de ensaio contaram com
a coordenacdo musical de Fernanda Maia.
Selecionados em testes, 0s 11 atores tocam
instrumentos como piano, violdo, trompete e
percussao e cantam 13 can¢des de Lamartine,
entre elas “Aeiou” (“A, e, i, 0, u, dablid, dablig,
na cartilha da Juju”) e “Marchinha do Grande
Galo” (“Cocorococd, cocorococd, o galo tem
saudade da galinha carij6”). “Ponderamos muito
para escolher as composigdes. 0 resto foi mais
simples: precisamos apenas ouvir o texto, preciso
em sua linha dramatica”, acrescenta Emerson.

Tal precisdo ndo soa tdo inédita, jd que o
“novato” Antunes vem de longa estrada. Talvez
seja melhor falar de alguém que esta sempre
comecando. Agora, como dramaturgo. “Gosto do
brinquedo novo, do desafio de fazé-lo funcionar”,
diz ele. No Circulo de Dramaturgia, Antunes
costuma dizer que escrever é contar um pouco de
simesmo, o que ndo deixa de ser como um pacto
de coragem. No seu caso, no apenas para mostrar
um lado dominical, mas ainda para se colocar
novamente a prova. “No texto de Lamartine,
é possivel perceber que ele lanca mao de um
instrumental acumulado”, avalia Michelle Ferreira.
Eumjogo que dominou, segundo ele, depois
de varrer muito palco. “Foi assim que comecei:
varrendo e servindo café para a Cacilda Becker e o
Ziembinski”, conta. “Aprendi sobre dramaturgia
quando precisei adaptar uma obra por semana para

os teleteatros ao vivo da TV Tupi, nos anos 1950.

Aquilo me deu um sentido de causa e efeito, fui

obrigado a sacar a linha de forca de uma pega.”
Depois, vieram adaptagdes de grandes livros,

como o préprio Macunaima (1978), de Mério

de Andrade, espetaculo que o consagrou, €,

mais recentemente, A Pedra do Reino (2006),

de Ariano Suassuna. “Esse foi uma tourada.

E o engracado é que ninguém considera, é

como se eu tivesse a obrigagao”, reclama. Isso

sem falar em pecas como Nova Velha Estéria

(1991), cujas palavras inventadas criavam um

dialeto aberto a imaginacao do espectador.

Tudo isso é dramaturgia, oficio que ele tenta

decifrar nas reunides de sexta no Circulo. As

vezes, usa um cinzeiro redondo que ha na sala

e copinhos descartaveis como personagens de

uma encenacao ilustrativa sobre conflito, linhas

deforga, causa e efeito. Quando gosta do que ele

mesmo falou, pede: “Isso foi bom. Anota ai”. *

*  Excerto de “Mistério, cavalheiros, mistério...”. Bravo! (Dez. 2009).
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Pina Bausch:
filmes

ORGANIZACAO/ORGANISATION

TNSJ, CENTRO CULTURAL VILA FLOR,
THEATRO CIRCO, TEATRO DE VILA REAL
PARCERIA/IN ASSOCIATION WITH
FUNDACAO DE SERRALVES, MIDAS FILMES,
UCI CINEMAS

A sua mais famosa aparicdo na tela do cinema tera sido,

muito provavelmente, em Fala com Ela. Mas ha mais cinema

de e sobre Pina Bausch para além do melodrama de Pedro
Almoddvar. Entre a apresentacdo dos dois espectaculos com

a assinatura da coredgrafa desaparecida em 2009, o Odisseia
promove um ciclo de filmes centrado na pratica de criacdo
artistica de Pina Bausch. Do programa destaca-se a antestreia
nacional de Sonhos de Danca, de Anne Linsel e Rainer Hoffman,
e do recentissimo Pina, de Wim Wenders. ¢

Although T7alk to Her is probably her most famous screen
appearance, there are many other films with and about Pina
Bausch besides Pedro Almodovar’s melodrama. Between the
two performances by the choreographer who passed away in
2009, Odisseia presents a film cycle focusing on Pina Bausch’s
creative practise. Programme highlights include the Portuguese
pre-premiere of Dancing Dreams by Anne Linsel and Rainer
Hoffman and Wim Wenders’s very recent film Pina. *

Pina, Wim Wenders

SERRAVES
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DIE KLAGE DER
KAISERIN

O Lamento da Imperatriz/
The Complaint of an Empress

realizacdo/directed by Pina Bausch (1989)
duracao/running time [1:43]

CAFE MULLER

realizacdo/directed by Pina Bausch (1985)
duracao/running time [55°]

0 ciclo de cinema dedicado a Pina Bausch

abre com dois filmes realizados pela prépria
coredgrafa alema que, ao inventar uma nova
forma de dancar, criou também um género
teatral inédito: o teatro-danca. Mas Die Klage der
Kaiserin e Café Miiller sao objectos de caracter
diverso: se em Café Miiller Pina Bausch reproduz
emvideo aquela que &, provavelmente, a mais
autobiogréfica das suas coreografias - uma

peca que reconstitui uma meméria pessoal da
experiéncia do pés-guerra e do café do pai onde
passava longas horas -, Die Klage der Kaiserin faz
de diferentes pontos de Wuppertal (a cidade em
que Pina Bausch residia com a sua companhia)

o seu palco: bosques, o célebre monocarril
suspenso, uma loja de tapetes, uma estufa, o
centro da cidade... Se amudanca das estagdes
pontua a organizacao do filme, a sua estrutura
interna reflecte o peculiar método de trabalho
desenvolvido pela coredgrafa na primeira metade
da décadade 1970. *

The cycle dedicated to Pina Bausch opens with
two films directed by the German choreographer
herself who, in inventing a new form of dance,
also created a singular theatrical genre: dance
theatre. But Die Klage der Kaiserin and Café Miiller
have very different characteristics. In Café Miiller
Pina Bausch reproduces on film what is probably
the most autobiographical of her choreographies,
apiece that reconstructs a personal memory of
the post-war period and her father’s café, where
she spent many hours. In Die Klage der Kaiserin
she makes the city of Wuppertal (where she
resided with her company) her stage: woods,

the famous suspended railway, a carpet shop,

a greenhouse, the city centre... The changing

of the seasons punctuates the organisation of
the film, while its internal structure reflects

the particular way of working developed by the
choreographer in the first half of the 1970s. ©

Auditdrio de Serralves
7 Mai/May 20M
sab/sat 16:00

DAMEN UND
HERREN AB 65

Senhoras e Senhores com Mais de 65/
Ladies and Gentlemen over 65

realizacéo/directed by Lilo Mangelsdorf (2002)
duracdo/running time [1:10]

SONHOS DE DANCA

Dancing Dreams
Antestreia nacional/National pre-premiere

realizacéo/directed by
Anne Linsel, Rainer Hoffman (2010)
duracdo/running time [1:29]

Filme legendado em portugués/
With Portuguese subtitles

Documentdrio exaltante e vitalista, Sonhos de
Danga seque um ano de ensaios de Kontakthof,
peca de 1978 recriada com jovens de catorze
anos de Wuppertal. Para além de testemunhar

0 processo de maturacdo desta experiéncia

com amadores, o documentario de Anne Linsel

e Rainer Hoffman constitui uma sensivel
sondagem dos adolescentes de hoje, dos seus
medos e desejos, matéria-prima que a coredgrafa
trabalhou na sala de ensaios para recriar um
cldssico sobre as relacdes humanas. Sonhos de
Danga formara um precioso diptico com Senhoras
e Senhoras com Mais de 65 anos, documentdrio
sobre arecriacdo, alguns anos antes, da mesma
peca com adultos seniores, um filme que
outorgou a Lilo Mangelsdorf o prémio de Melhor
Documentdrio da Associacdo Alema de Criticos de
Cinema. *

An exalting and lively documentary, Dancing
Dreams follows a year of rehearsals for
Kontakthof, a piece from 1978 recreated with a
group of fourteen-year-olds from Wuppertal.
Aswell as a testimony of how this experience
with amateurs reached its maturity, Anne
Linsel and Rainer Hoffman’s documentaryis a
sensitive survey of today’s adolescents, their
fears and wishes. This is the raw material the
choreographer worked with in the rehearsal
studio to recreate a classic about human
emotions. Dancing Dreams forms a precious
diptych with Ladies and Gentlemen over 65, a
documentary about the recreation of the same
piece some years before with seniors, which
earned Lilo Mangelsdorfthe German Cinema
Critics’ Association prize for Best Documentary. ¢

Auditdrio de Serralves
8 Mai/May 201
dom/sun 16:00

PINA

Antestreia nacional/National pre-premiere

realizacdo/directed by Wim Wenders (2011)
duracdo/running time [1:46]
Filme 3D/3-D film

Filme legendado em portugués/
With Portuguese subtitles

Uma entusidstica ovagdo de pé acolheu, no
passado més de Marco, no Théatre delaVille, a
antestreia em Franca de Pina de Wim Wenders,
o primeiro filme em 3D na cinematografia do
realizador alemdo e também no dominio da
danca. Ja no dia 8 de Abril, Pina foi distinguido
com o prémio Lola - o mais importante galarddo
do cinema alemdo - na categoria de Melhor
Documentdrio. A revista Mouvement descreve-o
como “um verdadeiro grande filme” onde se
“adivinha e respira a todo o momento o olhar e
o sorriso de Pina Bausch, com algumas imagens
de arquivo, raras e irradiantes”. As palavras da
coredgrafa atravessam, em filigrana, este filme
de Wim para Pina: “Dancem, dancem... Sendo
estamos perdidos”. ©

The premiere of Wim Wenders's Pina last March
at Théatre de la Ville in France was received with
an enthusiastic standing ovation. This is the
German director’s first 3D film as well as the first
3D film about dance. On April 8th the film was
distinguished with a Lola - the most important
award in German cinema - in the category of
Best Documentary. The magazine Mouvement
describes it as a “truly great film” where “in every
moment we feel and breathe Pina Bausch’s gaze
and smile, with some archival footage, rare and
radiant”. Her words are constantly present, like
awatermark, in what is clearly a film from Wim to
Pina: “Dance, dance... Otherwise, we are lost”. *

UCI Arrabida
8 Mai/May 20M
dom/sun 21:30

UN JOUR, PINA
A DEMANDE

realizacdo/directed by Chantal Akerman (1983)
duragao/running time [58°]

Em Un jour, Pina a demandé - filme realizado

no inicio da década de 1980 para uma série
televisiva dedicada as grandes referéncias da
danca moderna -, Chantal Akerman acompanha
o trabalho de Pina Bausch de cidade em cidade

e de festival em festival, captando os momentos
mais intensos, filmando quase sobre o corpo dos
bailarinos. Sem nunca resvalar para a reportagem
ou o documentadrio jornalistico, a cineasta belga
devolve-nos, pelo seu olhar, a violéncia passional
e politica a que as coreografias de Pina Bausch
déo expressdo. *

In Un jour, Pina a demandé - a film produced in
the 1980s for a television series dedicated to
the great references of modern dance - Chantal
Akerman follows Pina Bausch’s work from city to
city and from festival to festival, capturing the
most intense moments, filming almost on top of
the dancers’ bodies. Without ever lapsing into a
style of reporting or journalistic documentary,
the Belgian filmmaker shares, through her lens,
the passionate and political violence expressed in
Pina Bausch’s choreographies. *

Auditdrio de Serralves
9 Mai/May 2011
seg/mon 21:30
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Roupasde Cena

INSTALACAO DE/AN INSTALLATION BY JOAO TUNA
SOBRE FIGURINOS DE/ON COSTUMES DESIGNED

BEY BERNARDO MONTEIRO

Em 2000, estreou-se como figurinista. Desde
entdo, discretamente, Bernardo Monteiro vem
afirmando um percurso e uma personalidade
artistica que conjugam o rigor dramaturgico e a
imaginagao plastica, uma invulgar capacidade
de ajustamento estilistico a cada projecto

e uma criatividade lidica na conjugacédo de
formas, cores, materiais. Com Roupas de Cena,
o fotégrafo e realizador Jodo Tuna efectua um
exercicio de interpretagdo desse luxuriante
acervo de figurinos que, a partir de 2004,
Bernardo Monteiro foi criando para producées
préprias do TNSJ - dos parédicos trajes de UBUs
(2005), evocadores de um folclore portugués,
aos figurinos eréticos e “melodramaticos”
desenhados para 0 Mercador de Veneza (2009),
passando pelos vestidos libricos de Anfitrido

ou Jipiter e Alcmena (2004) ou pelos trajes
macerados de Antigona (2010), reminiscentes
de um qualquer magma primordial. Mais do que
um programa documental, a instalagdo montada
numa sala do Mosteiro de Sdo Bento da Vitéria
promove uma fetichizagdo do arquivo de Bernardo
Monteiro - a desmultiplicacdo dos olhares

sobre a cena. Por isso, a exposi¢ao de figurinos
associam-se projecgdes video e fotografias

que exibem a sua inscrigdo cénica, revelam
pormenores frequentemente inapreensiveis e nos
devolvem os instantes em que a cena infundiu
vida as roupas. ®

It was in 2000 that he first appeared on the scene
as a costume designer. Since then, Bernardo
Monteiro has discreetly established a style

and career in which dramaturgical rigour and
plastic imagination go hand in hand. Singularly
able to adapt his style to any particular project,
Monteiro also displays a playful creativity in
combining forms, colours and fabrics. In Roupas
de Cena [Stage Clothes], the photographer and
director Jodo Tuna performs an interpretive
exercise on the sumptuous collection of costume
designs that Bernardo Monteiro has been
creating for TNSJ productions since 2004. These
range from the parodic dress of UBUs (2005)
evoking Portuguese folklore; to the erotic and
‘melodramatic’ costumes designed for The
Merchant of Venice (2009); the sensuality of

the wardrobe in Anfitrido ou Jupiter e Alcmena
(2004); and the tormented designs for Antigone
(2010), reminiscent of some primordial magma.

More than simply a documental record, the
installation housed in one of the rooms at the
Sdo Bento da Vitéria Monastery proposes a
fetichising of the Bernardo Monteiro archive -
the de-multiplication of views of the stage. The
costume exhibition is therefore complemented
by videos and photographs displaying the stage
role of these designs, revealing frequently
missed details and helping us recall those
moments when the stage breathed life into
these clothes. °

producdo/produced by TNSJ

Mosteiro S3o Bento da Vitoria
Sala das Colunas

30 Abr/Apr-20 Mai/May 201
qua-dom/wed-sun 14:00-20:00
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Laboratorios criativos/
Creative laboratories

Ainvestigacdo, a criacdo e formagdo em
laboratério configuram um dos eixos
programaticos fundamentais do Odisseia. Foi
iniciado em Janeiro com o Odisseia: Coléquio,
instancia de reflexdo alargada sobre a obra de
Homero, a questdo da cidadania e a criacao
artistica nas novas sociedades multiculturais.
Prossequiu em Fevereiro com a Oficina de
Escrita orientada por Jean-Pierre Sarrazac e
Alexandra Moreira da Silva, em que participaram
doze jovens dramaturgos e de que resultaram
uma série de pegas curtas, partilhadas
publicamente, em ambiente informal, no Centro
de Documentagao do TNSJ. Em Fevereiro e
Marco, Nuno Carinhas dirigia - no ambito da
gestacdo do espectaculo Exactamente Antunes
—um laboratério com cerca de vinte alunos de
Teatro da Escola Superior de Misica e das Artes
do Espectaculo, que ndo apenas acompanharam
a evolugdo do processo criativo como foram
chamados a tomar parte em accoes especificas.
Na altura em que Exactamente Antunes estreava,
Adriano e Raimondo Cortese do Ranters Theatre
- um dos mais afirmativos projectos do teatro
independente australiano, assente no primado
da representagéo viva e na ligagao simbidtica
entre a escrita e a cena - dirigiam uma Oficina de
Dramaturgia e Interpretacdo. Outras accoes, de
formato e alcance diverso, foram tendo lugar no
decurso dos meses de Marco e Abril, das quais se
destacam uma mesa-redonda sobre Colaboragdes
Internacionais - uma espécie de férum que
reuniu, no ambito do (A)mostra, criadores
portugueses e estrangeiros - e o laboratério
dirigido pelo encenador Anatoli Vassiliev, mestre
do teatro russo para quem o rigor e a pesquisa
ndo sdo palavras vas, mas o projecto de uma vida.
Agora, em pleno Teatro do Mundo, para além
do laboratério dirigido por Matthew Lenton da
companhia escocesa Vanishing Point - Saturday
Night sera, neste plano, a face mais emblematica
do projecto formativo do Odisseia -, coloca-se
em marcha um conjunto de iniciativas que
interpela ptiblicos distintos: actores; artistas de
vdrias procedéncias disciplinares; estudantes
universitdrios e investigadores teatrais; e o
publico em geral. Em Guimaraes, o pianista
e compositor Franck Krawczyk - cimplice de
Peter Brook na adaptacéo para piano de A Flauta
Mdgica - realiza uma conferéncia dirigida a
profissionais e amadores da musica e das artes do

espectdculo, e Sanja Mitrovi¢ explora com artistas
de diferentes dreas e idades o documentarismo

no teatro, criando um espaco em que, através de
testemunhos pessoais, os participantes tentam
eles préprios definir a sua relagdo com o pais e os
cidaddos. No Porto, numa iniciativa que conta com
o0 envolvimento directo da Associagdo Portuguesa
de Criticos de Teatro, Alexandra Moreira da Silva,
Constanca Carvalho Homem, Jodo Carneiro e Rui
Pina Coelho orientam um semindrio de critica
teatral dirigido a jovens criticos, estudantes
universitarios e investigadores do fenémeno
teatral, que visara dotar os participantes de
instrumentos de andlise das préticas cénicas.

Em Braga e depois no Porto, Yael Ronen -
encenadora israelita com vocacao para agitar as
aguas e perturbar a paz de espirito outorgada pelo
politicamente correcto - partilha com o piiblico
do espectdculo as condigdes de possibilidade de
um teatro politico contemporaneo. Ao longo de
todo este tempo, transversalmente, alunos da
Escola das Artes da Universidade Catélica do Porto
acompanham, num exercicio de “formagdo em
acto”, as diferentes etapas do projecto, registando
em video processos de trabalho, criacdo e permuta
artistica, e preparando terreno para uma memoéria
futura. *

One of the main sections of Odisseia’s programme
consists of laboratory-based research, artistic
creation and training. It began in January,

with Odisseia: Conference, dedicated to the
in-depth discussion of Homer's work, the subject
of citizenship and artistic creation in the new
multicultural societies. In February, there was
the Writing Workshop, supervised by Jean-Pierre
Sarrazac and Alexandra Moreira da Silva, and
attended by twelve young playwrights: it yielded
anumber of short plays, which were informally
shared with the public at the TNSJ Documentation
Centre. During February and March, Nuno
Carinhas directed - as part of the Exactamente
Antunes show's gestation process — a laboratory
with about twenty Drama students from Escola
Superior de Musica e das Artes do Espectaculo,
who, besides witnessing the evolution of the
creative process, were also invited to take part

in specific activities. At the time of Exactamente
Antunes’ premiere, Adriano and Raimondo Cortese
from Ranters Theatre - one of the most assertive
projects in independent Australian theatre, based

on the primacy of live acting and the symbiotic
connection between writing and the stage -
were directing a Dramaturgy and Performance
Workshop. Other initiatives, of varying formats
and scope, took place during March and April. 0f
these, two are specially noteworthy: a round table
conference on International Collaborations - a
kind of forum that gathered together, within the
scope of (A)mostra, a number of Portuguese and
foreign creators - and the laboratory directed by
stage director Anatoli Vassiliev, a Russian theatre
master for whom precision and research are not
idle words, but a design for living.

Now, with Teatro do Mundo in full swing,
and besides the laboratory directed by Matthew
Lenton, from Scottish company Vanishing Point
- Saturday Night will be, on this plane, the most
visible side of Odisseia’s training project — we will
setin motion a group of initiatives aimed at varied
audiences: actors; artists from different areas;
university students and theatre researchers; and
the general public. In Guimaraes, pianist and
composer Franck Krawczyk — who collaborated
with Peter Brook in the piano adaptation of
The Magic Flute - will present a conference for
professionals and amateurs of music and stage
arts, while Sanja Mitrovi¢ will explore with
artists of many genres and ages the subject of
documentarism in theatre, by creating a space in
which, via personal testimonials, the participants
will attempt to define their rapport with Portugal
and its citizens. In Porto, with the support of
the Portuguese Association of Theatre Critics,
Alexandra Moreira da Silva, Constanca Carvalho
Homem, Jodo Carneiro and Rui Pina Coelho
will coordinate a theatre criticism seminar for
young critics, university students and theatre
researchers, with the objective of equipping
them with the necessary tools for the analysis
of stage productions. In Braga, and later Porto,
Yael Ronen - an Israeli stage director with a taste
for shaking things up and disturbing the peace
of mind inspired by politically correct thought
- engages her show’s audience in a discussion
on the contemporary political theatre. During
all that time, students from the Arts School of
Universidade Catdlica in Porto will monitor, as an
‘active training’ exercise, the various stages of
the project, recording working approaches and
artistic creation and exchange, thus preparing
materials for future reference. ¢

SATURDAY NIGHT:
LABORATORIO DE
CRIACAO

Saturday Night: Creative Laboratory

orientado por/directed by Matthew Lenton
e/and Compagnia Teatrale Europea

MSBYV - 25 Abr/Apr - 22 Mai/May 201

CONFERENCIA SOBRE
A FLAUTA MAGICA

Lecture on The Magic Flute
por/by Frank Krawczyk

CCVF - 6 Mai/May 201

OFICINA TEATRO
DOCUMENTAL

Documentary Theatre Workshop
orientado por/directed by Sanja Mitrovié

CCVF - 6+7 Mai/May 201

SEMINARIO DE
CRITICA TEATRAL

Theatre Criticism Workshop
coordenacao/coordinated by
Alexandra Moreira da Silva
Constanga Carvalho Homem

Joao Carneiro

Rui Pina Coelho
organizacao/organisation
Associa¢cao Portuguesa de Criticos
de Teatro/Portuguese Association
of Theatre Critics

TeCA - 19-22 Mai/May 201

MASTERCLASS,
TEATRO E POLITICA

Theatre and Politics Masterclass
com/with Yael Ronen & the Company

Theatro Circo - 20 Mai/May 201
TNSJ - 21+22 Mai/May 201
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INFORMACOES UTEIS
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Odisseia - Assinaturas
5 espectdculos - 30% desconto
10 espectdculos - 50% desconto

Atendimento e Bilheteira

Informacdes 800-10-8675 (Ntimero gratis a partir de qualquer rede)
T+3512234019 10 - F+351 22 208 83 03 - bilheteira@tnsj.pt
Terca-feira a sabado 14:00-19:00

(ou até as 22:00, nos dias em que hd espectdculos em exibigdo)
Domingo 14:00-17:00

Relacées Internacionais

T+351 22339 30 38 - F+351 22 339 30 39 - internacional@tnsj.pt
Gabinete de Imprensa

T+351223393034 - F+351 22339 30 39 - imprensa@tnsj.pt
Relacoes Publicas

T+351 22 340 19 56 - F+351 22 208 83 03 - rp@tnsj.pt

CENTRO CULTURAL VILA FLOR

Bilheteira Palacio Vila Flor

T+351 253 424 700 - bilheteira@ccvf.pt

Segunda-feira a sabado 10:00-12:30 - 14:00-19:00

Domingo e feriados 14:00-19:00

Bilheteira Central

Em dias de espectaculo: das 20:00 até 30 minutos apés o seu inicio

THEATRO CIRCO

Bilheteira

T+351 253 203 800 - www.theatrocirco.bilheteiraonline.pt

Terca a sexta-feira 10:00-19:00

Sabado 13:30-19:00

Em dias de espectaculo: de terca-feira a sébado (encerra 30 minutos
apos o seu inicio); domingo, sequnda-feira e feriados (abre uma
hora antes e encerra 30 minutos apés o seu inicio)

TEATRO DE VILA REAL

Bilheteira
T +351 259 320 000 - bilheteira@teatrodevilareal.com
Diariamente 14:00-22:00
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':: Noticias

agradecimentos

Paulo Ribeiro

Paula Garcia (Teatro Viriato)
Alexandra Moreira da Silva
Jessica Cuna

Sandra Macedo

Manuel Montenegro

Centro Cultural de Belém

Escola Superior de Miisica e das Artes do Espectaculo/IPP
Escola de Artes da Universidade Catélica Portuguesa

Ginasiano - Escola de Danca
Passos Manuel

Policia de Seguranga Piiblica
Mr. Piano/Pianos - Rui Macedo

Teatro Nacional Sdo Jodo

Praca da Batalha

4000-102 Porto

T+35122 34019 00 - F+ 35122208 83 03

Teatro Carlos Alberto

Rua das Oliveiras, 43

4050-449 Porto

T+35122 34019 00 - F+35122 3395069

Mosteiro de Sdo Bento da Vitéria

Rua de Séo Bento da Vitéria

4050-543 Porto

T+35122 34019 00 - F+351 22339 3039

www.tnsj.pt
geral@tnsj.pt

Centro Cultural Vila Flor

Avenida D. Afonso Henriques, 701
4810-431 Guimaraes

T+351 253 424 700 - F+351 253 424 710
www.ccvf.pt

geral@ccvf.pt

Theatro Circo

Avenida da Liberdade, 697

4710-251 Braga

T +351 253 203 800 - F+351 253 262 403
www.theatrocirco.com
theatrocirco@theatrocirco.com

Teatro de Vila Real

Alameda de Grasse

5000-703 Vila Real

T+351 259 320 000 - +351 259 320 002
F+351259 320009
www.teatrodevilareal.com
geral@teatrodevilareal.com

Arcos de Miragaia
Rua de Miragaia, 99
4050-387 Miragaia

Fundacdo de Serralves

Rua D. Jodo de Castro, 210

4150-417 Porto

T+351 22 615 65 00 - F+351 22 615 65 33
www.serralves.pt
serralves@serralves.pt

UCI Arrabida

Arrabida Shopping

Praceta Henrique Moreira, 244
Afurada

4400-346 Vila Nova de Gaia
T707232221
www.ucicinemas.pt

edicao Departamento de Edi¢ées do TNSJ

coordenacao Jodo Luis Pereira, Pedro Sobrado
documentacao Paula Braga

tradugdes (textos ndo assinados) Carla Nobre Sousa,

José Gabriel Flores, Mick Greer

design grafico Jodo Guedes

imagem Odisseia Joana Monteiro

mapas David Rumsey Map Collection, www.davidrumsey.com
fotografia Pascal Victor/ArtComArt (Une Fliite Enchantée),
Angelos Giotopoulos/Jong-Duk Woo (Bamboo Blues), Oliver
Look/Ursula Kaufmann (Sweet Mambo), Irfan Rezovié¢ (Will
You Ever Be Happy Again?), Laurent Liefooghe (A Short History
of Crying), Rémi Angeli (Les Corbeaux), Heiko Schafer (Third
Generation), Matthew Lenton (Saturday Night), Pascal Béjean
(Je t’appelle de Paris), Luk Monsaert (Gardenia), Emidio Luisi
(Policarpo Quaresma, Lamartine Babo), Jodo Tuna (Roupas de
Cena)

impressdo PUBLICO - Comunicagdo Social, SA

Nao é permitido filmar, gravar ou fotografar durante os
espectaculos. 0 uso de teleméveis, pagers ou rel6gios com sinal
sonoro é incomodo, tanto para os intérpretes como para os

espectadores.
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