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Paulo Ribeiro

Este editorial pretende apenas servir de introdução a um es-
paço aberto de reflexão sobre linhas de força contraditórias 
entre as acções reais, manifestas no terreno em termos do de-
senvolvimento estruturante da sociedade, e as preocupações e 

prioridades expressas nos discursos bem intencionados dos políticos.

Ultimamente temos sido alertados, repetidas vezes, para a importância 
de encarar a educação, a cultura e a criatividade como vectores essen-
ciais da capacitação do indivíduo, enquanto cidadão participativo e 
competente, para enfrentar os desafios do futuro.

Finalmente parece aceitar-se a criatividade como actividade transver-
sal a todas as formas de estar em sociedade. Ela não é mais considerada 
uma exclusividade do artista. E é óbvio que qualquer profissão deverá 
saber responder aos desafios do imponderável. Pela criatividade chega-
mos à curiosidade e à vontade de saber.

Tudo isto é óbvio, tudo isto é claro, tudo isto é urgente.

Convoquemos então este espaço aberto para reflectir sobre o tema, 
sem demagogia e sem oportunismo.

Tenho a convicção de que a maior parte dos artistas trabalha sempre com 
a preocupação de projectar horizontes, formas de pensar, de fazer, de 
estar presente... Há por parte de quem cria uma atenção e desassossego 
constantes face aos problemas do mundo que o rodeia, uma preocupação 
que transforma processos criativos em processos de intervenção social.

Infelizmente, esbarramos sempre na contradição dos discursos das tu-
telas. Quanto mais afirmam apostar na criação, mais nos sobrecarre-
gam de naturezas mortas.

A criação não se resume ao imobilismo da exposição. É essencial de-
senvolver dinâmicas. Volte a página e deixe-se guiar por uma série de 
pontos de vistas e experiências práticas que serão certamente muito 
enriquecedoras para poder reflectir connosco sobre estas matérias.
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Quando se fala das cidades e da cultura, 
ficamos na expectativa de ouvir sobre 
a sua história e sobre o seu jogo com o 
futuro. Procuramos adivinhar como a 

sua história se encontra mais bem ou mais mal in-
crustrada nas suas artérias e o seu futuro se projecta 
nos sonhos ou idealizações das pessoas e grupos que 
a habitam. Queremos saber o que as identifica, o que 
as move, como se desenvolve a sua vida social, labo-
ral, política. Em volta de uma geografia, um mapa 
de personalidades, lugares, tempos, circunstâncias 
e acontecimentos particulares, aparece assim a raiz 
do seu próprio imaginário colectivo. Arquitectamos 
então de imediato a sua caracterização: falamos de 
cidades universitárias, cidades industriais, cidades 
políticas, cidades rurais, cidades turísticas, que apre-
sentam nas veias dos seus corpos construídos e re-
construídos múltiplas vezes em tempos e momentos 
diferentes, acentuações em determinados campos.

Com essas acentuações, podemos criar uma ideia de 
cidades poliédricas que nos oferecem uma investiga-
ção rica e intrigante porque são feitas de várias faces 
e facetas irregulares. Apesar da “cor” muito própria 
que nos oferece a  exclusiva individualidade de cada 
cidade, e que é sempre a coisa mais fascinante de 
descobrir, eu gosto de pensar que uma cidade seja 
ela, grande ou pequena, rica ou pobre,  antiga ou re-
cente, possa ser um corpo poliédrico que rola melhor 
ou pior através do tempo e do espaço. Nesse rolar, vai 
esculpindo a sua verdadeira identidade no encontro, 
sobressalto e atrito com obstáculos, com forças ex-
ternas e com embates surpreendentes, que por sua 
vez a projectam para um conjunto de incógnitas. 

As suas múltiplas faces que não se dão a ver nem de 
imediato nem em simultâneo, revelam na sua som-
bra e nas suas dobras, aquilo a que chamarei de acen-
dalhas de uma cidade. As acendalhas são os pontos 

Os Guardadores 
do Fogo
: opinião 
Madalena Victorino

de referência mas também de fricção que a cidade 
contém. Neles, se viveu, se sofreu e se exaltou a vida 
para que no seu corpo, a possibilidade de crescer e de 
se transformar fossem possíveis.

O fogo ilumina e aquece. O fogo arde. O fogo confor-
ta, excita, separa, defende. O fogo alimenta, trans-
forma, purifica. O fogo nem sempre é um elemento 
maligno ou um fantasma da devastação.

Uma cidade para que verdadeiramente exista e pos-
sa mesmo de muito longe ser reconhecida, precisa de 
ter um fogo interno, misterioso e próprio sempre a 
arder. Para alimentar este fogo, as acendalhas nos 
vários pontos do nosso poliedro urbano, cintilam 
alternadamente: numa pequena cidade como Viseu, 
ou numa grande cidade como Tóquio, é no hospital 
onde se nasce e morre, na escola onde se aprende e 
cresce, no mercado onde se troca e se segreda, no tri-

bunal onde se julga e pune, no hotel onde se chega e 
de onde se parte, na igreja onde se reza e celebra, nos 
jardins onde se corre e passeia, nas bibliotecas onde 
se lê e reflecte, nos espaços internet onde se comuni-
ca e informa, que se verifica a qualidade da vida de 
uma determinada cidade. Mas é no teatro ou teatros 
dessas cidades que o fogo se pode acender de forma 
mais poliédrica e por isso mais aglutinadora.

Numa qualquer cidade, mesmo que as pessoas não 
tenham o hábito de ir ao teatro, parece-me que para 
elas é importante que o teatro exista.

Todos de uma maneira ou de outra, de mais perto ou 
mais longe, acabam por ter contacto com o que se 
passa no teatro. Sabem que ali, a beleza, a transcen-
dência, o desconhecido, são a matéria da actividade. 
Isso apazigua-os.

© DR
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A sua cidade, para ser a sério, completa e 
distinta das outras, deve ter o seu teatro. 
Esperam a noite em que irão divertir-se, 
surpreender-se, orgulhar-se em conjunto 
com o que nele acontece. Esperam que os 
artistas e projectos de reconhecido valor 
façam parte da sua programação.

As artes, como sabemos, são campos de 
fogo cruzado entre o mundo, o seu surpre-
endente existir e as visões que nele os artis-
tas colocam. Através das suas linguagens, 
seja o circo, o cinema, a dança, a música, ou 
mesmo a mistura ou intersecção entre si, 
estas pessoas mesmo à distância esperam 
sentir-se acompanhadas pelos artistas que 
não conhecem. 

As visões dos artistas, por seu lado, ganham 
forma viva no palco acordando o público 
com um fogo quente de experiências que 
o faz sentir portador, quando sai do teatro, 
de minúsculas descobertas “fabulosas” que 
se ligam a um novo olhar sobre a realidade.

No meu trabalho de programadora no Cen-
tro Cultural de Belém, aprendi o gosto de 
ver o público, nomeadamente as crianças, 
a assistir e participar em espectáculos que 
lhes oferecem pequenas/grandes revela-
ções; trata-se de uma espécie de expansão 
do que já conhecem, para outros territórios 
do saber, da vida que os faz sentir em pos-
se de uma compreensão nova que os entu-
siasma e contenta. Muitas destas crianças 
quiseram trazer os seus pais de volta ao te-
atro para os ensinar e contagiar com o que 
tinham descoberto.

O desastre, a poesia, o perigo, o júbilo, a 
Matemática, a polifonia, o erro, o fantás-
tico, a morte...são algumas acendalhas que 

cada espectáculo põe a arder nos corações 
do seu público. A melhor máquina de co-
municação que conheço, é a máquina de 
boca a orelha.

A figura poliédrica aplicada ao teatro como 
lugar de criação e subsequente vivência 
de aspectos mais do que relevantes para a 
vida das pessoas, liga-se agora naturalmen-
te à polis que estou a imaginar, a cidade das 
múltiplas qualidades.

Os programadores são por isso personali-
dades com grande responsabilidade na tra-
ma desta cidade. Devem conhecer e aproxi-
mar-se intimamente da vida e do pulsar da 
sua cidade. A eles cabe a tarefa de acender 
nas pessoas o desejo de vir testemunhar e 
reconhecer no lugar escuro do teatro, as lu-
zes que as artes acendem.

O teatro pode acender a sensibilidade, pode 
levantar o orgulho de viver em comunida-
de determinado acontecimento, pode con-
duzir a caminhos de leitura e interpretação 
novos e transformadores. Será preciso par-
tir do contexto preciso em que a cidade se 
(a)funda e fazer nesse lago de informação, 
crescer o impacto do fogo que se vai deva-
gar e com cuidado incendiando através da 
linguagem artística.

As  fendas, as dobras e obscuridades da 
cidade com os seus múltiplos pólos, serão 
então atendidas pelos artistas...o público 
terá assim, nessa situação, razões sérias 
para querer seguir o que vai acontecendo 
no seu teatro.

Aos programadores resta-nos rebaptizá-los. 
Chamar-lhes-emos então os Guardadores 
do Fogo. •

Para e com a comunidade: 

Projecto 3008

Alunos e intérpretes 
profissionais cruzam-se 

em palco, de 1 a 5 de Maio, 
no Teatro Viriato para 

projectar vivências em 3008

Fotografia de José Alfredo
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Tudo tem um princípio, um meio e um fim. 
Assim foi e será com o Projecto 3008. Di-
rigido à comunidade escolar, este projecto 
artístico, envolve 39 adolescentes e jovens 

de duas escolas de Viseu que se cruzam em palco com 
quatro intérpretes profissionais. Durante meses, os 
participantes, dirigidos pelo bailarino e coreógrafo 
Romulus Neagu e a encenadora Rafaela Santos ex-
perimentaram novas fórmulas de estar e ser Esco-
la. Escreveram um guião, ensaiaram sozinhos e em 
conjunto. Por fim, vão encontrar o palco. A história 
destas páginas não abarca o depois desse encontro, 
fica-se pelo antes. Nestas linhas são descritas as pri-
meiras ansiedades, dificuldades, vontades e desejos 
que foram ganhando forma ao longo de meses de 
trabalho e que, certamente, acabarão por se trans-
formar em algo maior, alimentado pelo fascínio e a 
curiosidade pelo palco, pela responsabilidade de en-
frentar uma plateia e pela satisfação plena de terem 
aceite o desafio. Na memória ficará a unicidade do 
momento e sobre isso falaremos mais tarde.

Corre o mês de Dezembro e o frio não deixa dúvidas. 
No interior de uma sala da Escola Básica dos 2º e 3º 
ciclos Infante D. Henrique (Viseu) ouve-se o uníssono 
afirmativo de 25 alunos, quando lhes perguntam se 
gostam de teatro. Mas este sim afinado e alinhado 
de todo o 6º C vai dando lugar a um sim mais inter-
mitente, quando a conversa segue o rumo do Projecto 
3008. “Estão muito cépticos. Ainda não caíram na 
real. É difícil imaginarem-se”, resume a professora 
de Área de Projecto, Amélia Duarte. 

A aventura destes alunos começou em Setembro do 
ano passado, quando foram desafiados para desenvol-
ver no âmbito da disciplina de Área de Projecto, um 
projecto artístico nas áreas do Teatro e da Dança, em 
parceria com o Teatro Viriato e a Companhia Paulo 
Ribeiro, e que envolvia ainda uma turma do 12º ano, 
da Escola Secundária Emídio Navarro e quatro intér-
pretes profissionais: dois actores, Joana Bárcia e Fran-
cisco Campos e dois bailarinos, Sophie Leso e António 
Cabrita. Sabendo que vão trabalhar com a encenadora, 

Rafaela Santos, na área do Teatro, os alunos 
do 6º C aceitam o repto, apesar do território 
desconhecido em que acabavam de entrar. Na 
maioria dos casos, a experiência de palco e de 
representação destes alunos resumia-se às 
apresentações que faziam nas festas de Natal 
e de fim do ano lectivo da escola. 

As primeiras dificuldades surgem com a re-
dacção do guião do espectáculo, que corres-
ponde à primeira fase do projecto. “Alguns 
revelaram alguma dificuldade em expor no 
papel as suas ideias e comunicar por escri-
to, mas aí contaram com a nossa ajuda. To-
das as coisas se resolveram num bom sen-
tido”, salienta a professora Amélia Duarte. 
“Falta de criatividade” era a queixa mais 
ouvida, a par da estranheza ainda manifes-
ta relativamente ao tema escolhido para o 
guião: Como será o Amor em 3008? “Achei 
estranho porque se calhar ainda nem vive-
mos o amor, quer dizer, o amor entre duas 
pessoas”, explica o Nuno, do 6º C.      

Em Dezembro, já todos os alunos do 6º ano 
tinham terminado os guiões e as atenções 
viravam-se para os ensaios e… não escon-
diam a ansiedade de conhecer a outra tur-
ma, do 12º ano. Sebastião é um dos mais 
renitentes em relação ao projecto. “Quando 
trouxeram o projecto à escola, os alunos fi-
caram muito entusiasmados e o conselho 
de turma também, tanto que eles aderiram 
imediatamente e nós também. A escola 
mostrou todo o interesse, até porque é sem-
pre aliciante os alunos terem um contacto 
exterior com os elementos culturais que 
existem na cidade. A motivação estava feita. 
Claro que, com o desenrolar do trabalho, com 
o início do ano, a escolha do tema e o pro-
jecto do guião, os alunos deste nível etário 
sentem um pouco mais de dificuldade por-

que é exigido mais deles e aí pode existir, 
em alguns, uma certa desmotivação peran-
te o trabalho, não é propriamente peran-
te o projecto. Porque são forçados a fazer, 
porque têm de pensar, porque têm de ser 
organizados, porque têm que mostrar tra-
balho e alguns deles têm dificuldades nes-
ses aspectos e tornam-se mais relutantes”, 
explica a docente Amélia Duarte. Augusto 
confessa-se nervoso: “Nunca fiz teatro”. 
Daniela está curiosa: “Quero saber como é 
representar”. 

As respostas às perguntas saem lentamen-
te, marcadas pela timidez da maioria dos 
alunos do 6º ano. Tudo são dúvidas e obs-
táculos transformados numa algazarra, a 
começar pelo jogo de futebol que coincide 
com o horário dos ensaios e a festa de anos 
que é no mesmo dia de uma das apresenta-
ções do espectáculo. Dilemas dos 11 anos 
de idade. 

A tranquilidade 
dos mais velhos

Do outro lado da cidade, na sala 27, da Es-
cola Secundária Emídio Navarro (Viseu), 
impera o silêncio. Escondidos atrás dos 
computadores portáteis, os 15 alunos, do 
12º D, ultimam os guiões, imbuídos do 
mesmo grau de dificuldade e da mesma 
justificação: falta de criatividade. Tam-
bém demonstram estranheza em relação 
ao tema escolhido, já que estão a estudar 
Ciência e Tecnologia. “Bem podemos sem-
pre fazer um guião sobre a ciência do amor 
ou o amor da ciência”, diz Daniel Carvalho. 
Patrícia é a única rapariga da turma e enca-
ra a reflexão sobre o amor em 3008 como 
um desafio, talvez porque está habituada a 
eles, enquanto praticante de Judo.     

Escreveram um guião, 
ensaiaram sozinhos e 
em conjunto. Por fim, 

vão encontrar o palco.

Alunos e professoras de Área de Projecto do 6º C, da Escola 
Básica dos 2º e 3º ciclos Infante D. Henrique (Viseu)
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Ao contrário dos colegas do 6º C, mos-
tram-se mais tranquilos em relação aos en-
saios e reconhecem o privilégio de trabalhar 
com o bailarino e coreógrafo, Romulus Ne-
agu, talvez por influência dos cinco colegas 
que, no ano passado integraram o projecto 
Harmonia, desenvolvido pelo mesmo cria-
dor, na Escola Secundária Emídio Navarro. 
“Não é todos os dias que se trabalha com um 
coreógrafo”, refere Joel, sublinhando que este 
género de projectos “estimula a sensibilização, 
muito necessária, tendo em conta que a socie-
dade anda meio adormecida para as artes”. 

Apesar de terem decorrido poucos meses 
do início do Projecto 3008 e estando ainda 
longe a fase dos ensaios, as professoras de 
Área de Projecto não podiam estar mais de 
acordo em relação à importância do mesmo. 
Segundo a docente do 12º D, Graça Mar-
tins “o desenvolvimento da criatividade, 
da capacidade de trabalho em grupo e da 
responsabilidade não se consegue apenas 
nas aulas de Matemática e de Física, mas 
em trabalhos deste género”. “Entendo o en-
sino não apenas como aulas de Matemática 
e Física, mas acho que há uma componente 
cultural e artística que é tão ou mais im-
portante e a nossa escola não responde a 
isso. Cada vez está a responder menos. É 
uma falha estrondosa", remata. 

Já Amélia Duarte, professora do 6º C, con-
sidera este “projecto muito importante não 
só para a escola, mas para os alunos e res-
pectivas famílias”. “Não se concebe uma 
escola fechada em si própria e é essencial 
que os alunos criem o hábito de comunicar 
com a sociedade que os rodeia, com o meio 
cultural que eles dispõem e que não sabem 
utilizar. Estou convencida que, depois des-
te trabalho, eles vão estar mais atentos à 
programação do Teatro Viriato. A maneira 
deles verem o mundo vai ser completamen-
te diferente”, conclui.
   
Cheios de dúvidas, incertezas e expectati-
vas, os alunos do 6º C visitam o Teatro Vi-
riato em Novembro. Conhecem a equipa, 
pisam o palco pela primeira vez. As dúvidas 
aumentam. “A ida ao teatro causou-lhes uma 
certa perturbação. Eles não conheciam, 
por isso foi bom terem ficado a conhecer, 
no entanto, continuam a não se imaginar 
no palco. Acham que é demasiado grande, 
é ainda tão distante da realidade deles, que 
têm dificuldade em imaginarem-se lá. Ain-
da estão muito cépticos: mas eu vou fazer 
uma peça de teatro?”, relata a professora 
Amélia Duarte. Um mês depois é a vez dos 
alunos do 12º D entrarem nos bastidores 
deste centro de artes. 

Em Janeiro, as duas turmas iniciam uma 
maratona de ensaios. Nem nas férias da 
Páscoa os alunos do 12º D pararam.

“Não se concebe uma escola fechada em si 
própria e é essencial que os alunos criem o 

hábito de comunicar com a sociedade que os 
rodeia, com o meio cultural que eles dispõem”, 

Amélia Duarte, professora do 6º C

Alunos do 12º D, da Escola Secundária Emídio Navarro (Viseu)
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O primeiro encontro

Encontram-se todos, pela primeira vez, para en-
saiar, em Março, no Lugar Presente, espaço da Com-
panhia Paulo Ribeiro. Primeiro estranham, olham 
de soslaio, risos envergonhados, dificuldade na con-
centração, mas depois aproximam-se e ajudam-se. 
Entre os mais novos, Sebastião não desarma o sorri-
so largo durante os ensaios. O Augusto nervoso que 
nunca tinha feito teatro revela-se uma surpresa na 
expressão corporal. As meninas estão mais desini-
bidas e o pequeno Lucas lidera de peito aberto uma 
longa espiral, num exercício de movimento. Agora 
atropelam-se para falar. “Foi bom começarmos os 
ensaios com os mais velhos porque estávamos muito 
curiosos para os conhecer. E a relação entre nós tem 
sido fácil”, afirma Carolina, do 6º C, acrescentando 

que “este é um projecto inovador e didáctico porque 
nos ensina a soltar-nos mais, a conhecer gente nova 
e a experimentar emoções”. “Descobri que era capaz 
de perder a vergonha”, finaliza. Já Rui Sérgio, diz 
convicto: “Não descobri agora que tenho jeito para 
o teatro, já sabia”. Lucas é mais cauteloso: “Mais ou 
menos, o meu pai é actor, e eu se calhar não tenho 
assim tanto talento como ele, mas vou tentar”. 

E os pais? Como têm reagido a este projecto? “Não 
falamos muito disso. Só nos dias em que há ensaios é 
que perguntam como correu, o que fizemos e eu con-
to. Mas ainda estão muito cépticos. Estão à espera 
da vez deles para irem ver a peça. Eles dizem que eu 
me vou enganar, mas é mentira porque vou provar 
o contrário. É só uma brincadeira”, conta o delegado 
de turma do 6º C, Rui Sérgio, salientando que “ainda 

não se imagina em palco”. Acabaram-se as desculpas 
e nem uma febre ocasional os detém. “Este projecto 
faz parte das nossas vidas”, reforça Rui Sérgio, admi-
tindo que, no início pensou desistir do projecto. 

E quando acabar o projecto? “Vamos ter saudades! 
Mas vamos ser nós a desafiar o Teatro Viriato para 
um novo projecto”, afirmam, mais uma vez, em 
uníssono.  

E a estreia? “Se há coisa em que eu penso é na es-
treia!”, completa Rui Sérgio.

Um pouco de história 

Em Maio de 2007, o Teatro Viriato e a Companhia 
Paulo Ribeiro enviam para as escolas secundárias 
Viriato e Emídio Navarro, Escola Básica do 1º e 2º ci-
clos João de Barros e escolas básicas do 2º e 3º ciclos 
D. Luís Loureiro e Infante D. Henrique o desafio de 
desenvolverem em parceria um projecto, durante o 
ano lectivo 2007/2008, com o objectivo de envolver 
a comunidade escolar num trabalho artístico, cons-
truído a partir das referências curriculares e basea-
do no contributo de todas as disciplinas. Este pro-
jecto seria desenvolvido no âmbito da disciplina de 
Área de Projecto, com duas turmas, uma do 12º ano 
e outra do 6º ano. A este repto apenas respondem 
três instituições: a Escola Básica dos 1º e 2º ciclos 
João de Barros, a Escola Secundária Emídio Navarro 
e a Escola Básica dos 2º e 3º ciclos Infante D. Henri-
que, tendo sido escolhidas as duas últimas. 

Inicia-se a selecção das turmas com que o bailarino 
e coreógrafo Romulus Neagu e a encenadora Rafaela 
Santos iriam trabalhar. Na Escola Secundária Emí-
dio Navarro, o projecto foi apresentado no âmbito de 
uma reunião de professores da disciplina de Área de 
Projecto, promovida pelo Conselho Executivo, com 
duas docentes a manifestarem o interesse de desen-
volver o projecto com o 12º D, da área de Ciências e 
Tecnologia e o 12º I, das Ciências Sociais. A direcção 
artística do Projecto 3008 decide escolher a turma 

D, constituída por 14 rapazes e 1 rapariga. Já na Es-
cola Básica dos 2º e 3º ciclos Infante D. Henrique, 
o Conselho Executivo propõe o projecto a todas as 
turmas do 6º ano, no âmbito do Conselho Pedagó-
gico. Após uma reunião dos conselhos de turma, o 
Conselho Executivo apresenta ao Teatro Viriato e à 
Companhia Paulo Ribeiro duas turmas candidatas: 
a C e a D. Após uma reunião com os directores de 
ambas as turmas, em que são apresentados todos os 
alunos, é seleccionado o 6º C. 

A metodologia adjacente à discussão da temática a 
abordar neste projecto foi também distinta, em cada 
uma das instituições de ensino. Em Outubro do ano 
passado, realiza-se uma reunião na Escola Secun-
dária Emídio Navarro com os professores do 12º D, 
onde apresentam os curricula que serão trabalha-
dos ao longo do ano lectivo. Já na Escola Infante D. 
Henrique, cada professor expôs nas suas aulas os 
conteúdos que iriam abordar, cabendo aos alunos, 
divididos por grupos decidirem os temas que mais 
lhes interessariam. Essas escolhas são apresentadas 
à equipa artística do Projecto 3008 ainda em Outu-
bro. Os alunos do 12º D manifestam interesse por 
temáticas como a evolução tecnológica; a relação da 
ciência com a sociedade; contrastes no mundo; re-
lação com os objectos tecnológicos; projecção da 3ª 
Guerra Mundial; a solidão; o confronto; a preguiça e o 
sedentarismo. Já os mais novos elencam seis opções, 
que partilham entre si o conceito da mudança: 25 de 
Abril, Romeu e Julieta; Flauta Mágica; a importância 
da escola e do conhecimento; Lisboa quinhentista e 
Viriato: os romanos, a vingança e as lutas. 

Após estes dois encontros, a direcção artística de-
cide a temática, baseados na desconstrução dos vá-
rios contributos dos alunos, que comungavam no 
interesse de abordar as relações humanas. Como 
será o amor em 3008? Como se viverão as relações 
humanas no quotidiano ou como é que a tecnologia 
será usada na comunicação entre as pessoas? Estas 
foram duas das questões que orientaram a reflexão 
dos alunos das escolas envolvidas neste projecto 
que, originalmente, foi concebido e concretizado 
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pelo coreógrafo, Paulo Ribeiro na década de 90, em 
Lisboa. Como texto de apoio foi-lhes enviado um ex-
certo da primeira Epístola de S. Paulo aos Coríntios, 
um texto com dois mil anos, que mantém a actuali-
dade pretendida para o guião que teriam de escrever 
projectando a realidade em 3008. Em Dezembro, os 
alunos de todas as turmas do 6º ano e do 12º ano, 
das duas escolas envolvidas no Projecto 3008, entre-
gam cerca de 60 histórias, tendo sido seleccionada a 
narrativa redigida por João Dias, do 12º D, intitula-
da Bases do Futuro.

A primeira fase de ensaios decorre entre 22 de Ja-
neiro e 5 de Março, deste ano. A encenadora, Rafae-
la Santos trabalha com o 6º C, na Escola Infante D. 

Henrique e o bailarino e coreógrafo, Romulus Neagu 
com o 12ºD, na Escola Secundária Emídio Navarro. 
As duas turmas encontram-se pela primeira vez, 
num ensaio conjunto a 5 de Março, no Lugar Presen-
te (espaço da Companhia Paulo Ribeiro), já com os 
dois actores, Joana Bárcia e Francisco Campos e os 
bailarinos, Sophie Leso e António Cabrita, que com-
põem o elenco profissional do Projecto 3008. Ainda 
em Março, junta-se ao projecto, o músico Luís Pedro 
Madeira que trabalha com os alunos a sonorização 
do espectáculo. Chegam ao palco do Teatro Viriato 
para ensaios a 16 de Abril. A estreia acontece no 
Teatro Viriato a 1 de Maio de 2008, com cinco apre-
sentações consecutivas.

um diário de bordo 
do Projecto 3008 
Relatório realizado no contexto de Área de Projecto 
Por Pedro Chaves

Tudo tem um princípio, um meio e um fim. 
Relativamente ao nosso trabalho diria que va-
mos no meio, ou seja, na parte dos ensaios, se 
o primeiro período serviu para construirmos a 
nossa base de trabalho, agora andamos a tra-
balhá-la para na etapa final ser apresentada.

Depois de um período inteiro (o primeiro), a 
criarmos aquilo que eventualmente seria a 
nossa base trabalho, ou seja criarmos guiões 
para termos algo onde nos “agarrar”, eis que 
surge finalmente o nosso instrumento de tra-
balho. Desvendado o guião escolhido (“Bases 
do futuro” de João Dias), surge a hora de ves-
tirmos a pele de actores, bailarinos ou qual-
quer outra farda que encaixe no papel, e traba-
lharmos arduamente em ensaios que têm tudo 
menos previsibilidade e facilidade.

Digamos que ultrapassada a primeira fase, 
surge-nos agora esta, nem menos, nem mais 
importante que a primeira, no entanto crucial 
porque é por esta altura que o projecto está a 

ganhar vida. Ganha um novo fôlego a cada en-
saio que passa, ensaios que conjugam pessoas 
de diversas faixas etárias, o que torna os en-
saios belos e interessantes. Num mesmo espaço 
juntam-se alunos do 6º ano, do 12º, intérpretes 
profissionais e a equipa do Teatro Viriato.

Desvendando já um pouco do que se tem pas-
sado nos ensaios, estes têm sido cansativos, 
criativos, produtivos e até divertidos. Por 
vezes não é fácil coordenar no mesmo espaço 
quinze alunos do 12º ano, vinte e tal do 6º ano 
e quatro profissionais, no entanto com esforço 
tem-se conseguido os resultados referidos an-
teriormente.

Concluindo, penso que estão todas as condições 
reunidas para que o espectáculo seja realmente 
interessante, uma vez que há uma comunhão 
de diversas faixas etárias, existe empenho, 
atitude e criatividade nos ensaios. Em breve 
teremos uma terceira e última etapa, a apre-
sentação que promete muito.
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Quarta-feira, 09 de Janeiro 
2008 / ESEN

Em grupo, estabelecemos os critérios de 
avaliação para o segundo período, uma vez 
que o trabalho vai ser avaliado com base em 
critérios diferentes dos que serviram no 
primeiro período. Leitura do guião “A guer-
ra que se segue” de João Paulo Palrinhas.

Foi uma aula importante, porque de certa for-
ma definimos as “pautas, onde as notas vão 
andar”, ou seja, estabelecemos ou tentámos 
estabelecer os critérios com que seríamos ava-
liados. Ouvimos um dos guiões elaborados, 
achei interessante fazer um breve comentário 
ao mesmo.

O guião “A guerra que se segue” é uma histó-
ria extremamente criativa, porém peca por 
algumas incoerências, e por falta de origina-
lidade em determinados pontos da história. 
É um guião que retrata o confronto entre um 
banal terrestre, que o autor tentou ironizar, e 
uma guerrilha de robots. Retrata igualmente 
uma sociedade avançada, digo extremamente 
avançada tecnologicamente, contudo, com os 
mesmos dramas sociais, com as discrepâncias 
a nível financeiro, com os mesmos problemas 
das sociedades actuais, achei que nestes pontos 
poderiam haver melhorias, tornava o texto me-
nos banal, passo a explicar, seria interessante 
tirar os E.U.A do papel de super potência mun-
dial, tirar o rótulo de países subdesenvolvidos 
aos países africanos, seria interessante mudar 
os problemas globais.

Quinta-feira 10 de Janeiro 
2008 / ESEN

Primeira aula na presença do coreógrafo 
Romulus, onde fomos informados do texto 
escolhido: “Bases do futuro”, de João Dias. 
Leitura do guião.

Foi uma aula descontraída, mas crucial na 
medida em que foi desvendada a nossa base 
de trabalho. O guião “Bases do futuro” é uma 
história criativa, que foca algumas das pro-
blemáticas da sociedade actual, tais como o 
aquecimento global, o degelo das calotes po-
lares, entre outras. Achei a história relativa-
mente interessante porque perspectiva o amor 
não como uma relação entre homem e mulher, 
mas sim como uma relação de afectividade, 
amorosa entre os membros de uma família, 
na qual se destaca o triângulo avô — neta — 
Pai (salvo erro). Em geral, penso que foi cria-
da uma história bem interessante que primou 
pela diversidade de personagens e pela coesão. 
Na minha opinião, estes foram os pontos for-
tes do guião.

Quarta-feira 16 de Janeiro 
2008 / ESEN

Discussão em grupo sobre os pontos fortes 
do guião. Através da expressão corporal 
tentámos simular/criar as formas de liga-
ção entre os membros de uma família.

Nesta aula começámos com os ensaios, propria-
mente ditos, uma vez que a aula anterior tinha 
sido de apresentação. São aulas interessantes, 
mas difíceis pois exigem muita criatividade.

Terça-feira 22 de Janeiro 
2008 / ESEN

Trabalho em grupo, com base num excerto 
do guião Bases do futuro. 

O trabalho consistia em a partir de palavras-
-chave, tais como: ponto de equilíbrio, im-
previsível, plataforma de gelo, entre outras, 
construir ligações que demonstrassem essas 
palavras-chave.

Na minha opinião, foi uma aula complicada, 
uma vez que escasseava criatividade e a pro-
posta pedida exigia muita.

Quarta-feira 23 de Janeiro 
2008 / ESEN

Trabalho de pares, através de movimentos 
tentámos descrever algumas expressões 
que o Romulus dizia. Depois foi-nos pedido 
para pensarmos em cinco formas de repre-
sentar a família, formas estas que seriam 
expressas em movimentos. Por fim foi-nos 
proposto que pudéssemos pensar em for-
mas de representar o nosso quotidiano.

Foi uma aula complicada, exigia algum esforço 
físico e nesse dia andava magoado num joelho 
e não facilitou, porém foi bastante produtiva 
porque conseguimos fazer frases de movimen-
tos bem interessantes.

Quinta-feira 24 de Janeiro 
2008 / ESEN

Numa reflexão individual procuramos 
pensar no passado, presente e futuro. Tra-
balho de grupo (5 elementos), com vista a 
caracterizar um membro do grupo.

Foi uma aula altamente produtiva. Inicialmen-
te foi-nos proposto um trabalho individual, de 
meditação e reflexão do passado, presente e 
futuro, basicamente, acerca da evolução do ho-
mem enquanto ser, enquanto criatura, penso 
que este trabalho teve como principal objecti-
vo criar em nós a ideia (se é que já não existia) 
de constante evolução, evolução esta que está 
longe de conhecer um fim e se recorrêssemos ao 
passado, para perceber a maneira como a evo-
lução se está a dar, podíamos assim perspecti-
var o futuro dessa mesma evolução. 

Foi uma reflexão importante, e foi-nos pedido 
para individualmente apresentarmos as con-
clusões a que chegámos, no entanto tal não 
sucedeu. Optou-se por um caminho alternati-
vo, isto é, dividiu-se a turma em dois grandes 
blocos e cada bloco apresentou a sua ideia, o 
seu conceito de evolução.

Por fim, nesta aula foram formados grupos de 
5 elementos, com vista a caracterizar um ele-
mento de cada grupo, sendo esta da autoria 
dos elementos de cada grupo. Como se pode 
ver a esta aula não faltou produtividade.

Quinta-feira 31 de Janeiro 
2008 / ESEN

Trabalho individual com base em cinco 
palavras: visibilidade, multiplicidade, co-
meçar, acabar, rapidez, leveza e exactidão. 
Apresentação dos trabalhos à turma.

Achei uma aula muito semelhante a algumas 
que tive no ano passado, penso que o trabalho 
final terá algumas semelhanças ou pelo menos 
contará com alguns elementos desta aula.
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Quinta-feira 07 de Fevereiro 
2008 / ESEN

Análise dos itens de avaliação. Organiza-
ção dos diários de bordo até à data de hoje.

Aula importante na organização do portefólio 
e diários de bordo.

Quarta-feira 13 de Fevereiro 
2008 / ESEN

Conclusão da organização dos diários de bordo 
do 1º período. Sem críticas a apresentar, basi-
camente foi a conclusão da aula anterior.

Quarta-feira 20 de Fevereiro 
2008 / ESEN

Elaboração dos últimos dois diários de 
bordo. Estruturação de alguns textos para 
o portefólio. Discussão de métodos de di-
vulgação de um espectáculo. Recorremos à 
experiência do Michel e do David, uma vez 
que, no ano passado foram responsáveis 
por esta parte num trabalho semelhante 
ao actual. Discussão sobre quais as melho-
res e mais eficazes técnicas/ métodos de 
divulgação.

Esta aula foi uma aula improvisada porque 
supostamente deveríamos ter ensaio com o 
coreógrafo Romulus e não tivemos, devido a 
problemas físicos do mesmo. No entanto, foi 
importante a nível de divulgação.

Refira-se ainda que neste dia à tarde assisti-
mos ao ensaio geral da peça “A invisibilidade 
das pequenas percepções” do coreógrafo Ro-
mulus Neagu.

Quinta-feira 21 de Fevereiro 
2008 / ESEN

Síntese e escolha das melhores técnicas 
e métodos de divulgação de um espectá-
culo. Trabalho em grupo com vista a criar 
frases apelativas, slogans publicitários e 
títulos, para serem usados na divulgação 
do espectáculo. Elaboração de um breve 
comentário à peça “A invisibilidade das 
pequenas percepções”.

Foi uma aula muito importante a nível de di-
vulgação, porque já começaram a sair ideias, 
slogans e frases que poderão ser usadas na di-
vulgação do nosso espectáculo.

No dia 20 de Fevereiro, à tarde, foi-nos propos-
to ir assistir ao ensaio geral da peça “A invi-
sibilidade das pequenas percepções”, proposta 
extremamente pertinente, uma vez que é da 
autoria do nosso coreógrafo Romulus Neagu, e, 
muito para além disso devido ao tema em si.

Achei fantástico o cenário, imagine-se um 
chão branco, um branco muito forte, reluzente 
até, que toma a forma de um quadrado centra-
do num fundo preto. Em fundo na vertical ti-
ras brancas, igualmente num fundo preto que 
cruzadas formam um quadrado com duas ti-
ras a cruzá-lo, e tudo isto para realçar as som-
bras, “a invisibilidade de pequenas percepções”. 
Igualmente notável é o trabalho do trio em 
palco, em que um deles é um rapaz deficiente, 
achei formidável o trabalho dele.

Quarta-feira 27 de Fevereiro
2008 /ESEN

Ensaio individual ou em grupo, realizando 
pequenas sequências de movimentos.

Nesta aula, o Romulus começou a dar-nos 
ordens mais específicas, para elaborarmos 
sequências, para mostrarmos ideias que pode-
mos utilizar para a realização da peça. Gostei 
desta aula, porque embora ache difícil realizar 
as sequências individualmente, dá muito gozo 
ver o trabalho final realizado por nós.

Quinta-feira 28 de Fevereiro
2008 / ESEN

Continuação das sequências elaboradas na 
aula anterior.

Nesta aula, recebemos algumas indicações do 
Romulus, para tentarmos melhorar as nossas 
sequências e torná-las mais longas.

Para mim, esta aula foi das mais difíceis que 
tivemos até hoje, porque tive algumas dificul-
dades em aumentar a minha sequência, mas 
felizmente consegui! Fiquei satisfeito e acho 
que valeu a pena o esforço.

Quarta-feira 5 de Março
2008 / ESEN

Manhã
Ensaio com o Romulus, já na presença dos 
quatro profissionais que vão trabalhar 
connosco, no entanto, apenas assistiram ao 
nosso ensaio. O trabalho proposto foi um 
trabalho de grupo, no meu caso foi de par, e, 

consistia em tentar “arranjar “ equilíbrios 
entre os corpos. Exposição dos trabalhos 
aos restantes elementos dos grupos.

Esta foi apenas a primeira parte do ensaio, da 
parte da tarde esperava-nos mais trabalho. 
Havia alguma expectativa, uma vez que seria 
o primeiro ensaio conjunto.

Algures em Viseu 
> Lugar Presente 
(Companhia Paulo Ribeiro)

Tarde
Primeiro ensaio conjunto: alunos da ESEN, 
alunos do Básico e profissionais. Come-
çámos por fazer alguns exercícios de des-
contracção e ao mesmo tempo serviam de 
aquecimento. Numa fase posterior formá-
mos grupos de cinco elementos, colocando 
um dos elementos no centro de um círculo, 
muito fechado, formado pelos restantes 
elementos, o exercício consistia em dese-
quilibrar a pessoa que se encontrava no 
centro, para que esta pudesse encontrar 
pontos de equilíbrio junto dos outros ele-
mentos do grupo. Na fase final do ensaio, 
continuou-se com o exercício anterior, jun-
tando lifts à pessoa que se encontrava no 
centro, ou seja, quando achávamos que era 
o momento certo levantávamos esse ele-
mento central. Este último trabalho foi re-
petido com grupos diferentes, trocámos de 
grupo misturando assim os alunos do 12º 
com o 6º e com os profissionais.

Foi um ensaio interessante, na medida em que 
deu para “quebrarmos o gelo” que existia no 
início do ensaio. Deu para interagirmos com os 
mais novos e com os profissionais, ficando assim 
mais à vontade para ensaios posteriores.
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Quinta-feira 6 de Março
2008 / ESEN

O ensaio começou com exercício de aquecimento, 
com os profissionais. Depois de aquecidos, em pa-
res, percorremos uma diagonal sempre procurando 
equilíbrios no corpo do par. Foram formados grupos 
e cada um deles trabalhou num trabalho específico, 
no entanto, não deu em nada, porque não houve 
tempo para apresentação.

Foi mais um ensaio, sem grandes destaques a assinalar. 
(Fica muito quente a sala!)

Quarta-feira 12 de Março
2008 / ESEN

Manhã
Fizemos exercício de aquecimento e alongamentos. 
O António apresentou-nos uma frase de movimen-
to e estivemos a trabalhar nela. Mais tarde, a Joana 
também nos apresentou a sua frase de movimento 
e estivemos a trabalhá-la. No final como seria pre-
visto foram juntadas as duas numa só, com ligeiras 
alterações, e, claro, estivemos a trabalhá-la.

São ensaios cansativos e o ambiente na sala fica muito 
quente, penso que se deveria fazer alguma coisa para 
melhorar este problema. Tal como na quarta passa-
da foi só a primeira parte do ensaio, à tarde mais nos 
aguardava.

Algures em Viseu 
> Lugar Presente 
(Companhia Paulo Ribeiro)

Tarde
Ensaio conjunto. Fizemos alguns exercícios de aque-
cimento. Jogámos ao polícia e ao assassino, não sei 
se era este o nome, mas consistia em deambularmos 

pelo espaço, existindo um polícia e um assassino de-
finidos prévia e secretamente. A missão do polícia, 
como é obvio, seria encontrar o assassino e a deste 
era “matar” piscando o olho aos restantes elementos, 
que caíam no chão quando mortos. Continuamos 
com o treino da frase de movimento do António e da 
Joana, as quais juntámos a frase da Sophie. Mais 
tarde foi-nos proposto que formássemos grupos 
aleatoriamente e cada elemento do grupo teria de 
escolher uma imagem que se encontrava no chão, e 
o grupo teria que representar o que se encontrava na 
imagem, representando a maneira como se chegava 
à imagem e representando o momento pós imagem, 
“congelando” numa pose que teria de se identificar 
ao máximo com a imagem.

Foi um ensaio bastante divertido.

Quinta-feira 13 de Março
2008 / ESEN

Fizemos exercícios de aquecimento. Trabalhamos 
um exercício que consistia em andarmos todos mui-
to juntos, formando uma espécie de círculo e em 
determinados momentos elevávamos um elemento 
feminino. O exercício foi melhorado com o tempo. 
Na fase final foram formados três grupos só com 
elementos masculinos e cada um procurou de cer-
ta forma pegar na ideia base do exercício anterior, 
e tentou elevar um ou dois elementos do grupo, em 
simultâneo. Estando os grupos afastados do centro 
do espaço, estes iam deambulando, procurando o 
centro em simultâneo. Os elementos femininos tra-
balharam à parte.

Foi um ensaio dinâmico, que promoveu o espírito de gru-
po, porque tínhamos que transmitir a ideia de coesão.
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Como é que tem sido o processo de criação com a turma 
do 6º ano?

O ponto de partida foi o tema. Foi escolhida uma 
narrativa sobre uma família e optámos por escolher 
este texto, não propriamente pelo interesse de des-
crição da acção, mas por procurar reflectir no presen-
te sobre o passado para perspectivar o futuro. E isso 
interessou-nos bastante! Projectar a acção em 3008 
acaba por ser um pouco distante das nossas cabeças 
e imaginações que acabam por projectar marcianos 

ou outras coisas muito longínquas da nossa realida-
de. Pareceu-nos interessante aproximar-nos mais 
do presente e reflectirmos sobre como poderá ser e 
não como será o futuro. Ou seja, como é que poderão 
ser as relações humanas, nomeadamente o amor, em 
3008. O próprio texto aponta vários caminhos, aler-
tando para o perigo da falta de amor entre as pesso-
as poder reflectir-se, como já se reflecte no presente, 
na falta de cuidado que se tem com o ambiente. 

“O que pretendo é que se consiga atingir 
um momento especial de partilha e 
responsabilização”
Encenadora Rafaela Santos E o trabalho com eles?

A grande dificuldade é a concentração. Conseguir fa-
zer com que 24 alunos, dos 10 aos 13 anos, que não 
têm prática de expressão dramática, corporal, nem 
musical e não são muito desenvoltos nas expressões 
artísticas se consigam concentrar numa sala peque-
nina é muito difícil. Mas têm vontade, curiosidade 
e energia! Aliás, dirigir e orquestrar todas estas 
energias diferentes é o desafio maior. E dentro desta 
perspectiva pedagógica de fazer surgir deles curiosi-
dades pessoais, qualidades e desenvolver neles um 
prazer em estar neste projecto, aliado à necessidade 
de ter de construir um espectáculo com profissio-
nais e com outros alunos mais velhos, que exigem 
outro tipo de concentração e resultados em termos 
práticos, exige uma certa ginástica de prioridades e 
de organização dessas prioridades em cada sessão. 
Basicamente comecei só por tentar disponibilizá-los 
e criar um ambiente de grupo em que pudesse ser 
possível pedirmos pequenas exigências corporais, 
de movimento e de coordenação rítmica e que, no 
fundo são essenciais e vão ser um género de elo de li-
gação entre o núcleo dos profissionais, como núcleo 
familiar que vão interpretar e todas as mudanças, 
intempéries, provocações, perspectivas, os aspectos 
mais abstractos e filosóficos que estão no cerne da 
temática do amor.

E consegues notar diferenças na evolução dos alunos, em 
termos artísticos?

Sim, desde o primeiro dia que cheguei, em Janeiro. A 
primeira sessão que tivemos só para fazer um exer-
cício de aquecimento demorava imenso tempo. 

Expectativas para o resultado final?

O que espero é que todos consigamos atingir mo-
mentos de uma felicidade particular e que possamos 
construir um objecto artístico conjunto que fique na 
memória de todos os participantes, sobretudo por-
que envolve tanta gente, com tanto empenho, com 
profissionais desde músico, coreógrafo, encenadora, 
actores, bailarinos, uma turma de alunos mais velhos 
e toda a equipa do Teatro a batalhar para fazer um 
produto profissional, um espectáculo onde se pre-
tende abordar uma temática delicada como o amor. 
Mais do que um objecto artístico, o que pretendo é 
que se consiga atingir um momento especial de par-
tilha e responsabilização. 

Qual é a mais-valia deste projecto para a Rafaela?

É a primeira vez que estou a trabalhar neste contex-
to e a dividir a direcção com um coreógrafo, nunca 
tinha feito e está a ser muito estimulante e difícil 
pela positiva. Porque são duas cabeças e linguagens 
completamente diferentes, apesar da minha lingua-
gem, enquanto encenadora ir muito numa direcção 
de movimento, mas que não é o movimento que o 
Romulus está habituado a gerir. É muito engraçado 
porque é necessário gerir quer energias, quer sen-
sibilidades, está a ser muito estimulante. Artisti-
camente está a ser um grande desafio porque além 
destas linguagens diferentes, há as linguagens dos 
intérpretes que também são diferentes. Além disso, 
não partimos de um texto teatral, mas sim de uma 
ideia e é através da linguagem do corpo, de situações 
criadas, de olhares, de movimentos no espaço que a 
história está a ganhar forma.



30 31

Como tem sido o processo de criação com a turma do 
12º ano?

Tem sido desenvolvido a partir do guião e da propos-
ta que foi feita às escolas. O trabalho com o 12º D 
tem como premissas o facto de ter aceite este desafio 
com o objectivo de dar continuidade ao projecto que 
foi desenvolvido durante o ano passado, Harmonia, 
e ir um pouco mais além daquilo que foi feito, apro-
fundando a proximidade com esses alunos e a pro-
fessora que os lidera, sempre enquadrado nos mol-
des deste projecto, que pretende juntar profissionais, 
duas turmas de jovens de diferentes idades e outros 
profissionais das artes do espectáculo, nomeada-
mente, ao nível da música e vídeo. 

Como tem funcionado essa ligação?

É espantoso, não sei se são só coincidências ou é um 
fluxo de energia comum que faz com que as coisas 
aconteçam no momento certo e como deveriam 
acontecer. É muito importante deixar os alunos en-
contrarem prazer naquilo que estão a fazer connos-
co e ultrapassarem o patamar de alegria e vontade 
para chegar a um outro, que é o de uma certa respon-
sabilidade “artística”, relativamente a um objectivo 
claro que é a apresentação de um espectáculo. 

“É muito importante deixar os alunos 
encontrarem prazer naquilo que 
estão a fazer connosco”
Bailarino e coreógrafo Romulus Neagu

Falaste há pouco do Harmonia, do grupo que estás a tra-
balhar, cinco alunos integraram esse projecto. Sentes que 
a experiência anterior deles contagia os outros colegas? 

De facto, encontrei um outro ambiente de trabalho. 
Sente-se que há um prazer e responsabilidade, eles 
já ultrapassaram a descoberta, porque já tiveram 
esse contacto o ano passado ou então eu sou uma 
pessoa com muita sorte e dentro dos trabalhos que 
faço encontro as pessoas certas. Sente-se que houve 
uma mudança. Há pouco cheguei a um ensaio e es-
tava um dos alunos que participou no Harmonia, que 
estava cheio de saudades e pediu–me para assistir a 
um ensaio. É muito bonito. É fascinante como um 
projecto como esse pode mudar os alunos. Acho que 
temos de dar continuidade a estes projectos, mas 
não no sentido lúdico, mas sim no da responsabili-
dade. Vejo estas pessoas que já participaram no pro-
jecto ao lado de outros alunos na escola e dá para ver 
que são diferentes, se calhar tenho sorte!

Estás a dividir o projecto com uma outra criadora…

Sim, é um encontro inédito, trabalhar em colabora-
ção com alguém, fazer a co-criação de um projecto. 
Mas o que achei interessante desde o primeiro dia 
foi saber que temos no elenco dos convidados dois 
bailarinos e dois actores. E o curioso é que cada um 
deles consegue ultrapassar essa barreira da dança 
para o teatro e vice-versa. Os bailarinos têm ha-
bilidades fantásticas de expressão dramática e os 
actores têm uma fisicalidade que me deixou impres-
sionado, conquistaram-me logo. O maior desafio é 
tentar chegar a um objecto final onde não possamos 
distinguir quem é bailarino e quem é actor. Isso sim 
é um desafio em termos técnicos e artísticos!
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Serviços educativos: 
espaços de negociação 
na arena cultural

: opinião 
Susana Gomes da Silva
Coordenadora do Sector de Educação e Animação Artística
Centro de Arte Moderna José de Azeredo Perdigão - 
Fundação Calouste Gulbenkian

A vitalidade e o potencial transfor-
mador das sociedades mede-se 
(entre outras coisas) pela sua ca-
pacidade criativa, e neste senti-

do, não só pelas expressões e produtos da 
criatividade artística mas também pela 
diversidade de plataformas e espaços de 
promoção do pensamento criativo e crítico 
que estas mesmas sociedades são capazes 
de gerar e manter em funcionamento. 

As instituições culturais são elementos 
fundamentais para a construção das re-
presentações e identidades das comunida-
des e marcas importantes desta vitalidade 
criativa, uma vez que têm a capacidade de 
gerar, promover e reflectir a diversidade, o 
potencial criativo, o dinamismo e a trans-
formação permanentes que caracterizam o 
crescimento e evolução das sociedades. 

Em termos de paradigma de referência, nas 
últimas décadas, temos vindo a caminhar 
da Sociedade da Informação para a Socie-
dade do Conhecimento e da Aprendizagem, 
e, mais recentemente, da Criatividade1. A 
crescente associação da criatividade ao 
conhecimento reforça a importância e a 
transversalidade do pensamento criativo 

1 Vejam-se a este respeito as conclusões do Congresso 
Mundial de Educação Artística realizado pela Unesco em 
2006, em Lisboa e, mais recentemente, da Conferência 
Nacional de Educação Artística realizada no Porto em 
Outubro de 2007, onde o ano de 2009 foi declarado o Ano 
Internacional da Criatividade. www.educacao-artistica.gov.pt

na formação integral dos indivíduos ao lon-
go de toda a vida e expande, de forma extre-
mamente positiva, o papel e contributo das 
instituições culturais e artísticas (museus, 
teatros, auditórios, bibliotecas) enquanto 
plataformas de formação, participação e 
debate criativo abertas a todos e, portanto, 
com uma crucial função social e educativa a 
cumprir na sociedade contemporânea.

Esta progressiva transição de paradigmas 
tem importantes implicações no posiciona-
mento face ao Saber, Conhecimento e In-
formação, colocando desafios importantes 
à afirmação e manutenção da relevância 
das instituições culturais enquanto espa-
ços de educação não formal, numa acepção 
alargada e flexível do conceito. 

Uma das implicações com maior impacto 
deste paradigm shift2 é a passagem de um 
discurso e uma prática assentes sobretudo 
(e apenas) no alargamento do acesso dos 
indivíduos à informação (e no caso concre-
to do tema deste artigo, às manifestações 
culturais e criativas da sua sociedade), para 
uma nova visão (a Sociedade do Conheci-
mento) que assenta no reforço da respon-
sabilidade individual e colectiva na utiliza-
ção dessa mesma informação, promovendo 
uma atitude de participação activa, crítica 

2 Lois Silverman (1995), “Visitor Meaning-Making in 
Museums for a New Age”, in Curator, 38/3, pp. 161-169© DR
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e alargada dos indivíduos e comunidades 
nos espaços e manifestações de represen-
tação identitária e cultural existentes. 
Uma perspectiva que desloca a atenção das 
instituições para as pessoas e dos conteúdos 
para os processos de construção e participa-
ção, reequacionando todas estas relações. 

Para além disso, enquanto instrumentos 
para a criação de espaços democráticos e 
inclusivos de acesso, construção e debate 
do saber, as instituições e projectos cul-
turais cumprem ainda a dupla função de 
responder às exigências de lazer e fruição 
da sociedade de consumo contemporânea. 
E é justamente nesta zona de cruzamento 
entre o lazer e a aprendizagem que residem 
alguns dos espaços mais promissores para 
o desenvolvimento de novos modelos de 
actuação, o que coloca às instituições cul-
turais novos desafios e abre oportunidades 
para o desenvolvimento de novas estraté-
gias de relacionamento com os públicos/
consumidores (reais e potenciais), repen-
sando e redesenhando os espaços e as for-
mas para este encontro, um dos territórios, 
por excelência, dos serviços educativos. 

Assiste-se hoje a uma proliferação dos ser-
viços e projectos educativos na maioria dos 
equipamentos culturais. Associados à ne-
cessidade de formação de públicos, a maio-
ria destes serviços/projectos é encarada 
de forma funcional e instrumental como 
aliados fundamentais para a justificação 
de números e investimentos feitos e para 
a captação e formação de novas e futuras 
audiências. No entanto, embora nenhum 
destes objectivos esteja fora da sua esfera 
de acção, a excessiva instrumentalização 
destes espaços limita o seu verdadeiro po-
tencial, e em última análise, a sua verda-
deira razão de ser.

Os serviços educativos habitam os espaços 
intermédios de ligação, mas são (ou deve-
riam ser) estruturais e orgânicos na sua li-
gação com a instituição e sua programação 
como um todo. Deveriam funcionar como 
plataformas, interfaces de comunicação 
uma vez que ocupam o espaço da media-
ção entre os objectos (materiais ou imate-
riais) e os sujeitos, entre as instituições e 
os indivíduos, entre as ideias dos criadores/
produtores e as ideias dos fruidores/consu-
midores e neste sentido não podem cum-
prir meramente uma função tradicional de 
transmissão/reprodução de saberes. 

A sua razão de ser, a sua relevância, decor-
re justamente da sua responsabilidade no 
desenho e desenvolvimento de espaços de 
encontro que enriqueçam e prolonguem 
a programação cultural das instituições 
em que se situam, diversificando aborda-
gens, promovendo reflexões e debate, de-
senhando estratégias e ferramentas para 
uma fruição mais informada, contribuindo 
para a construção de experiências perdurá-
veis no tempo e para o desenvolvimento do 
pensamento criativo.

É preciso, portanto, alargar as funções 
que lhe são tradicionalmente atribuídas, 
tornando-os mais flexíveis e ambiciosos 
nas abordagens e nos programas, suficien-
temente capazes de promover a globalida-
de nas grandes premissas subjacentes aos 
desafios da contemporaneidade e a “loca-
lidade” nas acções, programas e relações 
que desenvolvem para a realidade em que 
se inserem. 

Isso requer tanto um reconhecimento da 
sua importância dentro das instituições 
(numa lógica de coerência e consistência em 
termos de missão e objectivos ao nível da 

programação geral) como um conhecimento 
próximo das comunidades a que se dirigem, 
de forma a promover a eficácia e consistên-
cia da sua acção (dentro e fora de portas). 

Numa sociedade inter-
cultural as zonas de 
maior vitalidade e trans-
formação situam-se nos 
pontos de contacto en-
tre fronteiras: espaços 
de hibridismo e diver-
sidade cultural. Todos 

os indivíduos são público-alvo, todos os 
públicos são plurais, toda a acção educativa 
implica plurivocalidade.

A excessiva focalização na “formação dos 
públicos do futuro” tem conduzido mui-
tas vezes à desvalorização dos públicos do 
presente e, consequentemente, à perda de 
oportunidades de construir relações mais 
plurais e inclusivas. Tal como a excessiva 
escolarização das iniciativas e programas 
educativos de museus, teatros e auditórios, 
tem reforçado a aproximação tradicional à 
ideia de missão educativa, e associado de 
forma demasiado directa estes serviços à 
escola e às crianças e jovens numa linha 
que não explora o seu potencial enquanto 
espaços de educação não formal nem cativa 
aqueles que se situam fora deste universo. 

Se a aprendizagem se faz ao longo de toda 
a vida, os programas de serviço educativo 
deverão dirigir-se a todas as faixas etárias 
e proporcionar uma ampla gama de estra-
tégias e actividades de forma a enquadrar 
diferentes perfis e estilos de aprendizagem, 
diferentes expectativas e percursos, dife-
rentes agendas e motivações.

O papel da acção educativa não é o de mera 
tradução e descodificação das mensagens, 
conceitos, experiências presentes na pro-
gramação cultural de teatros e museus, 
mas o da construção de redes partilhadas 
de significados, zonas onde se encontram 
os indivíduos, os objectos e as ideias e se 
desenham e negoceiam sentidos para o 
mundo que nos rodeia. Nesse sentido os 
serviços educativos ajudam a construir 
pontes importantes para dois factores fun-
damentais à vitalidade e qualidade da vida 
cultural e artística de qualquer comunida-
de - a relevância e a participação. 

A Sociedade do Conhecimento e da Cria-
tividade exige maiores responsabilidades 
aos seus cidadãos ao assumir que todos os 
indivíduos são agentes activos da sua pró-
pria construção de conhecimento. “Saber é 
participar” e neste sentido “conhecimento 
e identidade social estão estreitamente 
interligados” 3. Os serviços educativos são, 
a meu ver, essenciais na promoção desta 
consciência enquanto espaços de negocia-
ção e discussão participada, e, neste senti-
do, permitem a fundamental expansão da 
arena cultural nas suas múltiplas manifes-
tações criativas, colocando-as ao serviço 
de todos como instrumentos de reflexão, 
mudança e intervenção. •

3 Roschelle (1995), “Learning in Interactive Environments: 
Prior Knowledge and New Experience”, in  Public Institutions 
for Personal Learning, ed. Falk, John H.  and Dierking

A excessiva focalização 
na “formação dos 

públicos do futuro” tem 
conduzido muitas vezes 

à desvalorização dos 
públicos do presente
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: PERFIL
de e por Patrícia Portela

A arte transdisciplin
a

r
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e Patrícia Portela

O meu pai, como muitos pais da altura, nos 
anos 70, foi destacado para a guerra, e como 
muitas mães na altura, a minha mãe deci-
diu ir também, partiu com ele para ensinar 
Matemática numa escola. Conta-se que na 
aldeia onde vivia a minha mãe, existiam 
poucas casas, uma escola, e ao cimo de um 
monte, um hospital que recolhia os feridos 
de guerra de ambos os lados. A maior agita-
ção nesta aldeia era mesmo os helicópteros 
que aterravam para trazer novos doentes 
ao hospital.
Nesse mesmo hospital no cimo de um mon-
te, um dos médicos era ginecologista, des-
tacado para aquela parte do mundo para 
ser médico de clínica geral e cirurgião de 
emergências. 
Devia ser estranho ser ginecologista num 
hospital que lidava diariamente com a 
morte, num país, onde a gravidez não era a 
prioridade nem muito frequente; mas com 
tempo e teimosia, este médico montou num 
cantinho livre do hospital o seu pequeno 
laboratório de ginecologia experimental, e, 
a pouco e pouco, foi equipando a sua sala 
com a melhor tecnologia da altura.
Esqueci-me de dizer que este mesmo médi-
co não só era ginecologista como também 
era muito giro, conta a história, e as mulhe-
res da aldeia costumavam visitá-lo regular-
mente com a desculpa de uma possível gra-
videz. Com os homens lá longe em guerra, 
os testes de gravidez positivos não eram 
frequentes, e, para camuflar a verdadeira 
intenção por trás da frequente necessida-

de de consultas no departamento impro-
visado de ginecologia daquele hospital, as 
enamoradas mulheres começaram a lançar 
boatos sobre as verdadeiras intenções do jo-
vem médico. Uma das acusações caía sobre 
a qualidade dos produtos e químicos utili-
zados no seu laboratório que não acusavam 
nenhuma gravidez há meses. Palavra puxa 
palavra, queixa puxa queixa, falatório puxa 
relatório, e quando deu por si, o médico tinha 
um processo em cima e uma séria acusação 
de assédio e abuso da sua condição de mé-
dico para manipular e seduzir as belas e 
enamoradas mulheres que não engravida-
vam, segundo os seus químicos. Estava o 
caso a tornar-se muito feio quando eu, sem 
querer, resolvi a situação. No vale da aldeia, 
sentada num banquinho, lidando com os 
45 graus à sombra de mais uma tarde de 
calor insuportável, a minha mãe fazia uma 
pausa entre aulas quando uma enfermeira 
se lançou a correr aos gritos, monte abaixo, 
levantando uma poeirada e ilibando o médi-
co de quaisquer más intenções com as suas 
palavras de ordem:
- Os reagentes funcionam! Os reagentes 
funcionam! A Matalinda está grávida! Os 
reagentes funcionam!
E foi assim que a aldeia inteira soube da 
minha existência, mesmo antes do meu pai, 
e foi assim que o médico pôde continuar a 
sua prática muito alternativa no hospital, 
mesmo que a gravidez não fosse frequente, 
e foi assim que começou a minha relação 
com o mundo... ou com os reagentes!

Wasteband © José Alfredo

Trilogia Flatland © José Alfredo

: entrevista 
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Em apenas quatro anos conseguiu deixar claramente de-
finidas algumas marcas do seu trabalho. Uma delas é a 
transdisciplinaridade. Como explica essa atracção?

Para mim o teatro é (e sempre foi!) uma arte 
transdisciplinar. O segredo e a magia do 
teatro estão na colaboração entre artistas 
de várias áreas que decidem juntar-se para 

trabalhar sobre um mesmo tema. Essa necessidade 
de colaboração e intersecção de disciplinas artísticas 
tornam o teatro uma arte participativa e social, mui-
to diferente da pintura ou da escultura, por exemplo. 
Talvez a grande diferença entre o teatro dos séculos 
XIX e XX e o teatro que se constrói actualmente (em 
termos de transdisciplinaridade) resida no facto de 
hoje serem cada vez mais as possibilidades tecnoló-
gicas, aumentando, consequentemente, o número 
de colaborações possíveis com artistas de diferen-
tes áreas. Isso torna a natureza transdisciplinar do 
teatro mais evidente nos dias que correm. Hoje em 
dia uma equipa de teatro pode incluir um encenador, 
um coreógrafo, um bailarino, um actor, um designer 
de luz, um músico, um carpinteiro mas também um 
videasta, um jardineiro, um montanhista (se qui-
sermos pendurar algum actor a dizer o texto!), um 
metalúrgico, e, por aí fora. Ou seja, respondendo à 
sua pergunta, talvez essa “atracção” pela transdis-
ciplinaridade seja uma “atracção inevitável” quando 
se gosta de teatro! 
Por outro lado, acho que sem querer, os trabalhos que 
realizámos até agora como a Wasteband, o Flatland 
e, mais recentemente, o Banquete são espectáculos 
sobre os mais variados temas mas que, em conjunto, 
se debruçam sempre sobre a colaboração entre lin-
guagens diferentes, sobre o que é colaborar, sobre o 
que é dizer a mesma coisa de maneiras diferentes, e 
como é que nos podemos entender todos a dizer a 
mesma coisa com códigos e historiais tão diferentes, 
seja no teatro, seja a trabalhar, seja a viver com mais 
ou menos facilidade...

O seu percurso artístico, reconhecido por vários prémios, 
acaba por comungar num género multimédia, revestido 
de uma componente próxima do fantástico…

É sempre difícil tentar definir o que é o nosso 
trabalho. Apenas recentemente, e após alguns tra-
balhos, comecei a tentar perceber que componen-
tes é que nunca desaparecem e se repetem em cada 
nova produção, quer eu queira, quer não. Como se 
um estilo se fosse instalando. Acho que, em todos 
os projectos existe uma necessidade de cruzar vá-
rias linguagens (e daí o género multimédia), e, em 
cada projecto é introduzida sempre uma nova área 
de pesquisa (por exemplo, o vídeo em Wasteband, a 
programação flash e a utilização de autocarros e tele-
pizzas em Flatland, a colaboração com uma cozinhei-
ra no Banquete). Por outro lado, acho que a tendência 
em cada projecto é procurar mantermo-nos numa 
linha cada vez mais perigosa de limite entre cada 
área: é teatro mas não é teatro, é dança mas não é 
dança, é multimédia e não é multimédia. Penso que 
essa atracção por esse limiar perigoso (e, por vezes, 
desastroso!) mas aventureiro se deve, curiosamente, 
ao facto de existir uma componente nos nossos es-
pectáculos que continua a ser muito forte e que liga 
todas as áreas, marcando todo o ambiente e o tom de 
cada projecto. Essa componente é a mais velhinha, a 
mais antiga e a que mais me motiva em cada proces-
so: o texto! O que queremos dizer, o que queremos 
contar aos espectadores e o que precisamos de fazer 
para que essa história se torne realidade por um par 
de horas para quem decidiu sair de sua casa e juntar-
se à nossa loucura.
Talvez seja esta combinação entre texto e as outras áre-
as que crie o tal domínio fantástico, não sei bem. Ando 
a pensar nisto ultimamente, e, a pensar seriamente se 
algum dia, terei alguma coisa para dizer em palco sem 
palavras! Quando conseguir aceitar esse desafio, pro-
vavelmente, espalhar-me-ei ao comprido, mas nesse 
dia considerar-me-ei uma pessoa muito corajosa.

E o fascínio por espaços não convencionais?

Uff! Esse fascínio sei explicar! Vem da minha educa-
ção e treino em Realização Plástica do Espectáculo 
e de uma paixão desmedida por projectos site speci-
fic! Acho que actualmente os teatros “à italiana” já 
não são espaços adequados ao que queremos dizer 
e, sobretudo, adequados à relação que queremos ter 
com o público. Numa época em que podemos ir ao 
cinema e ver televisão em casa, o Teatro é um úl-
timo cantinho muito secreto e muito especial que 
nos permite ter uma relação próxima e íntima com o 
performer e com a obra que se apresenta. No Teatro 
estamos todos lá, espectadores e criadores, todos 
a partilhar o mesmo tempo. E essa partilha é mais 
forte quanto mais próxima e mais real for. É por isso 
que o espaço em que se faz essa partilha tem de ser 
especial também, escolhido à medida para cada his-
tória que se quer contar. É esse o meu fascínio por 
espaços não convencionais: O que é que eles podem 
dizer que um teatro à italiana já não pode!

O processo criativo varia de artista para artista. É possí-
vel descrever o seu? É diferente para cada espectáculo?

Para cada espectáculo existem sempre dois processos 
artísticos, o colectivo e o individual. O colectivo va-
ria de espectáculo para espectáculo e cada um tem 
um processo criativo muito específico. Há um núcleo 
duro que tem acompanhado todas as produções e que 
se mantém em cada projecto. Esse núcleo vai desen-
volvendo e melhorando a sua linguagem e o seu mé-
todo de trabalho. Em cada nova produção tentamos 
ser mais profissionais, mais exigentes e mais criati-
vos. Mas em cada processo há sempre um grupo novo 
de pessoas que entra com o seu processo, as suas 
ideias e o seu timming, e é, mais uma vez, na ligação 
e colaboração entre todos que nasce a metodologia 
mais adequada à criação de cada espectáculo.

O individual começa a revelar-se 
sempre o mesmo, de projecto para 
projecto, com as devidas afinações e 

A tendência em cada projecto é 
procurar mantermo-nos numa 
linha cada vez mais perigosa de 
limite entre cada área

Wasteband é o nosso Rolls-Royce, 
tudo o que lá está foi feito à mão

Trilogia Flatland © José Alfredo
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desafinações. Acho que começo sempre da mesma 
maneira: a ler, a ver tudo, a ouvir muito. Eu devo ser 
o único urso à face da Terra que hiberna em qualquer 
altura do ano. Ou melhor, um cruzamento entre um 
urso, um camelo, e uma formiga (lá vem a transdisci-
plinaridade outra vez!). No início, há sempre períodos 
muito longos, em que me fecho no meu mundinho e 
vou recolhendo informação, informação, informa-
ção até encher o disco rígido: é a minha fase camelo. 
Quando o disco rígido enche, dá alarme, e começo 
a digerir tudo: começo a escrever e a desenhar, nor-
malmente, nem sei muito bem o quê nem para quê, 
é a minha fase urso. Encho o disco rígido outra vez. 
Quando está cheio começo a organizar e a arrumar 
tudo: é a fase formiguinha, onde passo a maior parte 
do tempo, é a fase em que se trabalha sem parar todos 
os dias, em que se escolhe o que se quer fazer, o que 
se quer dizer, em que se ensaia, em que se discute, em 
que se constrói. É a fase mais importante! Claro que 
estas fases podem estar a acontecer ao mesmo tempo 
para diferentes espectáculos... é a transdisciplinari-
dade do corpo e do cérebro! Imagino que seja assim, 
mais ou menos, (provavelmente com outras metáfo-
ras e outros bichos, dependendo da personalidade) 
que todos trabalhamos em qualquer área, não é? 

Em Wasteband divide-se entre um ambiente de ficção 
científica e os “encontros tupperweare”. Já a trilogia Fla-
tland fala de um homem com duas dimensões que um dia 
percebe que há pessoas com três. Algum deles é especial? 

Cada um tem um lugar muito especial e insubstituí-
vel no nosso processo de crescimento. Por exemplo, 
a Helena Serra, a nossa produtora e “faz-tudo”, cos-
tuma dar alcunhas a cada espectáculo. Ela costuma 
dizer que a Wasteband é o nosso Rolls-Royce, tudo 
o que lá está foi feito à mão, é tudo único, foi tudo 
feito sem nada, de raíz, mas muito artesanal e com 
muita dedicação. Em Wasteband éramos quatro, ini-
cialmente, e cada um desenvolveu o seu trabalho se-
paradamente para depois “tecermos” em conjunto a 
ligação entre as diferentes partes. 
Eu costumo chamar ao Flatland I o nosso blockbuster. 
Foi a primeira vez que trabalhámos os efeitos espe-
ciais com os Irmã Lucia. Estava maravilhada com o 
seu processo de trabalho: rigoroso, exacto, silencioso 
e invisível. Foi também a primeira vez que trabalhei 
com Anton Skrzypiciel, um performer tecnicamente 
exemplar, da maior disciplina e talento, mas louco 
q.b., uma combinação ideal para produzir magia num 
espectáculo... e num processo criativo.

O Flatland II é o nosso filme de culto, de série B. Todo 
o espectáculo tem ar de trazer por casa, de ready-made 
teatral e, no entanto, foi preciso uma super-produção, 
sem um tostão para o fazer.
A trilogia Flatland foi uma produção muito longa na 
sua totalidade (três anos para realizar e dois anos a 
preparar e a escrever) e, no final, parecia um sonho 
tornado realidade. É dos espectáculos que mais me 
emociona fazer porque nem acredito, ainda hoje que, 
de facto, conseguimos fazer uma coisa tão grande 
com uma equipa de seis pessoas. Foi uma tour de force 
e de cada vez que apresentamos o espectáculo é como 
se fosse um reencontro e uma festa, e acho que deixa-
mos esse espírito de celebração por onde passamos.

E que nos reserva o Banquete, que aborda questões como 
a clonagem e a imortalidade?

O Banquete é uma espécie de Simpósio do séc. XXI. 
Um espectáculo em que se come e se bebe para poder 
pensar melhor a seguir, à boa maneira dos mais an-
tigos filósofos. Um jantar em que cada prato é servi-
do de uma maneira específica, e conta uma história 
diferente: a história de uma conferência de pássaros, 

de um Dr. F que tem ataques de pânico, de uma rapa-
riga romana que não morre ou de um paraíso que, no 
princípio, não tinha só uma árvore, mas duas.
O Banquete é, sobretudo, um ambiente, um espectácu-
lo que apela a todos os sentidos, incluindo o paladar. 
A comida é o melhor instrumento para falar de imor-
talidade porque ao comermos adiamos, por um lado, 
a nossa morte, mas a comida é também uma prova 
diária e regular que podemos morrer. Comer é algo 
em que pensamos, inevitavelmente, todos os dias.
Por outro lado, a clonagem é o álibi perfeito para fa-
lar da condição humana. Somos nós mas não somos 
nós, é ficção científica, mas é cada vez mais real, é a 
alegoria perfeita sobre a ciência e a vida... e um exce-
lente tema filosófico, a la belo Platão!

Já há um próximo projecto a fervilhar?

Claro que há sempre novos projectos! Sou uma rapa-
riga muito lenta e levo muito tempo a mastigar cada 
ideia, por isso, quando um projecto está a chegar ao 
fim, há outro que já começou a germinar há muito 
tempo. As ideias e a sua concretização sobrepõem-se 
sempre. Tenho um sonho antigo de construir um 
grande labirinto, e, uma nova ideia de pensar como 
seriam os jardins da Babilónia. 
Mas a curto prazo, gostava mesmo muito de itine-
rar com os últimos espectáculos o Banquete e Odilia, 
para além das peças anteriores. Gostava de poder 
mostrar estes espectáculos ao maior número de es-
pectadores possível, pois gosto muito deles. Gostava 
de me dedicar a fazer essa itinerância (sobretudo, em 
Portugal!) e de descobrir formas de poder apresen-
tar os espectáculos em sítios com menos condições. 
Para isso é preciso tempo e dedicação. Por outro lado, 
ando muito feliz a escrever para outros espectáculos 
e até para páginas de livros, um novo desafio. Sim! 
Os livros também são muito multimédia e muito 
transdisciplinares, e fazem parte de um mundo gi-
gantesco que só agora me atrevo a experimentar. 

Eu costumo chamar ao Flatland I o nosso blockbuster.
(...) O Flatland II é o nosso filme de culto, de série B Wasteband © José Alfredo
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Em poucos espectáculos, conseguiu atingir um 
limiar de liberdade criativa incrível, quase 
alucinante…

Acho que nasci com o rabo virado para a 
lua, e acho que sempre tive muito apoio, em 
Portugal e fora de Portugal, uma combina-
ção fabulosa para se poder sentir livre de 
experimentar qualquer coisa.
Mas, sobretudo, acho que o segredo desta 
liberdade criativa se deve a uma equipa 
muito trabalhadora, conscienciosa e gene-
rosa que acredita piamente nas ideias mais 
disparatadas que surgem e que ainda por 
cima, dobra sempre a 
loucura de cada uma, 
aceitando o desafio, 
nunca perdendo o sen-
tido de responsabili-
dade. Uma equipa sem 
medo de arriscar e que 
nunca desiste ao pri-
meiro obstáculo.
Sempre que há uma dificuldade tentamos 
procurar uma alternativa, e essa atitude 
positiva constante tem-nos dado cada vez 
mais liberdade e, espero, contagiado mais 
pessoas a fazer o mesmo.
Acho que é uma pena não haver mais apoio 
e visibilidade de projectos fantásticos que 
existem em Portugal e que ninguém sabe 
que estão a acontecer, o país seria com 
certeza mais interessante culturalmente 
se existisse uma política de apostar mais 
no desconhecido e aceitasse mais a experi-
mentação e o erro como parte fundamen-
tal da criação. 

Qual é o seu olhar sobre a criação artística que 
se faz em Portugal? E no exterior?

Penso que estamos a viver um momento de 
transição muito especial e muito criativo. 
Neste momento há uma proliferação de pe-
quenos grupos e de uma cena alternativa 
em Portugal muito semelhante à dos anos 
90 em termos de energia, sobretudo, na 
área da performance, e não podemos dei-
xar que estes grupos morram ou desapa-
reçam antes de terem oportunidade de de-
senvolver a sua linguagem. Há muita coisa 
a acontecer! Performances, espaços novos, 

colaborações, muitos 
artistas a viajar (e a re-
gressar o que também 
é importante!)
Basta tomar atenção e 
percebe-se que Portu-
gal é um sítio fantásti-
co para se desenvolver 
uma série de experiên-

cias que não são possíveis no resto da Euro-
pa por falta de espaço. Sim! Parece estranho, 
mas sinto que, em Portugal há muito espa-
ço em branco ainda, espaço que pode ser 
ocupado pelas experiências mais loucas, 
enquanto que, por exemplo, na Bélgica, há 
de facto mais condições, mais dinheiro, e 
um discurso sobre a arte mais saudável (que 
temos de fomentar em Portugal também!), 
mas o espaço está todo ocupado com com-
panhias que cresceram desmesuradamente 
e que engordaram tanto que afogam qual-
quer “pequenito” que apareça. Em Portugal 
não é bem assim, o problema é mais ao con-

trário, passa-se imensa coisa e ninguém dá atenção, 
somos um país distraído, e temos a tendência para 
esperar até aos 60 anos de actividade para depois 
galardoarmos os poucos artistas que resistiram aos 
maus tratos, em vez de os apoiarmos quando estão 
a começar. Em Portugal deitamos fora muita coisa 
sem dar por isso, deve ser esta coisa do mar...é tão 
grande que torna tudo relativo... 
Penso que esta é uma época crucial para o desenvol-
vimento das artes performativas em Portugal e os 
resultados dependerão muito, a longo prazo, e mais 
uma vez, do apoio e da visibilidade das criações que 
já se estão a fazer.
Para mim, quanto mais apoio, quantos mais festivais, 
quantos mais espaços de apresentação existirem, 
melhor será. A arte é algo que não obedece a crité-
rios económicos ou regionais e por isso quanto mais 
melhor! Sempre! Se se produzirem muitos dispara-
tes, tanto melhor, no ano seguinte deve dobrar-se o 
apoio, dobrar-se o número de festivais, pois de 200 
disparates, há um espectáculo inesquecível, e é para 
esse que todos trabalhamos e é para esse que todos 
vamos ao teatro como espectadores, e é esse que faz o 
país avançar, aumentar o número de audiências, etc. 
Tal como num laboratório, um cientista examina 
milhares de células até encontrar a cura para a do-
ença que quer curar! Quando a cura se encontra, nin-
guém se lembra dos milhares de erros que se fizeram 
até lá, até porque a descoberta final compensa todo 
o esforço realizado anteriormente! É esse espírito de 
experiência científica que eu sinto nos artistas por-
tugueses mas não sinto tanto na política cultural!
Como diz o editor da Fenda, Vasco Santos, “um país 
que não aposta na cultura, é um país adiado”!

A arte é algo que não obedece a 
critérios económicos ou regionais e 
por isso quanto mais melhor! Sempre!

é uma pena não haver mais 
apoio e visibilidade de 

projectos fantásticos que 
existem em Portugal e que 
ninguém sabe que estão a 

acontecer

Trilogia Flatland © José Alfredo
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O seu percurso esteve sempre ligado a companhias inde-
pendentes. É uma opção?

Sim, é uma opção e uma inevitabilidade. O tipo de pro-
jectos que procuro encontra sempre almas gémeas no 
meio alternativo e muitas dificuldades no meio insti-
tucional. Penso que é normal! Um dia, quando formos 
velhinhos e nos institucionalizarmos (ou desistirmos, 
quem sabe!) serão outros a fazer o que de mais alter-
nativo há, chama-se a isto “a lei natural das coisas”, a 
idade, o crescimento, a generation gap...! Há espaço e 
tempo para cada estilo, para cada percurso, e podemos 
todos coabitar desde que se tenha a consciência clara 
que cada escolha implica uma responsabilidade e um 
posicionamento diferente perante a classe artística, 
os espectadores e a sociedade. Neste momento só me 
faz sentido trabalhar com companhias independentes 
que partilham os mesmos objectivos artísticos e po-
líticos que eu, que acreditam na liberdade e agilidade 
de meios, na necessidade de pesquisa e laboratório de 
cada espectáculo, na flexibilidade da divisão de tare-
fas, em formatos íntimos de apresentação e na pro-
moção e aceitação do risco inevitável que existe em 
cada projecto.

Artista multimédia, criadora, figurinista, cenógrafa, 
decoradora em curtas metragens… Ainda falta alguma 
faceta da Patrícia? Qual delas a complementa mais? Ou 
apenas as imagina em conjunto? 

Neste momento sinto-me bem a escrever e a desenhar. 
Com o Banquete redescobri o grande gozo que é tra-
balhar com uma equipa grande de actores e bailari-
nos, algo que gosto muito de fazer e que há muito 
não fazia...de resto... se calhar faço estas coisas to-
das porque ainda não descobri a que gosto mais de 
fazer... mas lá chegarei! •

Rasgos & 
subculturas

: fotografia 
por José Crúzio
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Expressão

s.f. acto com que se exprime 
uma ideia

acção

reacção

Difusão

s.f. propagação

Comunicação

s.f. comunhão

Público

que se faz diante de todos
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Dança motor 
de mudança?

Como coreógrafa trabalho no âmbito da 
dança-teatro, ou seja, utilizo as técnicas 
do teatro e da dança na criação e apresen-
tação de espectáculos e, principalmente, 

na criação de mecanismos que envolvam o público 
nesses processos de criação. No âmago desse trabalho 
está a criação de peças com diferentes comunidades. 
Durante seis anos trabalhei no (R)EXISTIR, um pro-
jecto contínuo de formação e criação artística de-
senvolvido com os reclusos do Estabelecimento Pri-
sional de Castelo Branco, promovido pela estrutura 
CENTA. Este ano, no âmbito do projecto Reinserção 
pela Arte, promovido pela Fundação Calouste Gul-
benkian estive a trabalhar em centros educativos. 
E, actualmente, estou envolvida no projecto Nu kre 
bai na bu onda que, em crioulo, significa eu vou na tua 
onda, um projecto com o bairro da Cova da Moura, 
promovido pela estrutura Alkantara. 

Em todos estes trabalhos, o denominador comum é o 
facto de se aliar a formação à criação artística. Estes 
processos artísticos passam pela ideia de uma demo-
cratização do corpo. Este termo provém dos anos 60-70. 
Aqui o corpo está no centro do trabalho, um corpo que 
poderá não ter uma formação técnica específica, mas 
que lida com os conhecimentos quotidianos, que faz 
apologia do indivíduo como tendo uma voz activa e po-
dendo fazer dessa voz um instrumento criativo. 

Procura-se que, nestes grupos, todos sejam criado-
res e intérpretes, e, por isso é tão importante que se 
estabeleça um tempo longo de formação e criação. 
Um dramaturgo disse que a “dança é como uma es-
cultura no tempo”. Foi e continua a ser determinan-
te que estes projectos tenham um carácter contínuo, 
só assim é possível deixar raízes em cada uma das 
pessoas que participa, e, depois no público. Para ha-

: Opinião 
Filipa Francisco
Coreógrafa

Como criadora interessa-me  
Criar territórios de questionamento
Possibilitar um acesso às artes, em locais onde 
isso seria mais improvável.
Que o meu trabalho espelhe o mundo.
Aprofundar as relações entre arte e vida 
Interessa-me construir lugares de acção, 
discussão, construção, resistência
Gerar a discussão: Dança motor de mudança!

Filipa Francisco © DR
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ver uma ruptura, uma transformação, para 
que todo o processo seja de todos, o tempo é 
um dos factores de maior importância.

É também essencial que se dê atenção ao 
processo de trabalho, que se revele este 
processo e não se coloque o enfoque no 
produto final. Porque é importante mos-
trar? Só assim o ciclo fica completo, a ener-
gia dos que olham com as dos fazedores.

Tenho assim ao longo dos anos procurado 
aprofundar a minha reflexão e pesquisa em 
torno da função social e política da Arte. Ir 
ao encontro do público e, quando necessá-
rio, deslocar o trabalho artístico para espa-
ços que aumentem as possibilidades deste 
encontro é algo que tenho experimentado.

Como intérprete e criadora jogo com as 
questões de relação entre público e autor, 
criando peças onde existe grande proximi-
dade e duplos olhares sobre a mesma temá-
tica. As minhas peças são como um jogo de 
espelhos onde cabem vários pontos de vista 
e onde em última instância se aborda e des-
nuda o próprio processo criativo.

(R)existir e Nu Kre Bai Na Bu Onda são 
projectos intensos que questionam a rela-
ção entre arte e vida. Estes projectos, em 
que a formação se alia à criação, ou seja, em 
que a pedagogia está ligada aos processos 
criativos, têm influenciado o meu trabalho 
coreográfico no sentido de este poder re-
flectir o mundo.

Projecto (R)EXISTIR

(R)EXISTIR existe há seis anos no Estabele-
cimento Prisional de Castelo Branco e tem 
como objectivos a promoção da criatividade 
e a reflexão sobre a relação entre a arte e a 

vida, contribuindo, desta forma, para o desenvolvi-
mento pessoal e interpessoal dos reclusos. Em 2005, 
o projecto mereceu, por parte do Ministério da Cul-
tura, o estatuto de Interesse Cultural e o trabalho 
realizado ao longo do ano, intitulado Mais peças para 
rir e chorar foi apresentado no Museu Francisco Tava-
res Proença Júnior de Castelo Branco e no Estabele-
cimento Prisional da Covilhã. Em 2006, a peça Nus 
Meios foi apresentada no Teatro Camões.

Depois de trabalhar durante vários anos no projecto 
(R)EXISTIR no Estabelecimento Prisional de Caste-
lo Branco foi possível criar uma relação de confiança 
com as pessoas desta instituição: reclusos, guardas, 
directores e professores. Só assim foi possível levar 
esta criação fora dos muros da prisão, o que significou 
abrir mentalidades, efectivamente, romper muros.

A peça Nus Meios foi criada sob o objectivo de encon-
trar o outro em nós, homens fazem de mulheres e 
mulheres fazem de homens, de uma forma humorís-
tica pretendia-se encontrar o conflito dos casais, tra-
dicionalmente, portugueses. Investigámos gestos a 
partir de filmes portugueses, como o Pai tirano ou O 
leão da estrela. A verdadeira ruptura foi ultrapassar o 
medo do ridículo, de estar perante o público.

É neste território que a questão, pode a arte ser mo-
tor de mudança, se coloca de forma mais premente.

A primeira vez que entrei no Estabelecimento Prisio-
nal de Castelo Branco tive a sensação de estar num 
espaço claustrofóbico, mas onde os reclusos tinham 
rosto, ou seja, os que conheci nas aulas nestes vários 
anos de formação foram sempre pessoas com uma 
enorme vontade de crescer, aprender e reflectir. A 
partir destes exemplos posso dizer que também a 
minha visão do mundo e da arte mudou. A função 
da arte é poder ser um instrumento de mudança do 
mundo. Assim, as minhas aulas de formação artísti-
ca ou a minha proposta de ensino pela arte, conside-
ram a pessoa humana como uma entidade livre e de-
tentora de uma infinita possibilidade de mudança.  

(R)Existir © Jorge Gonçalves



56 57

“Íman”
Um projecto social e artístico 
no Bairro da Cova da Moura

 Íman é um projecto de criação artística realizado, no 
âmbito do projecto Nu Kre Bai Na Bu Onda, com um 
grupo de jovens bailarinas da Cova da Moura e vários 
artistas convidados. O processo de criação passou 
por várias fases de trabalho: uma etapa preparatória 
de formação em dança contemporânea, uma fase em 
que se alia a formação à criação artística com a cons-
trução da peça partilhada por todos os elementos 
do grupo, a apresentação da peça e a partilha com o 
público dos processos de trabalho. Assim, a temática 
da peça será construída com o grupo, tendo por base 
o seu imaginário individual e o património cultural 
das suas comunidades, utilizando as linguagens da 
dança tradicional africana e do hip hop em fusão 
com a dança contemporânea. Através da construção 
de uma peça original com estas jovens, em que parti-
cipam artistas profissionais, Íman pretende construir 
pontes entre ‘mundos’ que não se cruzam nem dialo-
gam com frequência e, em simultâneo, “agarrar” as 
jovens, a comunidade da Cova da Moura e o público 
em geral às artes performativas. O processo criati-
vo foi desenvolvido ao longo do ano de 2007 e 2008 
(Fevereiro de 2007 a Maio de 2008), um horizonte 
temporal que é uma base fundamental para um tra-
balho deste género. Apenas é possível desenvolver 
um trabalho sólido, credível e de qualidade se forem 
criados meios de sustentabilidade onde estes são 
inexistentes ou mitigados, tecendo ligações fortes e 
sinergias entre pessoas e entre o que já existe e o que 
se quer possibilitar no futuro…

Co-produção: Alkantara e Jangada de Pedra 
Apoio: Associação Cultural Moinho da Juventude. 
Apoio logístico: Incrível Club, Associação Cultural Companhia Clara Andermatt, Centro Cultu-
ral de Belém, Centro de Pedagogia e Animação do CCB, Escola Superior de Teatro e Cinema 
Residência artística: CENTA  
Financiamento: Projecto 'Nu Kre Bai Na Bu Onda' do Programa Escolhas
Íman é um projecto subsidiado pela DG Artes / Ministério da Cultura e Fundação Calouste 
Gulbenkian

Projecto íman Projecto (R)existir

O acto criativo dirigido a estes grupos difere do acto criativo que envolve 
profissionais?

Difere e ao mesmo tempo não difere. Difere porque estamos a 
trabalhar com pessoas que não são profissionais e, portan-
to, tem de haver uma adequação ao nível do tempo, da lin-
guagem que se utiliza, da maneira como nos aproximamos 

dos materiais, de como se pega, como se improvisa… é um processo que 
demora mais tempo e em que é necessária uma grande atenção e escu-
ta de parte a parte, não quero com isto dizer que isso não existe com 
profissionais. Mas com profissionais estamos todos no mesmo terreno, 
enquanto que nestes projectos [(R)eexistir e Íman] os terrenos são 
diferentes, as pessoas têm backgrounds muito diferentes e portanto é 
preciso uma grande atenção e é necessário criar um ambiente de es-
cuta. É uma formação de respeito e escuta, aliada à formação técnica 
de dança contemporânea. A semelhança é que tanto no trabalho com 
profissionais como com não profissionais trabalho muito ao nível da 
colaboração. Esta ideia ainda é mais reforçada nos projectos com não 
profissionais. O que se trabalha nestes projectos é que os papéis (coreó-
grafo e intérprete) possam mudar, tentamos que o coreógrafo não seja 
sempre o coreógrafo e os intérpretes não sejam sempre os intérpretes, 
tentamos que haja um intercâmbio. 

: Entrevista 
Filipa Francisco

Financiamento e produção: CENTA 
Apoio: Jangada de Pedra 
Parceria: Estabelecimento Prisional de 
Castelo Branco

Nu Kre Bai Na Bu Onda © Margarida Mestre

 Nu Kre Bai Na Bu Onda © Jaime Neves
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Como é a recepção do trabalho por parte dos participantes?

No caso do Estabelecimento Prisional de Castelo 
Branco, nos últimos anos pude constatar que passa 
por várias fases. Uma primeira que é a da curiosi-
dade, de saber o que é a dança-teatro e o que é esta 
nova forma de estar no estabelecimento prisional. 
Em segundo lugar há uma certa resistência quando 
se descobre a dança-teatro, uma vez que há muitos 
preconceitos. Muitos homens desistem quando se 
apercebem que têm de dançar na aula ou começar a 
utilizar a voz… há um certo medo de se estar dessa 
forma, há um medo do ridículo. 
Depois volta novamente a curiosidade e à medida que 
o projecto se desenvolve as pessoas vão ficando cada 
vez mais motivadas e eu também porque se gera 
uma relação forte entre o grupo e um companheiris-
mo, uma maneira de se fazer em conjunto. No meio 
dessa motivação há sempre um momento de grande 
crise… no sentido de será que vamos conseguir. No 
projecto Íman a aceitação foi muito boa logo des-
de início. O grupo com quem estamos a trabalhar 
Wonderfull K.M (grupo de Dança Africana e Hip Hop) 
já está mais habituado a estar em grupo e criar em 
conjunto. No entanto há sempre dificuldades quando 
pedimos para cada um se comprometa a longo prazo 
e de forma intensa.

Como é que este projecto muda a vida das pessoas?

Em termos concretos muda o nível de confiança que 
têm. Renova-se a confiança ao perceberem que um 
trabalho pode gerar algo de positivo e que pode ser 
partilhado com os outros. Renova-se a confiança ao 
perceberem que o futuro se pode construir, é como 
se cada peça fosse um turbilhão e pudessem sair 
destes muros. 

O trabalho artístico com a comunidade é uma moda ou 
uma tendência de futuro?

Tenho-me apercebido que há cada vez mais pessoas 
interessadas em trabalhar neste campo, até pelo nú-
mero de cursos que têm surgido. Os projectos estão 
cada vez mais profissionalizados, deixaram de ser fei-
tos por voluntariado, mas por artistas e profissionais. 
Mas parece-me que ainda assim estamos muito atra-
sados, uma vez que estas ideias surgiram nos anos 60. 
Voltou-se a falar de trabalho com a comunidade como 
se nunca se tivesse falado. É uma pena que esse tra-
balho não tenha sido desenvolvido e apoiado quan-
do surgiu pela primeira vez, sobretudo, pelo poder 
político. Por isso espero que agora desta nova onda 
de interesse do trabalho com comunidades se possa 
construir algo para o futuro, se construam raízes. E 
em Portugal é muito difícil criar raízes. Por exemplo, 
eu sou uma artista sempre em levitação. Espero que 
esta nova onda de interesse não sirva apenas para 
uma moda, mas sim para criar raízes e trabalhos de 
qualidade em regiões que tanto necessitam. 

E de quem é a responsabilidade?

Acho que o poder político e os artistas têm de ca-
minhar juntos. Não pode ser uma iniciativa apenas 
política ou individual. Para já existe a vontade dos 
artistas e tem de haver a vontade política que infeliz-
mente é mais medrosa. É muito do anunciar porque 
fica bem e não do sustentado. Por exemplo, no caso 
do projecto do Estabelecimento Prisional de Caste-
lo Branco, pedimos apoio ao Ministério da Cultura 
que nos mandou para o Ministério da Educação e 
vice-versa. Nenhum deles resolve. Apesar disso, as 
estruturas de dança, como o CENTA, o Alkantara e a 
Jangada de Pedra têm sido magníficas no pedido de 
apoios. Posto isto, neste momento, a bola está mes-
mo do lado dos políticos. • 

Todos os anos, a 03 de Dezembro, comemora-
se o Dia Internacional das Pessoas com De-
ficiência. Pretende-se que nesta data, insti-
tuída pela Organização das Nações Unidas, 

sejam realizadas em todo o mundo diferentes acções 
com o objectivo de sensibilizar a sociedade para os 
temas de interesse desta parcela minoritária da po-
pulação. Como em outros casos semelhantes, o que 
seria adequado é que estas pessoas fossem lembra-
das com todo o respeito e dignidade, também nos 
outros 364 dias do ano.

Nas semanas anteriores a este dia, ou nas imedia-
tamente posteriores, pode verificar-se nos meios 
de comunicação de massa um grande crescimento 
no número de reportagens alusivas às questões da 
deficiência algo que, de alguma forma, reflecte coe-
rência, já que há uma maior concentração de eventos 
relacionados com a temática em causa. Entretanto, 
várias dessas reportagens colocam em evidência os 
indivíduos com deficiência, muitas vezes retratados 
como “heróis” ou “coitadinhos”, deixando um tanto 
quanto baças as questões de fundo que verdadeira-
mente poderiam ser trazidas à cena e que, sem som-
bra de dúvidas, poderiam contribuir em muito para a 
consciencialização de que a questão do convívio en-
tre as diferenças exige a responsabilidade de todos. 

Todos devem estar implicados neste processo de mu-
dança. Se por um lado as pessoas com deficiência têm 
que se preparar para assumir os mais diferentes pa-
péis na sociedade, por outro, esta também deve estar 
apta a recebê-las, construindo-se desta maneira uma 
verdadeira sociedade inclusiva. 

Com o Grupo Dançando com a Diferença, da Ilha da Ma-
deira, estamos a fazer a nossa parte neste processo. A 
outra cabe aos diferentes sectores envolvidos na produ-
ção de espectáculos e também ao público. 

A DANÇA 
COMO UMA 
FERRAMENTA DE 
INCLUSÃO SOCIAL

: Opinião 
Henrique Amoedo

Director artístico do Grupo Dançando 
com a Diferença. Mestre em Perfor-
mance Artística – Dança pela FMH-
Faculdade de Motricidade Humana, 
Henrique Amoedo actua há alguns anos 
na área da inclusão social de pessoas 
com deficiência através da arte, sendo 
o responsável pela implementação de 
diferentes projectos no Brasil e em 
Portugal, além de  ter participado como 
convidado em diferentes congressos e 
seminários nacionais e internacionais, 
também é formador nesta área.

© DR
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Dança e Inclusão

O Grupo Dançando com a Diferença, nasceu de uma iniciativa mais ampla 
chamada Projecto Dançando com a Diferença, desenvolvida de Setem-
bro de 2001 a Junho de 2007 na DAC – Divisão de Arte e Criatividade 
da DREER - Direcção Regional de Educação Especial e Reabilitação / 
SREC – Secretaria Regional de Educação e Cultura. Desde então, esta 
iniciativa da responsabilidade de Henrique Amoedo, desenvolve-se 
através da Associação dos Amigos da Arte Inclusiva – Dançando com a 
Diferença, na Ilha da Madeira. Arte e cura, arte e vida, arte e mudança 
social compõem o trinómio de base do trabalho 
desenvolvido neste projecto de Dança Inclusiva. 

Em Julho de 2005 foi estabelecido um protocolo de 
colaboração com a Sociedade de Desenvolvimento 
Ponta do Oeste que transformou o Grupo Dançan-
do com a Diferença na Companhia Residente do 
Centro das Artes Casa das Mudas, um importan-
te espaço cultural da RAM - Região Autónoma da 
Madeira. Singular não só pelas características do 
seu edifício, este espaço cultural contempla entre 
os seus objectivos o desenvolvimento de uma po-
lítica inclusiva em termos de oferta cultural, per-
mitindo a diferentes grupos o acesso à cultura, ao lazer e à produção 
artística e cultural. Para o Grupo Dançando com a Diferença, este foi um 
momento importantíssimo, já que pela primeira vez em Portugal, um 
grupo com a singularidade de ter um elenco composto por pessoas com 
e sem deficiência conquistava um local vocacionado às artes e a cultura, 
com excelentes condições para o desenvolvimento das suas activida-
des, como a sua residência artística.

A inovação e a ousadia, entre tantas outras, são características da Arte 
Contemporânea e consequentemente, procuramos mantê-las presentes 
neste trabalho. Não de forma gratuita e inconsequente, mas sim com 
uma postura de que só poderemos contribuir com a modificação da ima-
gem social das pessoas com deficiência se soubermos aliar estas duas ca-
racterísticas e apresentá-las perante ao público, de forma a confrontá-lo 
com esta realidade. Confronto este que nos leva ao grande paradoxo do 
trabalho inclusivo nas Artes do Espectáculo, que reside na realização de 
espectáculos que incluem pessoas que têm associadas a si o arquétipo 
da incapacidade, sem que esta seja o principal foco de atenção. 

Na diversidade do seu elenco, está a principal característica deste gru-
po de Dança Inclusiva. Independentemente de terem ou não algum 
tipo de deficiência, formação académica em dança ou terem alguma 
experiência anterior, valorizam-se as capacidades individuais dos in-
térpretes. Há que descobri-las e explorá-las num trabalho de intensa 
entrega e valorização pessoal. Diferentemente do que acontecia nos 
Freak Shows, em meados do século passado, para este grupo é impor-
tante a utilização das diferenças no resultado estético-artístico daqui-
lo que apresenta, e não a sua exposição gratuita.

Temos vindo a conceber o nosso repertório com a colaboração de dife-
rentes coreógrafos, são nove criações de 2002 a 2007, com oito cria-
dores diferentes1. Acreditamos e temos constatado que a colaboração 
com diferentes profissionais é de suma importância para o crescimen-
to técnico, artístico e pessoal dos intérpretes, assim como para a afir-
mação do Grupo no cenário contemporâneo da dança. Ivonice Satie, 
Clara Andermatt, Henrique Rodovalho e Elisabete Monteiro, são os 
criadores dos trabalhos em exibição, neste momento, pelo Grupo Dan-
çando com a Diferença.

A diversidade de coreógrafos é enriquecedora e estimulante para o 
elenco de intérpretes. As adaptações individuais necessárias, para que 
as propostas dos mesmos sejam atendidas, criam nestes a necessidade 
de reduzir os seus tempos de resposta, adaptando-se rapidamente às 
novas formas de trabalho, algo extremamente positivo num elenco tão 
heterogéneo e que, pretende-se, seja versátil.

Passion, de Ivonice Satie, entre as criações dos coreógrafos citados, é 
a mais antiga. Teve a sua estreia a 29 de Maio de 2003, depois de um 
período de criação de aproximadamente vinte dias, com ensaios diá-
rios, mais um mês de ensaios três vezes por semana, sem a presença 
da coreógrafa. 

Diferentemente de outras companhias de repertório, sempre tentamos 
reservar um período, após a criação e antes da estreia, para que a 
obra concebida seja interiorizada por todos os membros do elen-
co, reflectindo-se numa maior segurança em palco. Por questões de 
agenda, em duas ocasiões, estreámos os trabalhos logo a seguir às suas 
criações, acabámos por concluir que o modelo ideal não é este, e sim o 
que – por hábito e pelos resultados obtidos – utilizámos. 1  A coreografia Insónia (2004) surgiu no âmbito 

do laboratório coreográfico realizado com os 
membros do elenco, sendo uma criação de 
Ricardo Mendes e Juliana Andrade.

Diferentemente do que 
acontecia nos Freak Shows, 
em meados do século 
passado, para este grupo é 
importante a utilização das 
diferenças no resultado 
estético-artístico daquilo 
que apresenta, e não a sua 
exposição gratuita.



62 63

As adaptações aos diferentes processos de trabalho não resultam da 
mesma forma para todas as pessoas, como é óbvio.  No quotidiano 
deste grupo temos que lidar com diferentes ritmos de aprendizagem 
e diferentes formas na transmissão das mensagens, entre outras di-
ferenças. A aprendizagem de uma sequência coreográfica não ocorre 
da mesma forma se considerarmos dois intérpretes, um invisual e 
outro sem deficiência, por exemplo. A intencionalidade sugerida num 
determinado contexto coreográfico, não é percebida da mesma forma 
por um intérprete de catorze anos, com deficiência intelectual, e outro 
de trinta anos, com formação académica superior, sem deficiência. Os 
ritmos de produção não podem parar mas deve-se considerar, desde 
o momento da criação de um novo trabalho, todas estas variáveis e 
outras que constantemente surgem.

Passion exige dos intérpretes um grande envolvimento emocional em 
cena, pretende-se que tenha uma aura de grande ternura. Não é fácil 
exemplificar esta intenção da coreógrafa num universo tão heterogé-
neo, como já referimos, mas aqui está parte do trabalho. Esta “é uma 
coreografia que explora os sentimentos humanos relacionados com o 
amor. Não somente o amor entre duas pessoas, mas o amor pela vida e 
por tudo aquilo que fazemos”. 

A longevidade e inúmeras solicitações ainda existentes para apresen-
tações deste trabalho leva-nos a confirmar que a coreógrafa Ivonice 
Satie consegue – como é habitual nas suas criações – ir directamente 
ao sentimento do público. Passados quatro anos da criação esta obra, 
actualmente é dançada com grande emoção e segurança, preservando 
a intencionalidade e sentimentos inicialmente previstos.

A Clara Andermatt esteve connosco em dois períodos durante o ano de 
2005. Como já havíamos escrito num dos programas da apresentação 
da sua criação, o encontro dos mitos marcou a primeira fase da residên-

cia coreográfica, num total de vinte dias. Para Clara 
foi o encontro com o mito da diferença e a oportuni-
dade de conhecer uma nova realidade, com o compro-
misso de a incluir no seu percurso de criadora. Para 
os que compõem o Grupo Dançando com a Diferença, 
foi o encontro com um mito da dança. Rapidamente 
e durante o processo, os mitos caíram e ficaram as 
pessoas, unidas pelos corpos que dançam.

Para os quinze dias que antecediam a data de estreia, estava marcado o re-
encontro. Nesta fase a poética da diferença entrou em cena. Com a queda 
dos mitos foi mais simples, mas não menos trabalhoso, transformar a rea-
lidade e, como ela mesmo disse, "pegar numa equação e mudar-lhe o sinal". 

Na prática, a poética da diferença trouxe-nos a transformação do feio 
em belo, das dores em prazeres, das incapacidades em capacidades... e 
muito mais. Levanta os Braços como Antenas para o Céu estreou a 28 de 
Julho de 2005 e, até hoje, levantamos os braços para o céu e agradece-
mos por este encontro. Com este trabalho e, numa co-produção com 
a ACCCA – Associação Cultural Companhia Clara Andermatt, estreá-
mos em Lisboa no âmbito das comemorações de reabertura do Teatro 
Maria Matos e noutra oportunidade apresentámo-nos no âmbito do 
ciclo Como Tu e Eu, no Teatro Camões. Momentos marcantes para todo 
o grupo na capital do país.

1 Apaixonado leva a assinatura de um dos mais aclamados coreógrafos 
brasileiros da actualidade, Henrique Rodovalho. Criada especialmente 
para a cerimónia de abertura dos XIV Jogos Especiais da RAM, a 03 de 
Junho de 2006, tem como tema o desporto.

Rodovalho, no jogo cénico criado, faz com que o público e os bailari-
nos estejam frente-a-frente como duas claques, enquanto no centro, 
desenvolve-se o jogo das memórias de uma paixão ausente. A banda 
sonora desta criação inclui grandes sucessos de público, escolhidos pe-
los intérpretes durante o período de criação e como, em sua grande 
maioria, são músicas muito datadas, há a abertura para que algumas 
delas sejam substituídas durante o período em que esta obra estiver 
em circulação. A escolha das músicas e a partilha e gestão entre os gos-
tos musicais dos membros do elenco e as ideias do coreógrafo, foram 
momentos riquíssimos.

“Só mesmo 1 Apaixonado pelos seres humanos, capaz de enxergá-los no 
seu quotidiano, captando toda a sua grandeza, fragilidade e poesia, po-
deria levar-nos a 'esquecer o jogo' para olharmos para o 'jogo da vida'", 
lê-se no programa da estreia desta coreografia.

Em Tempus Incertus, voltámos a recorrer a Arquimedes Produções Este-
reográficas para a criação de um filme em tecnologia 3D estereográfica. 
Alfredo Reis Deus, o responsável pela vídeo-arte, e a coreógrafa Elisabe-
te Monteiro criaram num ambiente virtual, um filme que complementa 
a movimentação dos bailarinos e adereços cénicos, no palco.

Na prática, a poética da 
diferença trouxe-nos a 

transformação do feio em belo, 
das dores em prazeres, das 

incapacidades em capacidades... 
e muito mais.
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Esta coreografia “explora (a)casos, ancorados na solidez precária das 
certezas temporárias. São diálogos de afectos - encontros e desencon-
tros - dualidades de uma forma de ser, em eloquências de gestos, que 
contrastam, se complementam ou ignoram, de forma (im)previsível? É 
a noção de um ‘incerto exacto’, como a própria vida - efémera, sublime 
e vulnerável. Por um pequeno nada tudo muda, por um breve instante, 
um ‘eterno retorno ao mesmo”, nas palavras da coreógrafa.

Em função da sua dinâmica – dentro e fora de cena – esta coreografia 
requer uma atenção constante de todos os intérpretes, constituindo-se 
num desafio a cada espectáculo. Tecnicamente também é muito exi-
gente, reflectindo e influenciando no crescimento técnico do elenco e o 
seu máximo aproveitamento pela coreógrafa.

O crescimento técnico, artístico e pessoal é algo almejado por todos. Não 
sabemos se existe uma maior força de vontade e empenho dos intérpre-
tes com deficiência. Este talvez seja o senso comum e não necessaria-
mente reflicta a verdade. O que podemos dizer, com toda a certeza, é 
que no Grupo Dançando com a Diferença todos exercem uma actividade 
em que participam de livre e espontânea vontade. Ainda não são pro-
fissionais e quiçá o sejam rapidamente. Empenho, motivação e dispo-
nibilidade para o trabalho, são características marcantes e necessárias 
para o êxito e eles possuem-nas. 

Só a partir da modificação individual de todos os intervenientes nes-
te agrupamento inclusivo de dança é que podemos extrapolar o nosso 
campo de acção. Primeiro dá-se uma modificação pessoal e interna para 
depois, através dos espectáculos, levarmos isso ao público. É impossível 
e nada desejável que uma pessoa se exponha cenicamente se não estiver 
preparada para isso (tenha ela ou não algum tipo de deficiência).

Todo o trabalho de base desta iniciativa é desenvolvido nos Grupos 
Secundários do Projecto Dançando com a Diferença, que além de se-
rem um recurso auxiliar aos aspectos educativos e/ou terapêuticos, 
servem como uma das bases para a formação de pessoas que eventu-
almente possam integrar o elenco do grupo principal, o Grupo Dan-
çando com a Diferença.

Relativamente ao aspecto familiar há famílias que colaboram muito, 
mas também temos casos em que isto não é verdade (variando desde 
pouca colaboração até a ausência completa). Nos casos onde esta colabo-
ração não é muito efectiva, variáveis distintas levam a que isto ocorra. A 
tentativa de sensibilização desses familiares é constante e acreditamos 
que quanto maior o envolvimento deles, mais rapidamente serão atin-
gidos os objectivos traçados e maiores serão as conquistas.

Relativamente à inclusão social das pessoas com deficiência temos 
comprovado, na prática, que a dança é um excelente recurso auxiliar 
neste processo. À medida que a auto-estima dos nossos intérpretes au-
menta, as suas relações sociais também evoluem. O facto de estarem 
em cena, terem alguma visibilidade na comunicação social, fazerem 
digressões com os espectáculos, entre tantos outros aspectos, faz com 
que o círculo que os cerca se amplie, gerando novos amigos e consti-
tuindo-se um universo mais amplo de relações sociais.

O conhecimento é a maior arma contra o preconceito. Normalmente 
há preconceito quando estamos distantes de algo que não conhece-
mos o suficiente, isto também ocorre no universo da deficiência. Não 
deixemos que também aconteça na dança, pois de bailarinos se trata. 
Que dançam com o corpo e não, apesar do corpo, como já referimos 
em artigos anteriores.

Relativamente à 
inclusão social das 

pessoas com deficiência 
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prática, que a dança é 
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Como é que o Teatro Praga existe no teatro?

Existe com base numa relação de amor e ódio. A Praga 
ama todo o potencial do conceito comunitário perfor-
mático do teatro, mas não lida muito bem com aquilo 
que, muitas vezes, é feito em nome do teatro, uma vez 

que cria muitos equívocos ou muitas respostas. Nós preferimos 
sempre que não haja respostas, preferimos sempre que as pes-
soas tentem responder a questionamentos estéticos e artísti-
cos. Contestamos as respostas garantidas que existem nos tra-
balhos teatrais porque achamos que teatro pode ser tudo. O que 
nos interessa mais é a actividade comunitária performática e 
não necessariamente um texto teatral ou o gesto corporal. 

Mas quando diz que a Praga não lida muito bem com o que é feito em 
nome do teatro, refere-se a quê?

Refiro-me a tentativas de enclausurar o conceito teatral, fa-
zendo-o depender de uma dramaturgia ou de um estilo de 
representação. Contestamos sempre esses estilos, que consi-
deramos ser uma forma fechada de fazer teatro. Muitas vezes 
brincamos com o facto dos encenadores dizerem: a nossa linha 
de trabalho ou o nosso estilo é… As pessoas têm tanta coisa de 
diferente dentro delas que não é necessário ter um estilo. O es-
tilo advém… é um efeito retroactivo do gesto. Também é mais 
fácil para nós porque somos bastantes, conseguimos estar 

O mundo 
Praga

: à conversa 
c/ André  Teodósio

do Teatro Praga

De repente Eu © Nuno Torres
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sempre a duvidar uns dos outros 
ou a trazer novas informações 
uns aos outros, mas contestamos 
imenso o estilo, essa obrigatorie-
dade ou linearidade do estilo… 

As categorizações?

Sim, porque o estilo é uma cate-
gorização imediata. Enquanto en-
cenador, ao dizer que o meu tra-
balho é minimal, formal, corporal 
ou textual, estou a fazer automa-
ticamente uma categorização. O 
teatro deve ser um conceito en-
grandecido. Utopicamente, o tea-
tro deve perseguir ou politizar a 
estética e não se limitar a entre-
ter ou fazer animação de textos. 
Constatamos que, muitas vezes, o 
teatro é uma animação etnográ-
fica de textos, uma realidade que 
contestamos porque quem deve 
fazer isso são os museus. 

Fazer diferente tem sido quase uma 
das bandeiras do Teatro Praga…

Por acaso já fui muito acusado de 
estar a fazer uma espécie de apo-
logia da moda, mas quando falo de 
querer fazer diferente refiro-me à 
tentativa de contrariar a tendên-
cia comum de elevar a universal 
um determinado tipo de pensa-
mento. É tentar diferenciar o pen-
samento. É muito importante 
existirem vários pólos ou ideolo-
gias artísticas. Não queremos que 
toda a gente faça as coisas como 
nós, isso é claro como água. O 
que não queremos é que sejamos 

obrigados a fazer como os outros, 
porque achamos que a pluralidade 
da intervenção no tecido artístico 
é fundamental e essa diferença 
deve ser obrigatória para cada um 
dos criadores. Aliás, cada um dos 
criadores tenta ser diferente do 
outro, tenta redefinir estética e 
politicamente o seu trabalho… Há 
é às vezes menos grau de risco. E 
o que achamos é que o risco deve 
ser brutal porque uma sociedade 
sem risco é uma sociedade autó-
mata. O risco pode conduzir a 
erros, mas estamos prontos para 
levar o tiro quando cometermos 
um erro fatal.

Preferem arriscar sempre?

Sim, achamos que é fundamental 
arriscar porque questiona dogmas 
e essa é a importância do arriscar 
é questionar dogmas vigentes.       

E como é que se sobrevive com essa 
filosofia do risco?

Não se sobrevive. Temos a sor-
te da maioria dos elementos da 
Praga conseguir sobreviver com 
o auxílio de familiares ou amigos. 

É muito complicado porque não 
conseguimos pagar as contas com 
o nosso trabalho. Mas mesmo as-
sim é de frisar que temos tido cada 
vez mais apoio de instituições e 
pessoas, como Ricardo Pais, Jorge 
Salavisa, Miguel Lobo Antunes, 
através do Francisco Frazão ou do 
António Pinto Ribeiro. Todos nos 
têm apoiado e incentivado a criar. 
Todos têm dado a possibilidade 
da Praga criar dentro de sítios 
que, à partida são alérgicos a este 
tipo de espectáculos, o que é bom 
porque, de alguma forma, mostra 
que a nossa ascensão foi feita com 
base na conquista. 
Há sempre frutos desta indepen-
dência e deste trabalho duro. Con-
seguimos ir criando uma lingua-
gem sólida e um determinado tipo 
de público. Além disso, tentamos 
que todos os trabalhos tenham 
qualidade, quer tenham um orça-
mento de 5 euros ou de milhões de 
euros e toda a gente é importante, 
quer seja um ou muitos especta-
dores. E a verdade é que estamos 
cada vez mais inseridos na rede 
dos teatros. As pessoas têm sido 
muito simpáticas, têm acarinhado 
o projecto e não fazem exigências 
duras, já sabem que daqui não sa-
bem o que é que vai sair… e isso 
é uma surpresa, é um risco. Até à 
data tem corrido bem!  

 
Procuram devolver ao teatro o que é 
do teatro, o que é que isso quer dizer?

Defendemos uma responsabiliza-
ção máxima dos criadores, e, mui-
tas vezes vivemos sob ditaduras 

invisíveis teatrais. Essa máxima 
parte também de um livro do Or-
tega e Gasset que defende o teatro 
só como um edifício onde tudo 
pode acontecer, a única condição 
é observar-se algo. O nosso ob-
jectivo é promover esse lado per-
formático do teatro. Quer dizer, 
é sempre o objectivo dos grandes 
movimentos, há sempre essa ten-
tativa de redefinição do teatro 
como um espaço sem técnica ou 
com muitas técnicas… Quando 
dizemos que queremos devolver 
ao teatro o que é do teatro referi-
mo-nos a reclamar todas as técni-
cas para o teatro. E o que, muitas 
vezes, vemos em teatro é um tipo 
de teatralidade que está privada 
de toda a riqueza humana: ou por-
que não usam vídeo ou porque só 
usam determinados tipos de tex-
to ou porque só se movem de uma 
determinada maneira ou porque 
as músicas só são daquele músico. 
O que queremos devolver ao tea-
tro é toda essa riqueza, toda a res-
ponsabilidade máxima do criador 
e do espectador. Não queremos 
um espectador que esteja inerte, 
tem de ser um espectador acti-
vo e consciente daquilo que está 
a ver. Queremos devolver tudo 
aquilo que o teatro esteve privado 
ao longo de séculos de aristote-
lismo hierárquico. O teatro deve 
ser como, por exemplo, o teatro 
brechtiano, deve ser rico em tudo! 
Não significa que façamos só tex-
tos de Brecht, defendemos é que 
a sua lógica deve ser transposta e 
que se lhe deve dar continuidade. 

Como se relacionam com o texto?

Temos vindo a aprender aos pou-
cos. Começámos sem cenografia, 
sem texto e sem figurinos. E, aos 
poucos, fomos integrando estes 
elementos, acreditamos que lá 
para os 70 anos de existência já 
teremos cenografia, texto e figu-
rinos… Mas é um processo lento 
porque tem a ver com a aprendi-
zagem de lidar com os materiais. 
Apoiámo-nos sempre muito num 
texto de um grande teórico por-
tuguês que é o Osório Mateus que, 
infelizmente, não é muito estu-
dado e que diz que teatro não é 

texto. E, de facto, teatro também 
pode ter texto, mas não é só texto. 
E essa tentativa de fazer depender 
o teatro do texto tem, mais uma 
vez, a ver com o aristotelismo 
das artes em que a nimésis passa 
a ser o ponto mais importante, o 
que automaticamente traz uma 
resposta à sociedade, assim as 
pessoas já não têm que pensar na 
forma teatro. E o que queremos 
é questionar sempre essa forma. 
O teatro pode ser um texto, mas 
também pode não ser. 

E que tipo de texto? 

Preferimos usar sempre textos de 
receitas, entrevistas, textos teóri-

cos porque são tão bons como um 
texto de teatro. A nossa relação ba-
seia-se no gosto de ler o texto, mas 
não necessariamente de o ver. Acho 
que tem de existir uma responsa-
bilização dos encenadores. Muitas 
vezes, os encenadores fazem um 
espectáculo a tentar cumprir um 
texto, o que é um erro crasso. Não 
cumprem porque: primeiro, o texto 
é o texto; segundo, muitas vezes, 
o próprio texto é mais divertido 
como texto do que com a encena-
ção; terceiro não é necessariamente 
arte encenar um texto só para este 
sobreviver. Ao escolher um texto 
para ser encenado tem de se ter 
uma proposta como criador, tem 
de existir uma responsabilidade 
artística na escolha. Por isso, ten-
tamos ser muito cautelosos. Gosta-
mos de textos, mas é preciso muito 
cuidado ao fazê-los porque pode 
trazer arqueísmos gigantes para a 
cultura, fazendo com que se deixe 
de investir em novas dramaturgias 
ou novos escritores, e, além disso 
não tenho a certeza que todos os 
textos que são apresentados como 
bons, sejam realmente muito im-
portantes dramaturgicamente. Por 
exemplo, os cursos de dramaturgia 
são muito independentes do teatro 
e têm um pensamento muito aca-
démico, o que é muito triste porque 
todos os pensamentos devem atra-
vessar o teatro, este deve ser um 
espaço de unificação de todas essas 
ideias. E, muitas vezes, na drama-
turgia o que conta são só critérios 
literários, que não são necessaria-
mente os do teatro. É por isso que 
queremos devolver ao teatro o que 
é do teatro, trata-se de devolver o 

Utopicamente, o teatro 
deve perseguir ou 
politizar a estética 
e não se limitar a 
entreter ou fazer 
animação de textos

Queremos devolver 
tudo aquilo que o 
teatro esteve privado 
ao longo de séculos 
de aristotelismo 
hierárquico.
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próprio pensamento do teatro, em 
vez de coisas garantidas ou de di-
taduras invisíveis que funcionam 
e que auto-legitimam uma forma 
que não deve ser auto-legitimada, 
mas que tem de ser constantemen-
te questionada e conquistada.    

A preocupação com o real e o quoti-
diano também se foi construindo ou 
já era um propósito quando a compa-
nhia foi criada?

Essa tentativa de acentuar o aqui 
e agora sempre esteve presente, 
mesmo nos trabalhos ainda domi-
nados por uma nuvem neo-realis-
ta. Nunca queremos fazer de conta 
que estamos ali, queremos mesmo 
estar com as pessoas e partilhar 
com elas. Isto não significa que 
tenham de interagir com o espec-
táculo, significa que não as omiti-
mos do próprio espectáculo e não 
fingimos que aquele espectáculo 
não depende delas e não é para 
elas porque o espectáculo é aci-
ma de tudo para os espectadores. 
E essa afirmação de que estamos 
aqui e vocês aí é muito importante 
nos nossos espectáculos. É como 
se fosse um partido político, mas 
é estético, queremos mesmo que 
as pessoas votem em nós e que fa-
çamos o melhor por elas. Às vezes 
é muito perigosa a metáfora…

A metáfora é perigosa, porquê?

Porque as metáforas surgem sem-
pre, são uma espécie de sub-pro-
duto do gesto. Qualquer gesto vai 

produzir automaticamente um 
significado, que será lido como 
metáfora. Outro problema é o da 
criação da metáfora pela metáfo-
ra que é altamente enganador e 
redutor da possibilidade da me-
táfora, é um jogo muito pequeno 
em relação ao espectador, não lhe 
dá possibilidade nenhuma de es-
colha, de pensar o que quer que 
seja, porque o espectador está au-
tomaticamente condicionado não 
podendo percepcionar qualquer 
outra metáfora. Enquanto que 
qualquer gesto não tem garantia 
porque não contém promessas. 

Tenho de voltar à subsistência, de-
preendo que a sobrevivência da Pra-
ga seja complicada?

Para além da dificuldade econó-
mica, a maior dificuldade reside 
nas expectativas do Ministério da 
Cultura ou da Direcção Geral das 
Artes, uma vez que estão sempre à 
espera que uma companhia peque-
na como a Praga tenha o mesmo 
desempenho que uma companhia 
grande, como as companhias que 
recebem muito dinheiro. E isto 
é problemático porque temos de 
estar a competir não só com uma 
lógica de ditadura invisível sobre 
o tipo de teatro que podemos fazer 

(e este critério estilístico tem ser-
vido de entrave à possibilidade de 
subsistência a muitos projectos de 
criadores contemporâneos, o que é 
bastante grave porque as ditaduras 
estão a deixar de ser invisíveis para 
passarem a ser ditaduras visíveis 
que não possibilitam a diferença 
artística, isto é, em breve vai exis-
tir uma hegemonia teatral) mas 
também num lado mais pragmá-
tico, torna-se muito difícil fazer 
três novas criações anuais, com 30 
representações cada uma, com co-
produções, viagens e etc. Simples-
mente não há dinheiro para teres o 
mesmo tipo de estrutura. 

Acaba por ser castrador, mas 
mesmo assim preferem apos-
tar na diferenciação… 

Sim e vamos lutar até ao fim 
da vida. Temos a responsa-

bilidade de, em nome da diferença 
e da luta contra a hegemonia artís-
tica, candidatarmos projectos que 
sejam claramente uma afronta às 
ditaduras ou às matrizes porque, 
de facto, a sociedade e as pessoas 
estão todas a viver sob uma ma-
triz do que é o teatro. Julgo que é a 
mesma coisa com a dança. Estava a 
ler no outro dia a biografia do Pau-
lo Ribeiro e compreendo que tanto 
para o Paulo Ribeiro, como para o 
Rui Horta, João Fiadeiro ou a Vera 
Mantero, que estão todos a fazer 
trabalhos absolutamente diferentes 
dentro da área da dança, também 
tenha sido difícil na altura quebrar 
com um estilo de dança. A história 
repete-se over and over again.

Temos a responsabilidade 
de, em nome da diferença e 
da luta contra a hegemonia 
artística, candidatarmos 
projectos que sejam 
claramente uma afronta às 
ditaduras ou às matrizes

O Avarento © João Tuna

Discotheater © Ângelo Fernandes
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Como decorre o processo de criação?

Normalmente, temos uma ideia 
para um espectáculo que pode ser 
um traço geral, entrevista, livro 
ou uma peça. Temos um processo 
de trabalho em co-criação em que 
começamos a trabalhar sobre o 
tema proposto, mas trabalhamos 
em todas as linhas. Reunimos 
tudo o que conseguirmos arranjar 
e fazemos uma guerra. Basica-
mente, os espectáculos são uma 
guerra de criadores, com berros e 
às vezes choro, mas sempre muito 
amigos, para começar a edificar 
o que o espectáculo pode ser. Já 
para os dois últimos espectácu-
los surgiram-nos propostas, uma 
de texto de José Vieira Mendes 
e uma outra inserida num ciclo 
dedicado à imigração em Lisboa. 
Começamos assim, por exem-
plo: o amor é belo. E temos uma 
pessoa que vai ter com outra, os 
projectores fecham, há um beijo 
de 10 minutos... e com uma mú-
sica. Não! Tentamos que as coisas 
sejam mais complexas. Normal-
mente reunimos os autores que já 
pensaram o assunto e tentamos 
dar uma volta aos materiais. Ten-
tamos tratar esses assuntos de 
uma forma estética para que pro-
porcione aos espectadores não só 
um belo momento de prazer, mas 
que também lhes dê espaço para 
pensar e poder reflectir sobre 
aquilo que estamos a propor e não 
necessariamente para acharem 
aquilo que estamos a dizer. Não 
queremos que as pessoas pen-
sem necessariamente as mesmas 

coisas que nós, até pelo contrário, 
queremos é que pensem outra 
coisa diferente, queremos que a 
obra seja aberta ao público e que 
tenha um conteúdo elevado, que 
não seja a metáfora pela metáfo-
ra. Até ironizamos que a metáfora 
é muito fora, porque é muito fora 
do assunto, é uma ilusão especta-
cular que torna o espectador pas-
sivo e cuja resposta já eles sabem. 

Projectos futuros?

Além da circulação de alguns es-
pectáculos, no Verão vamos ter 
um espectáculo chamado Conser-
vatório, no Alkantara, e teremos 
mais um ciclo Shall We Dance, 
desta vez, para as crianças… O 
que também é interessante por-
que sempre fomos contra os es-
pectáculos infantis e, entretanto, 
decidimos fazer um espectáculo 
para crianças, que vai estrear no 
Teatro Viriato e que consiste em 
dois espectáculos com a Anita vai 
a Nada, da Patrícia Portela e da 
Cláudia Jardim e outro chama-
se Supernova da minha autoria 
e do André Godinho. Ao mesmo 
tempo estamos a pensar lançar 
uma fanzine e abrir uma loja no 
centro de Lisboa para estarmos 
ainda mais activos socialmente. 
No futuro gostaríamos de fazer 
teatro em teatros convencionais! 
Ao contrário do que normalmen-
te acham de companhias expe-
rimentais que só querem fazer 
coisas em armazéns porque não 
querem usar a estrutura de palco 

à italiana, nós amamos profunda-
mente todos os códigos teatrais, 
agora não podem é coexistir to-
dos ao mesmo tempo e da mesma 
forma. E nós dependemos muito 
deste apoio que os teatros amiga-
velmente nos têm dado. Já agora 
Conservatório é um espectáculo 
de direita.

A companhia tem 10 anos, foi sempre 
um percurso de experimentação?

Sim, é um percurso de experimen-
tação, de ir tacteando aos poucos 
os caminhos, de não querer fazer 
tudo ao mesmo tempo, sobretudo 
é um percurso de ir perguntando 
as causas das coisas, que é o mais 
importante. Quando falamos de 
experimentação e diferenciação 
é estar sempre com o porquê. Ali-
ás, a nossa relação é mesmo a do 
porquê, e, aos poucos conseguimos 
arranjar uma pequenina respos-
ta que é uma mais-valia e vamos 
construindo coisinhas. Mas tive-
mos de começar da tábua rasa e, 
obviamente, cometemos muitos 
erros. Se nos perguntassem há 
três anos atrás: querem fazer um 
espectáculo para crianças? Nós di-
ríamos não, não faz sentido. Éra-
mos muito mais guerrilheiros que 
agora, mas fomos apreendendo e 
aumentando qualquer coisa ao dis-
curso. E como disse no início desta 
conversa talvez daqui a 70 anos te-
nhamos a cenografia, o texto, tudo 
à nossa maneira. Mas não pode ser 
imposto, temos de perceber o por-
quê e depois é que aceitamos.

Como surgiu a companhia?

Eu não estive na fundação da 
companhia, o que aconteceu é que 
existiam alguns elementos da 
Praga que fizeram um curso de te-
atro e decidiram unir-se e come-
çar a fazer uma companhia de te-
atro porque achavam que tinham 
alguma coisa a dizer. O que acho 
que peca nesse percurso inicial é 
que a Praga ainda funcionava den-
tro de uma lógica naturalista ou 
realista, não se conseguiram des-
prender logo da maneira de fazer 
teatro que estava instituída. No 
entanto, aos poucos foram conse-
guindo porque foram vendo que o 
caminho não era por aí. Foi feita 
uma tábua rasa e recomeçou-se 
tudo. Mas isto aconteceu porque 
também ainda eram muito novos. 
Ainda sofriam do consumo cego 
dos materiais. Contudo, quando 
conseguiram perceber que aquilo 
que estavam a fazer era o que cri-
ticavam foi claríssima a mudan-
ça. A partir de Um mês no Campo 
houve uma ruptura drástica com 
a história da própria companhia, 
aliás esta peça é de um autor, que 
inventou a palavra niilismo e acho 
que está tudo dito. •

O Avarento © João Tuna 
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A forma das coisas...
Um primeiro encontro que podemos ter com a criação artística é pelas 
formas: aquelas que nos provocam, as que nos estimulam de um modo 
agradável, ou aquelas que nos causam repulsa. São as formas! Mas os 
sinais da criação são muitos mais. Perseguimos a cor, o movimento, a 
textura, o som, o ritmo, os conceitos, os ambientes... e libertamo-nos. 
Goëthe referia-se à arte como forma de fuga do real e ao mesmo tempo 
como uma profunda atracção por ele.

Surge-me, invariavelmente, quando penso no acto criativo, o paradoxo 
entre a Liberdade e a Realidade. Um difícil e estranho paradoxo que se 
revela numa fuga impossível a qualquer um dos seus dois pólos, sem 
que os percamos. Se a fuga da realidade é um acto íntimo de liberdade – 
e quantas vezes a arte não é uma forma de fuga, de transposição do real, 
ou mesmo de alienação! – por que razão nos vemos sujeitos de uma per-
da? Aceitar a criação artística como uma transfiguração da realidade, 
uma imagem outra do mundo, é arriscar desviar definitivamente o olhar 
atento ao que nos rodeia. Perdemos, assim, a vida, o ambiente onde se 
desenvolvem os nossos actos de fuga, quando desejamos a liberdade! E 
o inverso é igualmente verdadeiro: a prisão da realidade pode reter-nos 
agrilhoados a um pragmatismo asséptico, sem sabor, descolorido e, em 
última análise, absolutamente desinteressante.

Afastam-se, assim, os dois pólos de uma mesma verdade: a do ser, da 
identidade, da pessoa, criando-se um paradoxo intransponível. 

O mistério da 
criação, o desejo 
e a metáfora

"Quando chovia, gostava que me 
chovesse na boca." 
Tonino Guerra. 

[Amar as palavras assim é estar próximo 
do Som Original. 
Do som da Criação.]

: opinião 
Filipe Teles
Assistente Convidado na 

Universidade de Aveiro

Falar de criação é correr um risco. Falar, também, do Homem e 
da sua relação com a realidade - conceito de difícil explicação 
- é aumentar o grau de risco. Fazê-lo com limitação de espaço 
é loucura!

© DR
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O desejo.
A tradução a que a realidade é sujeita pelo som, pelo 
pincel, pelo corpo ou pela caneta do artista está 
sempre determinada pelos condicionantes do olhar. 
O criador olha a Vida - o real - e transforma-a, par-
tindo do seu próprio lugar, das suas experiências, 
atendendo às suas características implícitas, aos 
seus estigmas, pressupostos e medos. Nunca há, as-
sim, uma só realidade; várias são as suas interpre-
tações - a minha difere da do outro na forma como 
percebemos o Real. A leitura do artista não é nunca 
a minha, e a leitura que fazemos de uma criação ar-
tística difere sempre da do “vizinho”. Mas esta é a 
grande componente do mistério.

É nesta prisão da existência que nos vai incomodan-
do um interior ardor - o desejo de liberdade. O Ho-
mem é um ser com inúmeras capacidades de adapta-
ção, mas perde-as na totalidade quando é privado da 
concretização desse desejo último de liberdade.

A fuga à existência, à realidade - em última instância 
à Vida - é a única forma de libertação que não apre-
senta vantagens em si mesma. Se nos libertamos da 
Vida perdemo-la. Perdemos o ambiente onde se de-
senrolam as nossas liberdades. Assim, a fuga da rea-
lidade priva-nos da libertação; por outras palavras, a 
liberdade extrema, total, perde-se no próprio acto.

Duas ideias efectivamente difíceis de conciliar: a Li-
berdade e a Realidade.

A filosofia é a ciência da origem. Segundo Walter Benja-
min, é aquela que procura nos opostos, nos divergentes, 
que num interior de um tempo e de um espaço comum 
desenrolam um confronto, a descoberta da matriz que 
faz avançar a História. É, pois, na procura da conciliação 
de forças opostas fundamentais que se propõe o desenro-
lar da própria criação artística.

Instrumento de ilusão
O Homem recorre a um instinto que o leva a evitar a 
realidade, a que Ortega y Gasset denominou de “mais 
radical instrumento de desumanização” - a metáfo-
ra. Foi, também, este brilhante filósofo do país vizi-
nho que se permitiu a uma simples fantasia sobre a 
origem desse extraordinário subterfúgio: a metáfora 
terá surgido como consequência de um esquecimen-
to do Criador, tal como “o cirurgião distraído que se 
esquece de um instrumento na barriga do operado”.
Possivelmente, será esta a única forma que encontro 
para uma saudável, mas sempre ilusória, resolução 
do paradoxo. A metáfora, instrumento manipulador 
do real, natureza própria da arte, proporciona a fu-
gaz satisfação da vitória sobre a dúvida intransponí-
vel que medeia entre a Realidade e a Liberdade. 

A criação artística pode, assim, ser um canal forte 
de leitura da realidade, uma captação deformada 
– ou transformada – da nossa verdadeira identida-
de. A criação artística pode ter, assim, um sentido 
transformador, político, socialmente interveniente, 
ocupando o único lugar novo deste paradoxo: o do 
mistério. Desta forma, ainda que a vida nos torne pri-
sioneiros, a arte pode libertar-nos, ao mesmo tempo 
que nos mantém firmes na realidade. A arte é, de tal 
forma, paradoxal no seu âmago que se pode confun-
dir com um espelho que nos dá uma imagem nova da 
vida, do real, sem o ser!

A criação artística comporta em si mesma o poder 
incomensurável de dar novas pistas sobre a própria 
humanidade. As propostas que nos faz, através da 
sua leitura livre e muito própria da realidade, mui-
tas vezes constituem a força motriz da nossa própria 
identidade. A criação – a arte – pode ser um instru-
mento poderoso de criação de identidades, de sen-
timentos pertença, de vontades de transformação. E 
este poder ontológico, de entender o próprio indiví-
duo, é também um poder político – de transformação 
e de afirmação das comunidades. Que mistério mais 
poderoso do que este?! 

Acabou, pois, por ser o nosso ponto de partida, a res-
posta aos problemas que se levantaram. A metáfora, 
essência da criação, é a única fuga ao paradoxo que 
a arte nos revela, como instrumento de transfigura-
ção do real. 

Se num artigo anterior me referi aos programadores 
como tradutores do processo cultural, então, agora, 
ser-me-ia necessário criar uma nova palavra para ex-
plicar os criadores, esses construtores de metáforas: 
metaforizadores…
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LP é Leonor & Paulo. LP é Lugar Pre-
sente. Lugar de partilha onde os 
ritmos de quem ensina e de quem 
é ensinado se cruzam e giram 

como um disco de vinil de longa duração. Foi ao 
sentir o pulso da comunidade de Viseu que a Com-
panhia Paulo Ribeiro decidiu, em 2006, abrir um 
espaço próprio onde o público pudesse ter, com re-
gularidade, aulas de artes do palco. Dentro de ano 
e meio, a companhia de dança pretende abrir uma 
escola de artes performativas, no edifício contíguo 
ao Teatro Viriato. 

A estrutura artística encontra-se em conversações 
com o Ministério da Educação, no sentido de defi-
nir se a escola terá ensino integrado ou articulado 
com escolas do ensino básico regular. «Estamos 
ainda a estudar a viabilidade de uma escola porque 
isto burocraticamente é complicado. Temos vindo a 
trabalhar isso com calma porque sabemos que não 
podemos sonhar muito rápido, temos de ir sonhan-
do», exprime Leonor Keil, directora artística da 
companhia. É assim que a Companhia Paulo Ribeiro 
tem desenvolvido os projectos com a comunidade: 
«devagarinho», mas com solidez. A esta ponderação 
de passos, Leonor chama de gesto político: «A com-
panhia não chegou à cidade e decidiu logo criar uma 
escola; foi um gesto político, que os políticos não fa-
zem. É político no sentido de ir ao encontro do que a 
comunidade quer e não impor decisões».

A Companhia Paulo Ribeiro (CPR), quando veio para 
Viseu, há quase 10 anos, queria dançar, mostrar dan-
ça, mas também fazer dançar. A companhia residen-
te do Teatro Viriato começou por propor workshops à 
comunidade. Viu que as pessoas queriam formação 
de longa duração e começou a evidenciar-se a neces-
sidade de um espaço próprio: o Lugar Presente, LP 
para os amigos.

O Lugar Presente é uma ideia com mais de uma 
década de maturação. O nome surgiu em Sacavém, 
antes da Companhia Paulo Ribeiro vir para Viseu. 
Na altura, o coreógrafo e a bailarina Leonor Keil 
encontravam-se em Lisboa. O casal, unido em palco 
e fora dele, lembrou-se de desenvolver um projecto 
artístico à margem da cidade. Numa quinta da famí-
lia de Francisco Keil Amaral – pai de Leonor e conhe-
cido por Pitum -, a bailarina pensou em transformar 
uma vacaria em espaço de criação e fruição artística. 
«O que eu queria era fazer um espaço de residências 
artísticas e ter algumas aulas para a população de Sa-
cavém e haver programação alternativa aos fins-de-
semana», recorda Leonor Keil. A bailarina conta que 
a escolha do nome LP começou por brincadeira: «Era 
Lira e Pitum porque eram os donos da quinta. Depois 
LP, de Leonor e Paulo. E depois era LP em alusão aos 
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discos vinil. Acabou por ser o Paulo, que 
tem sempre um lado poético, a decidir que 
era aquele nome que ficava». E ficava bem 
em Viseu. Porque o LP é o que a comunidade 
quer. «Isto não é como um franchising que 
se pode montar em qualquer sítio do mun-
do», salienta Albino Moura, responsável 
pela gestão e produção da companhia. «Se 
calhar este projecto noutro sítio não fun-
cionaria, não seria o mesmo, seria adaptado. 
Precisámos de tempo para percebermos as 
pessoas, não é só conquistar, é perceber, e eu 
não posso conquistar se não for percebendo 
o que desejam», completa Leonor Keil.

Muitos ensaios transpirados, muitos pal-
cos percorridos, muitas sensibilidades 
intuídas. Só depois de conhecer bem o 
público viseense é que a companhia optou 
por uma separação física do Teatro Viria-
to (TV). Começava a tornar-se complicado 
desenvolver os projectos do TV e da CPR 
no mesmo espaço. «Quando o Paulo saiu 
para ir dirigir o Ballet Gulbenkian, está-
vamos a ter umas dificuldades em conse-
guir conciliar o projecto das aulas da com-
panhia, com o próprio projecto do Teatro, 
em termos de espaços utilizáveis. Eram 
pequenos para ambas entidades desenvol-
verem tudo que tinham previsto», salien-
ta Albino Moura. O objectivo era também 
tornar bem evidente, para a comunidade, 
que o Teatro e a Companhia eram projec-
tos distintos. A CPR continua a ser a com-
panhia residente do TV, mas, com o apoio 
da autarquia, possui um espaço onde pode 
ampliar a componente pedagógica e de 
sensibilização de públicos. 

Diariamente, no LP, são leccionadas au-
las de vários tipos de dança: de salão, do 
ventre, criativa, clássica, moderna, téc-
nica clássica, jazz, contemporânea, barra 

de chão, tradicional, latina. E há espaço 
ainda para propostas de DJing, iniciação 
musical/voz, capoeira, pilates, tai chi e 
yoga. No total, estão inscritos mais de 300 
alunos. Albino Moura diz que o «LP deu 
um pulo enorme, desde que é LP». «Quan-
do ainda estávamos no Teatro, tínhamos 
cem alunos e num ano temos 400 e tal 
alunos, 333 inscritos mais cento e tal não 
inscritos», completa. 

"Hoje sei que quero
 fazer dança"

Bruno Brazete, de 21 anos, fez do Lugar 
Presente um trampolim para tocar um so-
nho. Em 2005, o jovem sentia-se com força 
para rasgar um novo trajecto de vida. Vivia 
na Guarda, de onde é natural, tinha colabo-
rado com o Aquilo Teatro, trabalhado três 
anos numa empresa de animação de rua, e 
queria aprimorar a formação artística. Des-
cobriu a CPR e mudou-se para Viseu. Ainda 
no espaço do Teatro, começou a ter diaria-
mente aulas de dança com o ex-bailarino 
Albino Moura. Para se sustentar, tornou-
se assistente de sala no Teatro e ajudante 
de cozinheiro num restaurante da cidade. 
«Nunca tive complexos, sempre tive muita 
força ao pensar que fazia tudo o que fosse 
preciso para cumprir o sonho», vinca.

 «Ao fim de um ano, queria ir embora, para 
tirar um curso de dança. Mas fiquei porque 
ainda não me sentia seguro», exprime Bruno. 
Tinha aulas das 19h30 às 22h00. «No início 
foi complicado, o corpo não estava habitua-
do, não tinha flexibilidade nenhuma; depois 
comecei a ter uma maior consciência do cor-
po e uma presença maior em palco», conta o 
jovem. A companhia de dança atribuiu-lhe 
uma bolsa, mas Bruno teimou em «pagá-la», 

fazendo as limpezas do Lugar Presente. Aí, no Cinco à 
Quinta - o espaço de apresentações informais aberto à 
comunidade  -  Bruno foi mostrando gestos de talento. 
«Foi no Cinco à Quinta que iniciei os meus trabalhos, 
foi uma forma de ganhar auto-estima», recorda.

Em 2006, fez audições em duas escolas de dança no 
Porto: Ginasiano e Balleteatro. Tinha a porta aber-
ta nas duas. Escolheu o Balleteatro, onde tem aulas 
diárias até às 17h00, fazendo aulas extra das 19h00 
às 22h00. Não deixou de fazer animações de artes 
circenses, mas a responsável pela escola de dança 
surpreendeu-o com uma proposta: «Agora estou a dar 
aulas a meninos com paralisia cerebral, foi um desafio 
da directora, como forma de pagar a escola».

Depois de terminar o curso, no próximo ano, Bruno 
gostava de continuar a formação em dança, no Ca-
nadá ou em Espanha. Em relação a perspectivas de 
futuro, o jovem aprendiz de dança diz que o tempo 
trará respostas e projectos. Um ponto é certo: «Voltar 
para a Guarda, só para ver os meus pais; lá as pessoas 
têm mentalidades muito fechadas». Viseu tornou-se 
um lugar presente por causa das pessoas com quem 
tem vindo a partilhar sensibilidades: «Foram elas que 
fizeram com que seguisse o meu sonho, ganhei tanto 
afecto às pessoas, encontrei amigos, pessoas belas». A 
beleza maior traduziu-se numa relação afectiva com 
uma rapariga de Viseu. E num despertar de vocação: 
«A passagem por Viseu trouxe-me uma perspectiva de 
vida diferente; hoje sei que quero fazer dança».
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A actriz que sentiu o 
«efeito sementinha»

Rafaela Santos deixou Lisboa à distância 
das saudades. Há quatro anos mudou-se 
para o distrito de Viseu. Adoptou a vila de 
Canas de Senhorim como local de residên-
cia; a Companhia Paulo Ribeiro, como local 
de trabalho. No decorrer das aulas, inespe-
radas razões do coração reescreveram-lhe o 
guião da vida pessoal: a Rafaela professo-
ra apaixonou-se pelo Fernando aluno. Foi 
mútuo. E fora do LP têm escrito uma peça 
com enredo bem-aventurado. 

A aproximação a Viseu começou com o con-
vite para integrar o Auto da Barca do Inferno, 
espectáculo de teatro visual da CPR, com 
encenação de John Mowat. «Depois de cada 
espectáculo, havia uma conversa informal 
com o público e apercebi-me de que havia 
uma grande fome de ateliês de expressão 
dramática», indica a actriz. 

Em 2004, a encenadora realizou um pri-
meiro ateliê, de três meses. «Correu muito 
bem e senti o efeito sementinha», recorda. 
A semente da formação artística começava 
a dar flores. E as mãos de Rafaela foram co-
lhendo pétalas gratificantes: «Dá outro tipo 
de responsabilidade; tenho alunos que vêm 
de Lamego e de Seia, consegues ver que este 
trabalho faz sentido em termos sociais, e 
isso mexe com os nossos sentimentos».

Para esta professora, as aulas de expres-
são dramática são benéficas em termos de 
desenvolvimento pessoal e de cidadania. 
Rafaela frisa que a actividade que se desen-
volve no LP é «educação através da arte e 
não apenas educação da arte». E reforça: «A 

cultura faz sentido, quanto melhor comu-
nicarmos, melhor anda a sociedade; já para 
não falar das libertações de energias nega-
tivas e bloqueios interiores dos alunos». 

Sofia integra a turma de teatro para jovens, 
orientada por Rafaela Santos. No total, 
sete meninas, com idades compreendidas 
entre os 10 e os 16 anos. Como experiên-
cia, Sofia teve uma participação em peças 
na escola. A inscrição nas aulas do LP teve 
duas motivações: «Achei que me ia ajudar 
ao nível de desenvolvimento da expressão 
oral, nas exposições de trabalho na escola 
e para deixar de ser tímida». Admite ainda 
não se ter desinibido muito, mas já se sente 
mais à vontade com as colegas do LP. 

A outra Sofia da turma, a Rebelo, conta 
que desde muito cedo se familiarizou com 
o teatro. «A minha mãe é amiga do Tea-
tro Viriato e vai também muito à ACERT, 
e leva-me com ela», explica. A expressão 
dramática, segundo diz, é uma «aptidão» 
que quer desenvolver. Antes de ir para o LP, 
Sofia frequentou, durante um ano, as aulas 
na ACERT. Ana Catarina, de 11 anos, tinha 
aulas de ballet numa escola de artes viseen-
se desde os seis anos. Como queria repre-
sentar, decidiu fazer a inscrição no LP. As-
sume que não foi uma ideia dos pais, mas 
uma escolha muito dela: «Vir para o teatro, 
foi uma decisão minha, minha, minha».

Paula Careto não conhecia Viseu, antes de 
vir dar aulas de dança jazz no LP. Mas já ti-
nha andado por perto: «Vim ao Andanças, a 
S. Pedro do Sul, para abrir horizontes». No 
LP tem três turmas: crianças, adolescentes 
e adultos. Assumidamente, tem um prazer 
especial em dar aulas ao público mais velho 

porque «o tipo de resposta é diferente». «Nas crian-
ças é preciso controlar a energia; os adolescentes es-
tão na idade do armário e é difícil controlar-lhes a 
boca; gosto muito de dar aulas aos adultos», explica.  

A professora reforça que «é fundamental a educação 
através da arte» e condena os pais que põem os fi-
lhos de castigo, cortando nas aulas de dança. «Aqui 
as crianças trabalham muita coisa, para além da 
energia: trabalham a memória, a coordenação, o tra-
balho de grupo», enumera. 

A coreógrafa sabe que a dança pode mudar vidas. A 
dela mesma: «Mudou tudo na minha vida; era muito 
pobre, ganhei independência e auto-estima». Mas 
também a vida de quem se deixa seduzir pela coreo-
grafia dos gestos: «Estive 14 anos a dar aulas a reclu-
sas na cadeia de Tires e sei como muda mentalidades 
e formas de estar na vida».
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AVENTURAS DE FORA PARA DENTRO 
E DE DENTRO (DE CADA UM) PARA 
FORA

: opinião 
Ana Diogo
Psicóloga

Cada vez mais é aceite que o uso 
de técnicas como a Arte-Terapia 
ou o Psicodrama contribuem efi-
cazmente para o tratamento de 

psicopatologias. São métodos claramente 
clínicos, orientados por técnicos, e com um 
fim objectivamente terapêutico, direcciona-
do a um comportamento-alvo disfuncional 
daquela pessoa ou comum àquele grupo.

Não é essa temática que aqui abordarei.

O objecto desta reflexão prende-se com 
projectos que directa ou indirectamente 
testemunhei. Projectos que partiram e/ou 
foram orientados por artistas com um fim 
artístico, mas que se dirigiram ou se inter-
ceptaram com populações jovens institu-
cionalizadas.

Projectos-aventuras…em que mundos di-
ferentes se hetero e auto-desbravavam...

Em jeito de ilustração socorrer-me-ei da 
experiência que tive enquanto profissional 
ligada à Reinserção Social, como observa-
dora externa de um projecto que se reali-
zou num Centro Educativo deste Instituto.

Inside Out consistiu num projecto promo-
vido pelo Serviço Educativo do Teatro Mu-
nicipal da Guarda (TMG) que decorreu ao 
longo do ano de 2006, e foi orientado para 
o envolvimento de populações frequente-
mente esquecidas em actividades criativas 
que explorassem as capacidades pessoais 
dos participantes.

A primeira edição teve início em Janeiro 
de 2006 no Centro Educativo do Mondego 
(CEM) sob a orientação do actor José Neves, 
que com nove educandos desta instituição 
montou Os Nove e a Ilha Encantada, levada ao 
palco do TMG a 10 de Fevereiro de 2006. 

O Centro Educativo do Mondego, localiza-
do na Guarda, é uma instituição integrada 
no Instituto de Reinserção Social, Minis-
tério da Justiça, que tem por missão asse-
gurar a execução de medidas tutelares de 
internamento de menores, determinadas 
pelos tribunais competentes, sendo que 
em Janeiro de 2006 se encontravam 29 jo-
vens internados.

O grupo seleccionado tinha idades entre os 16 
e 18 anos, era oriundo sobretudo de Lisboa e 
Porto, e os tipos de delito – que precipitaram 
o internamento - mais frequentes constituí-
am o furto e o roubo. O nível de escolaridade 
centrava-se nos 2.º e 3.º ciclos, e os seus inte-
resses pessoais na música e no futebol.

Atendendo aos fins deste projecto, tornou-
se evidente a necessidade de uma diferen-
ciação metodológica em relação à produção 
profissional, existindo fundamentalmente 
um reforço da dimensão experimental e do 
privilegiar do processo, sem a obsessão do 
produto acabado. Esta abordagem work in 
progress revelou-se produtiva, expondo pre-
ocupações, gostos, desejos, sonhos, afectos, 
estilos de comunicação…partes deles…

Vividas as contrariedades esperadas à par-
tida – as dificuldades de atenção/concen-
tração, as inseguranças e problemas quo-
tidianos, as tensões entre elementos -, os 
ganhos começaram a sobressair:

- O crescente sentimento de pertença gru-
pal, e de respeito mútuo: “Eu pensava que o 
(...) e o (...) eram burros, e afinal…” ou “Vi al-
guns de maneira diferente”  ou ainda “O (…) e 
o (…) surpreenderam-me” (positivamente).
Os agentes educativos corroboram a pre-
sença de uma aproximação entre os ele-
mentos do grupo, uma cumplicidade e 
uma linguagem própria inerente às vivên-
cias dos ensaios;

- Aumento da percepção de segurança e de 
competência pessoal. Passados meses do 
dia da apresentação, as memórias a ele as-
sociadas traduziam-se em sentimentos re-
visitados: “Feliz”, “Importante, competente”, 

“Fiz uma coisa fixe!”; “Nunca tinha feito uma 
coisa dessas…a reacção das pessoas… (positi-
va, de aceitação)”; “O Sr. Zé (José Neves) teve 
trabalho connosco, e disse que nos portámos 
bem! Valeu a pena!”;

- Melhoria do auto conceito, sendo que na 
fase final de ensaios, o contacto regular com 
um meio externo ao CEM, e particularmen-
te com as vivências no Teatro, são apontados 
por eles como fulcrais: “Nunca tinha estado 
num sítio assim”; “Dei-me mais valor”;

- Aumento progressivo da facilidade de 
exposição de aspectos internos (histórias 
pessoais) a par da exposição e à-vontade 
corporal tanto ao nível do movimento 
como no destapar da cara e contacto visual: 
os casacos com capuz passaram a bonés, e 
depois à cabeça descoberta;

- Melhoria no comportamento geral e na 
disponibilidade e capacidade para o diálo-
go com os agentes educativos.

A relação com o encenador, e principalmen-
te a importância de corresponder às suas 
expectativas, é referida tanto nos aspectos 

© DR
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mais positivos como nos negativos, o que 
realça o aspecto relacional como central, 
na implementação eficaz de qualquer pro-
jecto/actividade com esta população.

Passados seis meses sobre o dia 10 de Feve-
reiro, o grupo resumia esta aventura: “Uma 
experiência da qual não me vou esquecer, “Foi 
uma experiência boa. Mudou falar com cole-
gas que não falava”; “Traz-me boas memórias”; 

“Aprendi mais coisas. Abri a minha mente”; “É a 
coisa de que me vou lembrar mais quando sair 
daqui. Fez-me sentir bem!”.

Sobre se gostavam de integrar um novo pro-
jecto, com este género de actividades criati-
vas: “Sim. Muito.”

O PORQUÊ … DE TER SIDO ASSIM

Progressivamente, tem vindo a ser admiti-
da de uma forma mais clara a presença de 
psicopatologias clínicas associadas à ma-
nifestação do comportamento desviante, 
na população dos Centros Educativos e de 
instituições de acolhimento pertencentes à 
Segurança Social.

Mais do que sintomatologia transitória (de-
pressões, perturbações de controlo de impul-
so, etc.), estes jovens revelam problemas ao 
nível da estruturação da personalidade, difi-
culdades graves em lidar com os seus afectos 
e emoções e em comunicar com o meio cir-
cundante, de forma flexível e adequada. 

Ao nível institucional, têm-se envidado es-
forços no sentido de melhorar a estrutura 
funcional e educativa, nomeadamente em 
relação à construção de orientações inter-
nas pedagógicas comuns - por si já bastan-
te reorganizadoras - e à melhoria dos pro-

gramas de formação escolar e profissional, 
sendo certo que estes são factores impor-
tantes de reinserção social.

Gradualmente, e talvez decorrente da feroz 
constatação da sua necessidade, tem vindo a 
aumentar o interesse e aplicação de projectos 
mais específicos, normalmente orientados 
para o treino de competências sociais e de 
resolução de problemas e para o tratamento 
do sofrimento psicológico do indivíduo, quer 
em contexto individual, quer grupal.

Contudo, em relação aos programas de 
competências sociais, tem-se vindo a de-
monstrar que muitos indivíduos com pro-
blemas de comportamento não possuem 
de facto défices significativos a este nível, 
mas sim as utilizam de forma “pessoal”, 
surgindo assim a necessidade de perceber 
e intervir nos factores de natureza estrutu-
ral que terão predisposto o indivíduo para 
este tipo de comportamento.

 De facto, a forma como nos movemos e rea-
gimos no mundo prende-se com padrões de 
interpretação (cognição) que adquirimos 
sobretudo nos primeiros anos de vida, com 
figuras de vinculação (relação com o outro). 
Esta padronização estereotipada ou crenças 
em relação a nós, aos outros e ao mundo é 
como que cimentada com a “cola” da inten-
sidade emocional (emoção), sendo que no 
caso dos meninos das nossas instituições, 
as suas vivências precoces e ao longo do de-
senvolvimento estão geralmente associa-
das a sentimentos de abandono, privação 
emocional, desconfiança/abuso e desvalo-
rização pessoal, o que explica que os domí-
nios mais afectados nesta população sejam 
os da aceitação pelos outros, ligação aos ou-
tros e aquisição de regras e limites.

A génese destas estruturas de interpretação interpessoal num deter-
minado contexto é totalmente adaptativa, pois permite predizer as ac-
ções das figuras de vinculação. Mal ou bem garantem a sobrevivência… 
física e psicológica.

Porém, em contextos menos ameaçadores, estes indivíduos têm difi-
culdade em abdicar das suas armas e da sua forma de estar no mundo 
contribuindo activamente para a manutenção do que o psicoterapeuta 
J. D. Safran designou de ciclos cognitivos interpessoais disfuncionais: 
o seu comportamento (baseado nas suas crenças) influencia a resposta 
comportamental do outro, que por sua vez reforça o seu comportamen-
to e as suas crenças, perpetuando-se a disfuncionalidade.

Atendendo a que é actualmente aceite que as experiências relacio-
nais que se estabelecem ao longo da vida também contribuem para a 
des(construção) destas estruturas cognitivo-emocionais, podemos afir-
mar que os esforços de intervenção ao nível das perturbações de conduta 
(e das psicopatologias em geral) deveriam ambicionar uma flexibilização 
ou reestruturação destas, deveriam quebrar o ciclo disfuncional.

Deveria estar presente uma perspectiva cognitiva-emocional-inter-
pessoal, onde para além da aprendizagem de competências se descon-
firmassem ideias distorcidas e promovessem experiências alternativas 
e saudáveis, antagónicas às que estiveram na origem da formação das 
crenças disfuncionais. Neste sentido, já no séc. XVII, Espinosa escre-
via: Um afecto não pode ser controlado ou neutralizado excepto por um afec-
to contrário mais forte do que o afecto que necessita de ser controlado (in 
Ao Encontro de Espinosa – As Emoções Sociais e a Neurologia do Sentir de 
António Damásio, Publicações Europa-América).

A palavra affectus usada por Espinosa, encontra grande reflexo nas de-
finições de emoção ou sentimento de Damásio, que considero particu-
larmente interessantes, por retratarem esta ligação biologia/aprendi-
zagem, emoção-cognição-comportamento, corpo/mente/meio.

Diz o autor que embora intimamente ligados ao longo de um pro-
cesso contínuo, as emoções são acções públicas, visualizadas na voz, 
no rosto, etc. enquanto que os sentimentos são invisíveis, imagens 
mentais: As emoções desenrolam-se no teatro do corpo. Os sentimentos 
no teatro da mente (idem). 
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Criada em 1967, a Patinter, empre-
sa com sede em Mangualde, assu-
me a responsabilidade social como 
uma prioridade. Dentro da empre-

sa estimula-se a criatividade dos funcioná-
rios, fora dela apoia-se o desenvolvimento da 
região, nomeadamente, cultural. 

Quanto mais longe vamos, mais perto ficamos 
de si. É este o slogan da Patinter, um exem-
plo da parceria que se pode estabelecer en-
tre empresas e Cultura e do incentivo da 
criatividade, enquanto factor de motivação 
e competitividade. 

Durante meses, os camiões conhecidos pela 
cor amarela que exibem circularam pelas 
estradas do país com uma carga diferente 

da habitual. Uma Caixa para Guardar o Vazio, 
instalação de Fernanda Fragateiro, criada 
em 2005, esteve em vários locais, nome-
adamente, em Espanha e foi transporta-
da, graciosamente, pela Patinter, que tem 
apostado num mecenato, nomeadamente 
cultural, que visa, sobretudo, o desenvolvi-
mento da região e não a visibilidade. Esta 
política é acompanhada por uma estratégia 
decisiva de estímulo da criatividade no in-
terior da própria empresa. 

Repórter na estrada é um dos mais recentes 
concursos que a Patinter está a promover 
para os funcionários da transportadora. O 
objectivo é que os motoristas, habituados a 
conduzir por toda a Europa possam captar 
imagens únicas. No final do ano, os autores 

“Não somos alheios à 
comunidade envolvente”
Patinter empresa de Mangualde

Ambos contribuem para a regulação da 
vida, embora os últimos a um nível mais 
alto, pois para além de cumprirem funções 
geneticamente associadas à sobrevivência, 
revelam uma qualidade idiossincrática re-
sultante das vivências pessoais que activa-
ram diferentes sistemas comportamentais.

Porém, se os sentimentos são mais do que bio-
logia pura, a ausência de referência ao estado/
expressão do corpo, esvazia irremediavel-
mente o conceito de sentimento e de emoção.

É consensual que a prática de expressão 
corporal e dramática contribui para o de-
senvolvimento de capacidades motoras 
(ritmo/velocidade de reacção, coordena-
ção e orientação espacio-temporal) e cog-
nitivas (ao nível do pensamento causal e 
consequencial, da atenção/concentração, 
memória, etc.).

A adicionar, o trabalhar a identificação, 
reconhecimento, função adaptativa das 
emoções, explorar associações de senti-
mentos/pensamentos, explorar o corpo 
como canal privilegiado de comunicação/
expressão, são exercícios de todo benéficos 
para indivíduos que no seu dia-a-dia usam 
sobretudo as estratégias de bloqueio ou 
evitamento (físico e mental) da experiên-
cia emocional/sentimental. 

A experiência grupal acrescida de um ob-
jectivo comum na realização de uma tarefa, 
para além do contacto com contextos so-
cialmente diferentes e geradores de expe-
riências emocionais positivas, conferem a 
fértil dinâmica relacional onde as modifi-
cações de várias ordens acontecem.

Retomando a ideia inicial deste item, rei-
tera-se a necessidade da existência de uma 
intervenção psicoterapêutica nestes jovens, 
quer a nível individual, quer através de pro-
gramas estruturados que explorem os con-
teúdos emocionais e cognitivos orientados 
para uma mudança comportamental.

Não tendo o projecto d’ Os Nove e a Ilha En-
cantada sido objectivamente direccionado 
para um fim terapêutico, recordando as 
imagens e os relatos dos actores do CEM, 
penso (sinto!) que mais uma vez sobressai a 
questão da pertinência do recurso à expres-
são artística como abordagem complemen-
tar, no campo da reabilitação psico-social. 

Na prossecução da intervenção para a 
reintegração social, a razão, muitas vezes 
imposta, não muda anos de (im)pressões – 
físicas, fisiológicas, emocionais, sentimen-
tais, ideacionais. Só a desconfirmação di-
ária, consistente e persistente, através de 
experiências relacionais emocionalmente 
significativas pode quebrar o ciclo, promo-
ver a mudança.

Para tal, contribui um olhar de aprovação, 
uma promessa que não se falha, e quem 
sabe…uma peça de teatro…?

Achas que foi uma experiência da qual não 
te vais esquecer?

Claro que não. Foi uma experiência do ou-
tro mundo (F. - actor dos Nove)

O amor nada mais é do que um estado agradá-
vel, a alegria, acompanhado pela ideia de uma 
causa exterior. (Espinosa, in Damásio 2003) •

© DR



92 93

das melhores fotografias serão contemplados com 
alguns prémios, nomeadamente fins-de-semana di-
ferentes com a família.
 
No âmbito dos projectos associados à responsabili-
dade social, a empresa está ainda a promover uma 
campanha de sensibilização ambiental, dirigida a 
todas as escolas do 1º ciclo do concelho de Mangual-
de. O objectivo é que os alunos elaborem um conto 
sobre a sustentabilidade ambiental. As melhores 
histórias serão publicadas em livro. 

Ainda voltado para a comunidade escolar, convém 
destacar o concurso de desenho que lançaram para a 
criação do calendário da empresa. O desafio foi feito 
à Escola Secundária de Mangualde, frequentada por 
familiares dos funcionários da empresa. Foi escolhi-
do o melhor trabalho para capa dessa publicação.
     
A empresa edita também um boletim interno e pro-
move concursos internos de ideias e sugestões, que 
visam promover a proximidade com os funcionários 
da empresa. Aos vencedores são atribuídos convites 
para assistirem a espectáculos. “Há um dado curioso. 
Existiam colaboradores nossos que nunca tinham 
ido ao Teatro e que fomos nós, através da parceria 
com o Teatro Viriato que levámos as pessoas, pela 
primeira vez, ao Teatro e o feedback que tivemos foi 
muito bom. As pessoas querem sempre voltar. Para 
a Patinter é fundamental porque mais uma vez pro-
move a Cultura e a região”, acrescenta Daniela San-
tos, do departamento de Comunicação e Marketing.  

Mas como é que a Patinter vê a relação do tecido 
empresarial com a Cultura? “Sentimos que é funda-
mental apoiar a Cultura. E apoiar um projecto cul-
tural de qualidade e inovador. Claro que é aliciante 
para qualquer empresa, nós temos essa visão”, refere 
Daniela Santos.  

Segundo Júlio Fernandes, assessor da administra-
ção da empresa “não tem sido fácil conseguir a co-
laboração dos funcionários em todas as actividades 
que promovemos, salvo raras excepções”. “Mas não 
vamos cruzar os braços, vamos continuar a fomentar 
essa proximidade”, acrescenta.

Além do mecenato cultural, a Patinter apoia também 
colectividades desportivas (futebol, natação, equita-
ção ou todo-o-terreno, entre outras), escolas (projec-
tos científicos, material ou visitas de estudo, entre 
outras), universidades e a comunidade em geral. “A 
Patinter tem estado sempre inserida na comunida-
de, tentando colaborar com a mesma, por outro lado 
tentamos, apesar de ser extremamente difícil na 
nossa actividade, estar com os nossos funcionários 
e respectivas famílias, para que eles possam ajudar 
na boa imagem da empresa”, refere Júlio Fernandes. 
O assessor da administração da Patinter admite 
que “não é fácil” definir os critérios que norteiam a 
atribuição destes apoios. “Não temos critérios mui-
to rigorosos. Depende muito de como nos são apre-
sentados os projectos. Olhamos para cada situação 
de modo próprio. Raramente dizemos que não a um 
apoio, há sempre uma colaboração”, justifica.

Quanto às contrapartidas que podem advir dessas 
parcerias, é peremptório: “Não estamos à espera 
de visibilidade, nem de contrapartidas nenhumas 
porque o nosso mercado de actuação nem é propria-
mente o nacional. Trabalhamos mais no exterior. 
Não somos alheios à comunidade. Queremos apoiar 
a região, principalmente, porque a família que de-
tém a empresa é daqui e gosta que a região se possa 
desenvolver, sobretudo, a nível social”. 

Com filiais em Portugal, Espanha, Alemanha, Re-
pública Checa e França, a Patinter gere uma frota de 
1300 veículos, ocupa o 5º lugar no ranking das melho-
res empresas do sector dos Transportes e o 1º lugar no 
ranking das maiores empresas de Transportes.

Do conjunto de projectos de responsabilidade social, 
destaque ainda para a campanha de prevenção ro-
doviária, promovida internamente, intitulada “Vida 
urgente na estrada”, e que visa sensibilizar os mo-
toristas para adoptar práticas de condução preven-
tivas e defensivas. A par desta campanha, os moto-
ristas recebem pontos consoante a sua condução. Os 
pontos podem ser trocados por prémios. •
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Sem generalizar, a maioria dos formatos de 
entretenimento e informação dos nossos 
dias, nomeadamente televisão e imprensa, 
submete-se mais a um registo mediático 

e de lugares comuns do que à vertente de educação, 
formação e transmissão de valores.

Tal fenómeno não é, obviamente, exclusivamente 
nacional, mas, combinado com o elevado gap ao ní-
vel das qualificações de que o nosso país padece, que 
as sucessivas reformas não têm invertido de forma 
satisfatória, criam condições pouco favoráveis a um 
ambiente cultural.

Cultura
O papel da educação 
e formação

: Opinião
Almeida Henriques
Presidente do Conselho Empresarial do Centro

A procura da arte, a afluência aos teatros e outros es-
pectáculos, a leitura, sem cuidar aqui da sua tipolo-
gia, ficam aquém do que seria desejável no nosso país, 
especialmente fora dos grandes centros urbanos.

Esta realidade tem obviamente consequências so-
ciais que se não limitam à maior ou menor educação, 
à literacia ou iliteracia mais ou menos profunda, de 
um ponto de vista estatístico, contendendo com ou-
tras dimensões, incluindo a económica.

Efectivamente, embora possa constituir matéria 
controversa, muitos analistas estabelecem um para-
lelo entre as performances das nações e os aspectos 
culturais. Alude-se aqui, naturalmente, à cultura na 
acepção das atitudes e valores interiores que guiam 
uma população, mas, crê-se, esse conceito mais vas-
to e mobilizador, ou não, depende também das cir-
cunstâncias acima expostas.

Como nos ensina David Landes, invocando Max We-
ber, se aprendemos alguma coisa através da história do 
desenvolvimento económico é o facto de a cultura ser ge-
radora das suas diferenças, ao indagar a capacidade de 

iniciativa de alguns povos em contraste com outros, 
ou mesmo dos expatriados que manifestam a sua 
atitude empreendedora quando fora do seu meio.

Portugal, a aceitarmos esta teoria, não fugirá à regra, 
sendo visíveis ao longo dos séculos as diferenças entre 
as épocas de uma sociedade aberta ao conhecimento, 
à informação, ao contacto com outras culturas, cos-
mopolita, e os tempos do isolamento, de restrições no 
acesso à educação, de mono ideias ou mono ideais.   

Hoje o nosso país está enquadrado num grande mer-
cado que é a União Europeia e a sua economia e so-
ciedade estão expostas às múltiplas influências que 
essa integração implica, num mundo cada vez mais 
global, mas onde, paradoxalmente, o local, o que nos 
é próprio, o que marca as nossas identidades assume 
um especial relevo.

É nesta dicotomia global/local que muitas dinâmicas, 
incluindo as culturais, farão as suas afirmações, desde 
que acompanhadas de uma aposta séria na educação e 
formação, mobilizadores dos demais factores, incluin-
do o de um verdadeiro e livre mercado cultural. •

© DR



96 97

Não é sem uma leve ponta de prazer que 
introduzo ao leitor desta prestigiosa re-
vista uma crónica das artes, de crítica, 
de civilização, e, ainda por cima, preci-

samente, nessa disciplina fulcral e onde ultimamen-
te impera a confusão, o livre arbítrio e a franca cor-
rupção. Sim, já terão decerto compreendido qual: a 
Crítica de Arte. Depois de muito cogitar sobre este 
tenebroso assunto (eu próprio sou um pouco artista) 
pareceu-me pertinente convocar os melhores crí-
ticos de arte à escala planetária que têm, contudo, 
passado despercebidos nas geladarias da Baixa: Isa-
ac e Óscar Abraão. 

Os irmãos Abraão, tendo um entendimento e um su-
peravit de informação geneticamente idênticos, ex-
tremamente atentos às mais recentes flutuações da 
filosofia e da arte, partilham, no entanto, um voca-
bulário estranhamente antiquado, dos finais do séc. 
XX, se não anterior. Divergem, contudo, completa-
mente, tanto na abordagem das grandes questões 
das artes contemporâneas, como de tudo o resto. E 
isto como o lobo do cordeiro, o preto do branco, o 
pintor de cavalete do video-artist, o coro de Santo 
Amaro de Oeiras dos Metallica. 

Se é verdade que estes dois críticos se escondem sob 
o manto diáfano da fantasia heteronímica, não é 
menos verdade que muitas manifestações no campo 
das artes são um monte, nem por isso diáfano, de 
outra coisa que não fantasia e que é coberto por um 
manto tão diáfano que só aos verdadeiros conhece-
dores é visível. Em suma, o rei vai nu. O rei vai nu?

Para Óscar Abraão, o rei nunca vai assim tão nu e 
em contraponto para Isaac Abraão a nudez é paten-
te através das sete saias de chumbo da mais vestida 
das rainhas.

Foi por isso que lhes propus que abordassem os te-
mas sobre a forma de diálogo, até porque nunca se 
sabe qual deles tem razão e assim, pelo menos, a ver-
dade aparecerá, talvez, numa destas posições.

A título de exemplo acompanhei-os numa recente ex-
posição num amplo espaço camarário. Essa exposição 
era fruto de cooperações esmeradas e seriíssimas so-
bre as quais não me vou alongar, onde os artistas 
X... e Y...tinham composto uma instalação, impos-
sível sem a produção executiva do comissário N..., 
num percurso à volta de diversos trabalhos em vá-
rias “disciplinas” que iam desde o suporte fílmico a 
objectos tridimensionais. Observava as peças cal-
mamente quando atrás de mim começo a ouvir um 
burburinho. Não pude deixar de reconhecer a voz de 
Óscar, primeiro, e a de Isaac, depois...

Os gémeos mundiais da 
crítica de arte
: opinião 
Manuel João Vieira

-  Isto é Arte, não por ser arte, mas exactamente por-
que não é arte!

- Isto não é arte. Isto é um exercício de escola. Estão 
a jogar à arte.

- Repara, Isaac, podes traduzir o estado de espírito 
desta instalação quase eclesiástica nas cores de um 
Murillo ou de um Zurbarán. 

- Repara nos castanhos dos filmes de 16mm, no ne-
gro da sala, no branco ósseo da natureza morta... E 
as peças entram num diálogo auto-referencial onde...
onde...

- Onde não há nada. É um jogo. A morte, os rituais, a 
vida do artista que experimenta uma realidade para 
depois fazer dela uma obra de arte é um desporto 
qualquer, mas não lhe chamem arte. É mais como 
aquelas senhoras que têm experiências com almas 
do outro mundo, através de pratos que se deslocam 
pela graça de fantasmas...

- Não concordo, e, além do mais, tens que concordar 
que é um trabalho perfeito do ponto de vista formal, 
mesmo irrepreensível. Sóbrio, sério e negro. Do mais 

contemporâneo que há no sentido de uma interdisci-
plinaridade não só em termos da utilização de diversas 
disciplinas plásticas, mas também como do seu en-
quadramento teórico e vivencial. Lembra-te que eles 
filmam a realidade, por onde andaram, o que expe-
rimentaram... é uma reflexão poética, um esqueleto 
lavado pelo mar...

- Se tu não te calas com esses disparates, sinto-me 
na obrigação de te atirar com um balde de água ge-
lada no teu poético crânio. Basicamente, estes gajos 
foram passear num sítio a que chamaremos “exóti-
co”, filmaram alguns rituais “exóticos”, filmaram-se 
também a si próprios como Hamlet falando com o 
bobo, utilizaram algumas metáforas poéticas e en-
cenaram técnicas já vistas para compor esta espécie 
de igreja soturna que aqui vês. É engraçado. A morte, 
a igreja, o negro, todos os símbolos da seriedade e 
depois o pathos do filme de 16 mudo, cheio de pati-
ne, em apontamento de antiquário. Mais uma coisa 
morta-viva, mas com um charme tão na moda...

- Mas é exactamente isso o que se pretende! Os tris-
tes trópicos ou a triste vida em geral, os vestígios... 
que seremos nós no futuro debaixo das eternas for-
ças naturais, senão vestígios? •
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