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			Escrever é um ato de descolonização no qual quem escreve se opõe a posições coloniais tornando-se a/o escritora/escritor “validada/o” e “legitimada/o” e, ao reinventar a si mesma/o, nomeia uma realidade que fora nomeada erroneamente ou sequer fora nomeada. (Grada Kilomba, 2019)


			Há no motim uma incandescência da presença em relação a si mesmo e aos outros, uma fraternidade lúcida que a República é incapaz de suscitar. O motim organizado pode produzir o que esta sociedade é incapaz de engendrar: laços vivos e irreversíveis. (...) No motim há produção e afirmação de amizades, configuração franca do mundo mais do que os destroços, as investidas e as contrainvestidas. (...) O motim é desejável como momento de verdade. (Comitê invisível, 2017)





     


  




PRELÚDIO OU ALERTA MANIFESTO


 


			“Escrever como ato de insurreição”, diz Luciana de Lyra no prefácio deste livro feito em parceria com pesquisadoras e pesquisadores do Motim – Mito, Rito e Cartografias Feministas nas Artes (CNPq). Aqui se reúnem escrituras sensíveis, insurretas, de quem pensa em estado de risco. Na palavra mito se encontram as letras da palavra motim. Na leitura a contrapelo da primeira, as próprias letras brincam com o perigo. Ganham movência. A palavra se decompõe. E se recria. Vira motim. Em deslocamentos lúdicos, pesquisadoras e pesquisadores também brincam com o perigo.


			Das entranhas dos mitos – dos seus resíduos, ruídos e elementos estruturalmente arredios –, relampeiam imagens em risco de cair no esquecimento, subvertendo e revitalizando universos pessoais e coletivos. Nas escrituras que compõem este livro, os próprios mitos se amotinam.


			Pesquisadoras e pesquisadores do Motim em movimento. Escrituras ganham a força e a beleza dos ritos. Dos sentidos de corpos amotinados se formam, com espanto, os sentidos do mundo. Motim, do Latim movere. Como uma terra mãe que se move, comove. Com estrépitos, ruídos estrondosos. Ventos e ventres ancestrais. Como a ação ritual da oleira que recria universos a partir da matéria – mater! – incandescente de substratos mais fundos do seu corpo.


			Corpos femininos. Cartografias feministas. An-danças, histórias, travessias. Corpos abjetos, grotescos, belos, multiformes nos quais ressoam os ecos de vozes emudecidas. Formando multidões de mulheres, mães, avós, filhas, companheiras, irmãs. Em coro coletivo mirando o horror de pandemias e pandemônios de mundos patriarcais. Com risos e cantos de guerreiras sensíveis se ouvem as vozes neste livro chamando os seres de todas as formas e cores para o dia – aqui e agora! – em que sejamos todos feministas.


 


			John Cowart Dawsey1





Notas


			

				

					1. John C. Dawsey, Professor de Antropologia na Universidade de São Paulo (USP), desde 1991. Professor Titular, 2007. Livre-Docência, 1999. PhD em Antropologia, 1989, e Mestre em Teologia, 1977, pela Emory University. Bacharel em História, 1973, pela Florida Southern. Visiting Scholar na New York University (NYU), 2019. Coordenador do Núcleo de Antropologia, Performance e Drama (Napedra) desde a sua fundação em 2001. Nas interfaces entre teatro e antropologia, procura explorar configurações do campo da antropologia suscitadas pelos estudos de Walter Benjamin e pensadores de teatro e performance (Artaud, Brecht, Schechner e outros). Desenvolve pesquisas em antropologia da performance, antropologia da experiência, e antropologia benjaminiana


				









O LIVRO DO MOTIM


			Escrever como ato de insurreição


 


			Fui incitada a organizar este compêndio de textos em meio ao caos instaurado no ano de 2020. Aulas e encontros de pesquisa cancelados na universidade, teatros fechados, temporadas artísticas suspensas, economia em declínio, isolamento social, artistas, trabalhadores com fome, pandemia, necropolítica nacional, peste entre nós alertando-nos da dissolução do normal. Impedida de me aglomerar com minhas orientandas e meus orientandos de mestrado e doutorado, com estudantes de graduação, também de me conjugar com as artistas e os artistas que pactuo a vida, fui convocada a encontrar meios emergenciais de constituir congregações e não perpetuar ainda mais estes conturbados dias, na ênfase de que o isolamento é o exato contrário do profícuo amotinamento. 


			Amotinar-se sempre me interessou como ato, talvez por isso tenha sido alcançada pelo teatro, arte coletiva por excelência. Talvez por isso tenha sido levada à educação, à pesquisa nas artes da cena, traçando caminhos de agregação por natureza, de contágio e disseminação dos conhecimentos e afetos. Foi coletivizando-me com outras e outros que desvendei minhas antepassadas guerreiras. Sobre o cavalo de Joana d’Arc avancei para Tejucupapo, na região da mata norte de Pernambuco, desenvolvendo minha dissertação de mestrado e tese de doutoramento em artes da cena (Unicamp-2005/2011). Foi me conjugando que me engajei em diferentes projetos teatrais, ao longo de vinte e cinco anos, em todo território nacional, projetos esses com proposições feministas enquanto discurso, estratégias e formas, adensando minhas experiências artísticas e minha vocação ao ativismo social. 


			Concomitantemente foi com o interesse em agrupar cada vez mais que, ao ser efetivada como docente permanente no Instituto de Artes, da Universidade do Estado do Rio de Janeiro (UERJ), em 2015, fundei o Motim – Mito, Rito e Cartografias Feministas nas Artes, grupo de pesquisa registrado no CNPq, e também ligado às Universidade do Estado de Santa Catarina (Udesc) e Universidade Federal do Rio Grande do Norte (UFRN), instituições que me vinculei na qualidade de professora colaboradora nos programas de pós-graduação em Teatro e de pós-graduação em artes cênicas, respectivamente, em 2014.


			Por mim capitaneado, em parceria com a profa Dra. Brígida de Miranda (Udesc), o Motim, como acena seu subtítulo, tem dois eixos de pesquisa que se entrecruzam e se retroalimentam, um ligado aos estudos de mitos/ritos num trânsito entre a arte e as antropologias da performance e do imaginário, e outra atrelada às cartografias feministas, trafegando por questões ligadas às temáticas de mulheres, de gênero e aos feminismos na cena contemporânea. No Motim, os campos colaborativos do mito e do rito, repulsos pelas ciências duras e pelas artes formalistas ganham debates. Estes eixos de pesquisa acabam por fomentar coletivos de artistas atrelados a processos autorais, partindo de mitologias pessoais para criação, assim como investigação de contextos de alteridade, que dialogam com camadas de pessoalidade. Por sua vez, esse alcance do que é pessoal na produção artística, em especial, na produção artística de mulheres, galga seu aspecto político e público, com inspiração feminista no trato dos mais variados temas.


			Por todo este descritivo, percebe-se que não à toa escolhi o título do grupo, interessava-me tanto criar nichos de discussões teóricas tendo as artes da cena como vértices, como também que esses debates atravessassem regiões do Brasil, do Sudeste ao Sul e Nordeste, criando uma espécie de rede insurreta de atuação no campo do teatro, da dança e da performance e alargando estratégias de rebelião contra o patriarcalismo acadêmico.


			Por seu caráter interinstitucional, o Motim dilui fronteiras construindo pontes entre artistas-pesquisadores na circulação de discussões acerca da mulher, dos arquétipos femininos, das políticas de gênero e diferentes feminismos que norteiam as lutas das mulheres e homens em solo nacional. Reunindo investigações no âmbito da graduação e da pós-graduação, o grupo trafega pelo topos do mito como suporte, na salvaguarda da narrativa mítica enquanto espaço de reconto da gênese do que é pessoal em trama retroalimentativa com as demandas sociais, intrinsecamente políticas.


			Naturalmente tem sido comum associarmos a palavra Motim num plano negativo da experiência coletiva, conectando a atos destrutivos de desobediência a autoridades ou a ordem pública. Na ideia deste grupo, contudo, a palavra ganha novas molduras e nos encaminha para ações de mulheres e homens que ao usar a cena e a pesquisa como plataformas para seus testemunhos pessoais, revolvem-se performaticamente contra os padrões estabelecidos, legitimando a discussão de agendas privadas no púlpito da cena, reenergizando políticas renovadas para mulheres, também novas políticas de gênero.


			No sentido de publicizar mais amplamente nossas pesquisas e de instaurar uma dinâmica de partilha com outras experiências acadêmicas alocadas em diferentes recantos do Brasil, entendemos que lançar O Livro do Motim, agrupando textos-relatos acerca de investigações desenvolvidas ao longo de cinco anos, é ação fundamental. O Livro do Motim concebe escritos prenhes de renovadas e atualizadas discussões, especialmente diante da grave situação de saúde, social, política que hoje vivemos em níveis mundiais, que só facilita a desarticulação das lutas de mulheres, nosso mais privilegiado campo de pesquisa. 


			Em apocalipses como este do nosso tempo, parece que faz todo sentido nos amotinarmos pelas escrituras, faz todo sentido que saíamos do silenciamento compulsório e da submissão ao discurso patriarcal, capitalista e imperialista que fomos impelidos a aceitar. Faz todo sentido que possamos utilizar do espaço acadêmico que conquistamos para desvelar pelo grito proferido dentro da caverna, das casas nas quais nos trancafiamos, o obscurecimento e invisibilidade que sempre nos assolou. 


			Os vinte e seis textos aqui reunidos em forma de curtos artigos/capítulos são resultados de monografias, dissertações e teses, por mim orientadas, entre 2015 e 2020, nas UERJ, Udesc e UFRN, assim como dois textos vinculados ao projeto Artista Residente por mim coordenado a convite da Unicamp, em 2016, demonstrando o franco crescimento das produções bibliográficas nas artes da cena e no campo dos feminismos, uma teia de discussões, que acaba por se revelar como topos de resistência e luta contra a perspectiva falocêntrica impetrada nas universidades brasileiras. 


			É indubitável, que a publicação deste livro fomenta a construção de espaços bibliográficos dedicados aos estudos e debates da cena, sob a ótica e condução de mulheres e das perspectivas de gênero, corroborando com as publicações que abordam estas temáticas e reconhecendo a produção intelectual de jovens pesquisadoras e pesquisadores no Brasil. Com a publicação do livro abre-se a um nicho bibliográfico de ação ainda inexplorado de maneira destacada, reconhecendo a potência destas produções, muitas vezes diluídas em contextos de periódicos variados.


			O Livro do Motim assume a postura incômoda de se encolerizar com o fenômeno histórico que alijou a fala/escrita de mulheres no decorrer dos tempos, a publicação acredita ainda que a condição perpetuada em calibre universal deva ser transformada radicalmente. O Livro do Motim assim organizado com textos/disparos pode produzir o que a sociedade muitas vezes é inábil para engendrar, vínculos pulsantes e irremediáveis entre pessoas, suas estórias e pesquisas. N’O Livro do Motim redesenha-se o fio vermelho que liga todas as pesquisas aqui apresentadas, na afirmação das mãos dadas frente aos destroços do mundo que vivemos. Há nesta publicação um lume da presença em relação a si mesmo(a) e às outras, aos outros, uma irmandade lúdica que a lógica capital é incapaz de apreender. O Livro do Motim é para todos que querem juntar-se. Agora.


 


			Luciana Lyra2





Notas


				

					2. Luciana Lyra é atriz, encenadora, diretora, dramaturga e escritora. Coordenadora e docente permanente do Programa de Pós-Graduação em Artes da Universidade do Estado do Rio de Janeiro (PPGArtes/UERJ), docente efetiva do Departamento de Ensino da Arte e Cultura Popular (DEACP), na mesma universidade. É docente permanente e possui pós-doutorado em Artes Cênicas pelo Programa de Pós-Graduação em Artes Cênicas da Universidade Federal do Rio Grande do Norte (PPGARC/UFRN). Também é docente colaboradora do Programa de Pós-Graduação em Teatro da Universidade do Estado de Santa Catarina (PPGT/Udesc). Pós-doutorado em Antropologia, pela Faculdade de Filosofia, Letras e Ciências Humanas da Universidade de São Paulo (FFLCH/USP), doutora e mestre em Artes da Cena pelo Instituto de Artes (IA/Unicamp), coordena o grupo de pesquisa Motim – Mito, Rito e Cartografias feministas nas artes (CNPq) e seu estúdio de investigação, Unaluna – Pesquisa e Criação em Arte. E-mail: lucianalyra@gmail.com. Sites: www.lucianalyra.com.br, www.unaluna.art.br e https://amotinadas.wixsite.com/motim.


				




ANTES QUE NOS CORTEM A LÍNGUA…


 


			Recordo-me de um teatro com a plateia lotada, gente de todas as idades sentadas lado a lado, braços e cotovelos se esbarrando. Naquela época, todas e todos compartilhávamos o mesmo ar e nossas respirações acompanhavam mais de uma hora de espetáculo em salas fechadas, as salas de teatro. Sobre um grande tablado de madeira, corpos vivos, sonoros, dançantes e extremamente belos em toda sua diversidade criavam uma outra realidade. Artistas presentes diante de centenas de espectadoras e espectadores. Sentada na primeira fila, a poucos metros do palco eu testemunhava a imagem da cangaceira arredia, indomável mesmo amarrada. A personagem Viúva em f(r)icção com a atriz Luciana Lyra marcava com seu suor maquiagem e figurino da cangaceira. Ali, sobre aquele tablado, estava minha amiga em cena e eu sentada diante dela não conseguia conter o choro. 


			Ela, LyraViúva se misturavam fluidamente e entornavam a água das nossas emoções. Capturada pelo bando de cangaceiros, Viúva, personagem da peça de Newton Moreno iria pagar o preço daquelas que falam demais… ao desafiar as leis dos homens — posto que mesmo bandidos inventam leis — teria sua língua cortada. Após a algazarra da sentença, o algoz em sua brutal ironia diz: “Antes de cortar sua língua, quais são suas últimas palavras?” Lyra-Viúva mesmo amarrada tal qual um bicho, draga toda sua força em direção a boca de cena, rompe a separação arquitetada para separar artistas de espetadores, quebra o limite entre a peça teatral Cangaceiras e o cotidiano de quem adentrou o prédio da Fiesp na Avenida Paulista, no primeiro ano da governança do caos. E é do entre-lugar que Lyra-Viúva lança de seu último grito: 


			“LUTA!”


			Amotinação para a luta, mesmo que o preço seja ter a própria língua cortada… pois, já podemos sentir o brilho da lâmina na tela a nos espreitar, a nos monitorar, a criptografar todos nossos segredos mais inocentes. Plataformas (cadafalsos?) que nos convidam-obrigam a expor nossas produções, nossos pensamentos, nossas ações. Sabemos da armadilha armada para nos pegar. Mesmo assim evocamos o Motim. Mesmo amarradas quebramos as regras da cena que eles inventaram para nós.


			O grito da Lyra-Viúva, da cangaceira, ecoou pelos campi secos e pavimentados, acariciou a vontade de muitas outras. Lyra, acercada por seu bando de heroínas míticas…Joana, Medeia, Rosa, Fátima, Dona Zana adentra os espaços da academia. Armada com a força de seus personagens, Lyra-dramaturga motiva uma crescente tropa de pesquisadoras e pesquisadores a pensarem artisticamente nos programas de pós-graduação. Trazendo rituais para as salas de aula, a floresta para o concreto, o incensário para as mesas de fórmica, a dramaturgia para a escrita acadêmica Lyra promove revoluções. Impregnando de afeto e ativismo o pensamento intelectual. Jovens pesquisadoras e pesquisadores que desde muito cedo, assim com a personagem Rosinha da peça Quarança, de sua autoria, aprenderam que o império da “jagunçaria”, se hoje reina, um dia há de ruir…


			Aqui, neste livro, libelo de guerrilha, a capitã Lyra amotina-se com autoras e autores que aprenderam a viver com muito pouco, se esquivando da morte num país governado por jagunços. Reunidos em salas na UERJ, na Udesc e na UFRN, o Grupo de Pesquisa Motim sabe que existe um solo verde e úmido sob esse país-quarador, que instituiu a necropolítica como programa de governo. Sabemos que a floresta está viva, mesmo debaixo do asfalto.


			No concreto aparente das universidades, mestrandas, mestrandos, doutorandas e doutorandos do Motim sobrevivem inventando caminhos no campus, tecendo herstorias que nunca foram ouvidas, levando arte para quem mais precisa e vendo arte úmida, fresca e doce onde aparentemente só há poeira. Consternados e revoltados com as mortes, as amotinadas cavam na secura das instituições uma trilha úmida e serpenteada para florescer seus escritos. O Motim tem muito a contar e pouco a perder. Línguas ávidas pela água da verdade não temem lâmina da censura. Nossa língua floresce mais forte a cada corte.


 


			Brígida de Miranda3 





Notas


				

					3. Brígida de Miranda é Graduada em Licenciatura em Educação Artística pela Universidade de Brasília (1993), Mestre (Master of Arts) pela University of Exeter (1995) e Doctor of Philosophy na área de teoria e prática teatral pela La Trobe University (2004). Professora adjunta da Universidade do Estado de Santa Catarina nas áreas de interpretação e direção teatral. Professora do Programa de Pós-Graduação em Teatro desde 2008, pesquisa e orienta dissertações e teses nas áreas de prática teatral, arte e gênero, teatro feminista, sistemas de treinamento de atores, práticas marcias e meditativas para atores. Autora do livro Playful Training: Towards Capoeira in the Physical Training of Actors (2010) publicado internacionalmente pela Lambert Academic Publisher em 2010. Atriz, diretora e preparadora de atores com trabalhos em teatro Retrato de Augustine (2010); Histórias do Corpo (Australia 2012); Urano quer mudar (2013); e cinema Malabares (2009); Do que te lembras Maria? (2014). Editora da Revista de Estudos em Artes Cênicas Urdimento (PPGT/Udesc).


				




1. MENINAS-MULHERES DE HILLBROW 


			Personagem-coro como efeito Ubuntu


			 Adriana Mira-Cunhã


 


			[image: ]


			As meninas-mulheres de Hillbrow, em cena na peça Thwala, manifestando a personagem-coro (2017) 


			Foto: Adriana Mira-Cunhã.


			Mkabazabza Mkabazabza Mkabazabza4


			Ele irá mudar a sua vida, ele irá restaurar sua vida


			Tragam suas carteiras, ele irá rezar por elas


			Tragam seus CVs, ele irá abençoá-los


			Você receberá bênçãos em forma de Porsches, Limousines, Ferraris, Land Rovers, 


			Até minhas madeixas peruanas…


			Traga sua luz para Mkabazabza, ele a restaurará e você receberá bênçãos em sua vida


			(Trecho da peça Thwala, apresentada em setembro de 2017 no Teatro Hillbrow)


			Thwala, o “fardo” e a personagem-coro


			Este texto entra para o Motim a convite da profa. Dra. Luciana Lyra, e se alinha com a perspectiva de mapeamento de colagens dramatúrgicas feitas por mulheres que usam sua arte como potência recriadora de subjetividades contra vozes hegemônicas, na perspectiva da Artetnografia5 (Lyra, 2013) e da Mitodologia em Arte6 (Lyra, 2011). Neste caso, a arte teatral foi feita por meninas-mulheres africanas que contam seus ritos insurgentes sobre migração e contra a violência baseada em gênero, desde experiências colecionadas por elas, e por mulheres à sua volta. Luciana Lyra (2013) nos conta:


			O rito é a interrupção da vida rotineira. É a teatralização e a dramatização daquilo que é contínuo na sociedade, segundo uma vontade e uma simbologia que não está inscrita em um “manual cultural”. […] É um rompimento com as formas tradicionais de representação do mundo. Um fato extraordinário e relevante para as configurações da vida em comunidade. (Lyra, 2013, p. 22)


			Elas enfrentaram jornadas partidas do campo para chegar na cidade interna (inner-city) de Johannesburgo – África do Sul, e por meio do teatro promoveram diálogos importantes em sua comunidade. Trazemos alguns apontamentos sobre suas ações, um teatro comunitário de cunho africanista e feminista inserido num contexto pós-apartheid, que levanta questões ligadas às políticas do corpo. Thwala7, que significa na língua isiZulu “fardo que se carrega nos ombros” ou “peso”, fala sobre aspectos implícitos às obrigatoriedades com o sobrenatural. Esse também é o nome dado à peça criada pelas atrizes participantes do Projeto Teatro Hillbrow (PTH)8, que é uma das sete frentes de trabalho social da Fundação Comunitária Outreach (FCO)9. 


			Elaboro a perspectiva de que o teatro comunitário feito em Hillbrow, apresenta uma organização estrutural e prática que é informada por interconectividade e interdependência advindas de noções de equilíbrio social, verdade, justiça e humanidade Ubuntu10. A partir dessa cosmovisão africanista11, aquele grupo de mulheres insurge com práticas pedagógicas construídas sob a guiança de Gcebile Piliso Dlamini12, e assim compuseram o processo criativo de Thwala.


			A dramaturgia da peça conta a história de uma menina, Sebendzile Skhosana (Sakhile Mlalazi), que vivia no campo, perdeu seus pais por conta do vírus HIV-SIDA e foi enviada para um orfanato tutoreado pelo Pastor Mkabazabza e a beata Umamfundisi. A vida no orfanato se torna um marco de transformação na vida sexual da menina, que sofre abuso de ambas as figuras maiores (o pastor e a beata), e que revela a vulnerabilidade de jovens adolescentes diante das ameaças cotidianas da cultura do estupro no contexto urbano e sul-africano. Mkabazabza personificou distintos níveis de abuso com sua retórica de “celebridade religiosa” demonstrando falta de escrúpulos como líder, e isso abriu espaço para diálogos difíceis com um público que vê a religião13 como principal referência de construção moral. A peça foi um exercício de espelhamento de histórias de meninas-mulheres, migrantes e locais que vieram de vilarejos ou cidades menores, que se deparam com a ferocidade urbana e afropolita em Hillbrow. Juntas em Ubuntu, as atrizes encontraram meios para lidar com a instabilidade em seus lares e reacessar o mundo que imaginaram para si mesmas. Em perspectiva leve, intimista e confessional, as personagens de Thwala desestabilizaram normalizações sociais que veem a violência como conteúdo reservado à esfera privada, lógica muitas vezes sustentada pela família e pela igreja. 


			Em muitas instâncias, o abuso é sancionado, tolerado ou permitido devido à crença de que ele deve ser tratado na esfera privada […]. Estes discursos reforçam a posição marginal do domínio privado de mulheres abusadas (esfera doméstica) onde abuso contra a mulher é considerado ocorrência normal do dia a dia. (Rasool, 2012, p. 143)


			No contexto Hillbrow, as mulheres africanas em situação de abuso são desestimuladas a procurar ajuda por conta das noções de vergonha e sigilo. Na dinâmica de privatização dos abusos (Rasool, 2012), vergonha e sigilo servem para mantê-las sob controle, aumentando o sentido de isolamento e desesperança. As atrizes escolheram explorar questões de violência sobrepostas às problemáticas ligadas às práticas repressoras que alguns líderes religiosos incentivam “em nome da preservação da família”. Na peça, as meninas do orfanato eram controladas pelo pastor e a beata como se fossem cuidadores rigorosos, que aos poucos se revelaram abusadores. As personagens, enquanto se mantiveram isoladas pelas disputas intergeracionais, não conseguiram ver saída para a opressão que vivenciavam, mas elas se amotinaram como personagem-coro. 


			O espaço teatral onde as atrizes se encontram é designado como Teatro Hillbrow, estabelecido no bairro central que possui o mesmo nome, Hillbrow. Thwala foi dirigida por Gcebile Piliso Dlamini em colaboração com Snenhlanhla Prince Mgeyi (Sne)14, coreografia de Trevor Bigboy Hadebe (Bigboy)15, produção musical de Thembalenkosi Moyo (Themba)16, e conta com um elenco intergeracional de vinte jovens atrizes17 em cena, com idades entre 10 e 17 anos. O Teatro Hillbrow se encontra imerso em contextos socioeconômicos e históricos de complexidades múltiplas, do legado deixado pelo regime apartheid (1948-1990) – um regime político pautado na racialização dos espaços geográficos da cidade (Mbembe; Nutall, 2008). 


			Contextos: o bairro e o Teatro Hillbrow


			Seria importante dar relevância àquele espaço em que vivem, o bairro Hillbrow onde o projeto está enraizado, que manifesta no agora características íntegras da economia de abandonamento do liberalismo tardio (Povinelli, 2005), onde o “sentido de comunidade” é constantemente tolhido de florescimento por uma conjuntura estrutural: o legado social do apartheid, o legado econômico do colonialismo na África, a falta de políticas públicas que possam dar conta de diminuir as desigualdades18 instauradas historicamente, e o subsequente dano no desenvolvimento de ações de subsistência no bairro. Hillbrow, o bairro onde se localiza o teatro e onde residem as meninas-mulheres de Thwala, é um dos locais de maior densidade humana do mundo, pelas peculiaridades de sua memória de migração, sendo que aproximadamente 100.000 habitantes19 vivem no perímetro urbano de um quilômetro quadrado (1 km) – que é a sua extensão territorial. Uma pequena porção de terra com intensa mobilidade e despossessão humana, com efeitos agudos de desproteção política por conta do avanço neoliberalista do estado, onde vivem migrantes africanes vindes de diversos países do continente, em estado de asilo ou refúgio político. Como consequência, o bairro tem sido um local de precariedade e alta criminalidade, sem espaços seguros para jovens e crianças moradores locais. No entanto, há um espaço teatral no coração do bairro que é coordenado por artistas locais que promovem ações junto aos viventes.


			Estrutura atual do Teatro Hillbrow


			Este teatro foi fundado em 1975, durante o apartheid, como um teatro conservador para a população branca. Depois da queda do regime, rapidamente Hillbrow tornou-se um bairro estigmatizado como um “gueto cinza”, pela dessegregação. Em meados dos anos 1990, já na era pós-apartheid, o teatro passou a ser um espaço com um novo eixo paradigmático de ação, engajado em processos teatrais comunitários. Assim surgiu o PTH, que desenvolveu desde então uma organização formativa de alta permeabilidade social como, por exemplo, o Programa Depois da Escola (PDE), que oferece produção teatral dentro das instalações do teatro para alunes de primeiro e segundo graus que ocupam suas salas e palco nos períodos da manhã e tarde. Gcebile Piliso Dlamini é uma das facilitadoras deste programa desde 2011, e em 2017, congregou um grupo de meninas para discutir questões de gênero ligadas às suas vidas no bairro, tabus identificados neste processo e que afetam suas vidas, tais como virgindade, abuso sexual, abandono, gravidez na adolescência, espiritualidade, ancestralidade, rivalidade intergeracional, saúde, moradia, orfandade, sororidade20, desejo e poder. Esse processo resultou na peça Thwala.


			Ubuntu como forma de amotinamento


			Com o grupo de Thwala, que se amotinou entre março e dezembro de 2017, pude escavar princípios da cosmovisão da África subsaariana de origem Bantu, o Ubuntu – que conheci no Brasil como uma filosofia ou um provérbio. Situando a pesquisa na área de teatro feito em comunidades, senti a necessidade de mergulhar no campo cosmológico africanista para encampar novas perspectivas sobre realidade, que perspectivas de “diferenças culturais” não davam conta, e assim, me encontrei com todo um outro fundamento de mundo físico e metafísico Ubuntu, em que a convivialidade é uma moeda social que, como efeito, modelou a estrutura estética do coro de Thwala, que chamo de personagem-coro. 


			Todos nós viemos da África21 (Harari, 2018), contudo, existem distintas noções sobre justiça, harmonia e equilíbrio que servem como fundamento de mediação contextual para conflitos e violência entre humanes e não humanes. Ubuntu é um deles (Ramose, 2001). Mogobe B. Ramose22 (2001) fala que Ubuntu é uma noção de verdade e justiça, que cria leis, e são duas palavras em uma, o prefixo ubu que evoca uma ideia geral de “ser”, e o radical ntu um modo de ser “em processo contínuo” de desenvolvimento e aprimoramento do equilíbrio23 da vida. A noção de equilíbrio não é separada da noção de justiça e lei24. Ubu está sempre orientado na direção de Ntu (ser/se tornando), e não há separação entre as duas noções. Ramose (2001) afirma que, antes de se materializar humane ou não humane, o ser habita uma força sobrenatural – uma consciência – e se configura como uma unidade (não isolada do todo) ante-existencial. O senso de justiça, que também é regido pelas forças sobrenaturais, que visa à restauração do equilíbrio entre uma estrutura triádica de vida – a de seres que estão vivendo ou viventes (living), de que já viveram, ou mortos-vivos (living-dead incluídos nas forças sobrenaturais) e de que estão para nascer (yet-to-be-born). 


			Desta forma, a interconectividade humana supera a própria existência “matéria” do ser que é entendido como um complexo fluxo de unidade/totalidade contínua, “sempre se tornando”, ao invés de um mundo composto por sujeites e finites como entendemos no ocidente. Em outras palavras, a noção de “ser” (being) e de “tempo” são distintas da ocidental, que separa sujeites (subject) em seu tempo linear (ou espiralado) histórico passado-presente-futuro em fragmentos encapsulados em si mesmes, e que existem independentemente do seu meio. 


			Contornos Ubuntu das meninas-mulheres de Thwala


			O motim organizado pelo grupo de Thwala, por meio do teatro, abraçou as contradições cotidianas de um viver entre três formas distintas de perceber a realidade: a africanista (por suas raízes originárias e campesinas), a feminista por serem jovens mulheres afetadas pelo patriarcado, e a ocidental (por viverem numa megacidade globalizada). As pistas para pensar Ubuntu como evoc(ação) – ações evocadas – na arte de Gcebile e das meninas-mulheres de Hillbrow, vieram das dinâmicas de cuidado mútuo entre facilitadora e atrizes da peça Thwala. Gcebile Piliso Dlamini, que se define como africanista-feminista25, fala sobre a dimensão espiritual em seus trabalhos e sobre interconexão entre seres:


			Eu tenho Ubuntu, eu posso trabalhar com pessoas. Isso não é um desafio em minha vida. Eu sou uma pessoa muito espiritualizada, não no sentido de ser uma Sangoma, {curandeira africana} mas tenho forte sentido das coisas, e verdadeiramente sinto quando não posso trabalhar com alguém; é um sentir espiritual. (Gcebile, conversa realizada em 03 de outubro de 2017)


			Gcebile desenvolveu em Thwala uma pedagogia de engajamento, compilando processos de pesquisa, diálogos grupais, trocas pessoais e reflexões focadas na construção dramatúrgica, de forma participativa. Bell hooks (2019) traz a ideia da “pedagogia engajada” como um ensino que evoca a participação intelectual e espiritual de alunes e professores, que os respeita, protege, e cria condições para que o aprendizado partilhado ocorra desde um modo mais profundo e íntimo. Alinhada com esse fazer engajado, Gcebile organizou o processo por tarefas, que foram associadas ao fazer teatral e se misturaram às questões de necessidades básicas cotidianas de participantes, desde uma percepção de convivialidade Ubuntu. Ela foi cautelosa com cada membra e imprimiu uma lógica de interconexão organizando mentorias “despersonalizadas” entre participantes. As tarefas não foram personificadas e dessa forma se tornaram responsabilidade de todos, ou seja, não houve nomeação de responsáveis pelas tarefas, mas sim, um coletivo gerindo o processo criativo. Ao mesmo tempo, traçou limites para a priorização das tarefas nomeadas: havia as que organizaram a comida, as que agruparam as pessoas, as que cuidaram das chaves das salas, as que escreveram os trechos dramatúrgicos, as que buscavam e levaram objetos. Todas estas tarefas foram cotidianamente trocadas entre o elenco, o que fazia com que as integrantes se tornassem responsáveis e tomassem nas mãos a totalidade do processo de criação. Na dinâmica de despersonalização das tarefas, a convivialidade se tornou um valor expressivo, uma moeda de pertencimento, diluindo a competitividade juvenil e desenvolvendo a sororidade entre as atrizes, pois não houve ênfase nas mais ou menos engajadas ou capazes, e sim uma noção de comunidade estabelecida pelo processo coletivo.


			O efeito Ubuntu apareceu na cena como um tipo de reconhecimento em irmandade e teceu uma forma de fortalecimento coletivo entre meninas-mulheres. As personagens, por meio de insights, perceberam que conseguiriam criar estratégias de escape e resistência organizando um coro de vozes como uma personagem-coro: quando o coro aparecia, funcionava como protagonista alimentado pela força de sororidade em cena em que a personagem principal se amalgamava com todas as outras personagens e todas se tornavam Sebendzile Skhosana – na lógica “somos todas uma”. De maneira lúdica, a dimensão de solidariedade Ubuntu assegurou que juntas conseguiriam ter força para responder à situação de abuso, e isso foi inspirador ao público de mulheres locais – a estética teatral pode assegurar um campo para diálogos difíceis para aquele contexto, após as apresentações. A personagem-coro multiplicou as vozes de muitas, numa reivindicação da grupalidade engajada numa só voz que clamou por uma mesma causa, como voz evidente, à frente, em primeiro plano, e transbordou a si para alcançar o público. As atrizes puderam falar sobre a necessidade de quebrar o silenciamento e reinscrever estratégias que revertam a normalização e a privatização da violência baseada em gênero em Hillbrow.
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Notas


				

					4. As traduções das línguas vernaculares para este texto foram feitas por Nompilo Hadebe, Bontle Ndlovu e Tumelo Jane Nkoele, ligadas à produção de Thwala. As traduções feitas no texto dramatúrgico do inglês para o português são da autora.


				


				

					5. Para o propósito deste artigo, circunscrevo a “Artetnografia não busca autenticidade cultural, nem busca atenção às minúcias técnicas que formam a gramática cultural, na decodificação de símbolos. É na performance (dramaturgia/encenação) que se manifesta a escritura da experiência em campo, sendo por isso, intrinsecamente contingente, parcial e incompleta” (Lyra, 2013, p. 30). Assim entendo o trabalho que as meninas-mulheres de Hillbrow fizeram em seu contexto, descrito neste ao longo do texto.


				


				

					6. Um complexo de procedimentos de criação, que parte de si mesmo (artista) para galgar o outro (alteridade) desenvolvido pela profa. Dra. Luciana Lyra em seus movimentos como artista e professora, em que “o próprio cotidiano ganha outros caminhos de ser percebido e experienciado. A arte como modo de criar e cuidar de nossas formas de relação com o mundo e conosco mesmos” (Lyra, 2013, p. 27).


				


				

					7. Link para acessar a filmagem da peça feita em 2017: https://bit.ly/3qJaHrE. Acesso em: 20 mai. 2017.


				


				

					8. O Projeto Teatro Hillbrow é composto por um grupo: o ator/diretor Gerard Bester (coordenação de projetos), Gcebile Piliso Dlamini (facilitadora do Programa Depois da Escola – PDE), Sibusiso Nkwethu Hadebe (facilitador do PDE), Linda Michael Liwewe Mkhwanazi (coordenador-geral do Programa Escolas Secundárias), Malvin Phana Dube (coordenador técnico) e Thabang Phakathi (coordenador geral do festival).


				


				

					9. A Fundação Comunitária Outreach (FCO) é uma organização não governamental sul-africana que trabalha com ações sociais na perspectiva de desenvolvimento e direitos humanes no bairro Hillbrow, um dos mais afetados durante regime apartheid. A FCO, durante o período de pesquisa de campo, possuía sete programas de ação social: o Projeto Teatro Hillbrow, a Escola de Música, o Boitumelo (artesanias), o Centro de Computação, o Centro de Aconselhamento, o Centro Jovem e a Colônia de Férias. Disponível em: https://bit.ly/2Y7i0gy. Acesso em: 13 mai. 2018.


				


				

					10. Ubuntu é uma filosofia dos povos de origem abantu – ou das populações Bantu que habitam a região subsaariana – que significa e cria noções sobre humanidade e ser humano, que possui dimensões morais e sociais e que constrói ética de coexistência. É um termo Nguni, umas das línguas-mãe, que deram origem a muitas outras línguas. Durante a pesquisa de campo, pude vivenciar histórias que revelam o “efeito” de cuidado mútuo no cotidiano de jovens e crianças que participam dos programas do projeto teatral. Esse efeito de mutualidade é o que emolduro como práxis pedagógica Ubuntu.


				


				

					11. Talvez seja relevante dizer que na África não há distinção entre os poves africanes e os poves origináries – ou indígenas. Negros e negras são originários (em inglês indigenous) de distintas etnias. Sigo a orientação de Gcebile Piliso Dlamini de referir-se ao seu pluriverso – verso plural – como “africanista”.


				


				

					12. Gcebile Piliso Dlamini é nascida em eSwatini (eGongolweni) e migrou para Joanesburgo em 2011 em busca do sonho de ser artista. Ela é a única facilitadora mulher de teatro comunitário da história de aproximadamente 25 anos do Protejo Teatro Hillbrow. 


				


				

					13. Hillbrow é um bairro altamente permeado por igrejas neopentecostais, que recentemente tem tido líderes religiosos investigados por imprimirem, em grandes massas, práticas abusivas e insalubres em seus cultos, como, por exemplo, usar pesticidas para exorcismos.


				


				

					14. Estudante de estágio da formação em teatro do Laboratório do Teatro do Mercado (Market Theatre Laboratory). Disponível em: https://bit.ly/3p8AVDy. Acesso em: 23 set. 2019. 


				


				

					15. Dançarino, coreógrafo e ex-participante do Projeto Teatro Hillbrow.


				


				

					16. Facilitador da Escola de Música do Projeto Teatro Hillbrow.


				


				

					17. Violet Ledwaba, Surprise Seete, Tisetso Mahlangu, Luyanda Mahlangu, Amehle Mene, Nyiko Kubayi, Zinhle Mnguni, Sakhile Mlalazi, Aminathi Radebe, Abigail Skhosana, Ukho Somadlaka, Bridget Moyo, Pearl Mmamorare, Mathama Fokane, Hope Mwenda, Tumelo Nkoele, Nthabiseng Ndlovu, Pearl Segwagwa, Gift Dube, Bontle Ndlovu. Os nomes são verdadeiros a pedido do PTH que vê na ação uma forma de reconhecimento do trabalho artístico das participantes do projeto.


				


				

					18. De acordo com o Relatório de Desenvolvimento Humano (RDH), elaborado pelas Nações Unidas em 2019, e o GINI (Coeficiente Estatístico de Desigualdade Demográfica) a África do Sul é o país mais desigual do mundo, sendo que o Brasil ocupa o 10º lugar. Pumla Dineo Gqola (2008) afirma que a justaposição da herança colonialista-patriarcal-capitalista combinada com o regime apartheid são as principais causas desta condição social.


				


				

					19. De acordo com o observatório de migração do projeto Global DiverCities, do Instituto Max Plank. Disponível em: https://bit.ly/3sR97pc. Acesso em: 02 out. 2019.


				


				

					20. A palavra usada com mais frequência entre o grupo foi sisterhood, que poderia ser traduzida como irmandade. No entanto, adotamos na tradução o termo sororidade pela perspectiva de gênero que o trabalho tomou, bem como o significado feminino da tradução do termo sister, que se refere à “irmã”. A palavra sororidade, que foi cunhada por ativistas de gênero, fala sobre a solidariedade e fraternidade entre mulheres, que evoca resistência e proteção contra situações de misoginia (inclusive de rivalidade entre mulheres), e contra situações de violência de gênero. Para aprofundamento do conceito, sugerimos os vídeos disponíveis em: https://bit.ly/3qIMW2L;  https://bit.ly/3o3Hwh6 e https://bit.ly/3o6GPnb.  Acesso em: 13 dez. 2019.


				


				

					21. Yuval Noah Harari (2018) fala que há 200 mil anos, o homo sapiens apareceu na África, e de lá avançou para outros continentes (Harari, 2018).


				


				

					22. O artigo de Mogobe B. Ramose está situado na área de direito e discute as noções africanas de justiça e equilíbrio a partir do Ubuntu, para questionar o colonialismo e o racismo, com enfoque nas noções da propriedade da terra e reparação histórica.


				


				

					23. Ramose (2001) chama de equilíbrio a noção mesma de uma organização de seres “todes” que habitam o planeta, de reinos físico (mineral, vegetal e animal) e metafísico (sobrenatural), sem que se estabeleça uma lei hierárquica entre eles. Já Harriet Ngubane (1977) explica que a noção de equilíbrio entre viventes estaria mais adequada à noção ocidental de “ordem” e explica: “ukuzilungisa significa restaurar a ordem que foi desordenada. Em inglês, estou usando a palavra ‘equilíbrio’ {balance} para significar ‘ordem moral’ num sentido simétrico em relação à posição de pessoas frente às pessoas, ambiente, ancestrais e outras forças místicas que produzem poluição. ‘Equilíbrio’ neste sentido deve ser entendido como ‘simetria’ ou ‘ordem’ ao invés da comumente usada ideia de pivô central em uma situação de contrapeso” (Ngubane, 1977, p. 27). 


				


				

					24. Ramose explica “há uma direta e indissolúvel ligação entre a ideia de justiça e de lei […] e que os sistemas originários Africanos foram organizados entorno das suas concepções de lei, Ubuntu é concepção de lei” (Ramose, 2001, p. 14).


				


				

					25. Sempre que conversávamos sobre se Gcebile considerava ou não seu trabalho “feminista”, eu sentia um vacilo de sua parte ao afirmar que sim. Primeiramente, minha pressuposição ocidental de que todo trabalho que falasse sobre questões dos direitos da mulher estaria alinhado com perspectivas feministas em suas bases, me fazia pensar que, talvez, aquele vacilo se dava pelo fato de que Gcebile não conhecesse profundamente as teorias de gênero para dizer “sim” com firmeza. Com o tempo de convivência e imersão nas noções de humanidade Ubuntu, percebi que o vacilo ao se posicionar como feminista poderia vir de uma não identificação com as noções sobre “ser mulher” que o feminismo delineia, em relação ao universo africanista ao qual ela se relaciona. Dentro da cosmovisão Ubuntu, as noções de gênero são muito distintas das ocidentais masculino, feminino e neutre (que pode significar indefinide ou trans). Estudando as línguas Bantu percebi que algumas delas, como o isiZulu, chegam a ter 18 formas de classificação de gênero, entre formas singulares e plurais. A partir disso entendi seu vacilo e sua escolha de mesmo assim justapor os termos africanista-feminista porque há concretamente uma contradição de realidades nos mundos que Gcebile e as jovens tecem: tanto aquelas ligadas à nostalgia do mundo e valores africanistas que elas carregam consigo de quando eram crianças, quanto às do mundo urbano capitalista e patriarcal, por mais que afropolita (Mbembe; Nutall, 2008) que elas enfrentam com seu teatro de micropolíticas. Esse vacilo nunca ocorreu em relação ao termo africanista.
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