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  BARROCA MINEIRIDADE


  Contar qualquer história sobre o teatro de Gabriel Villela passa, com certeza, por abordar a influência de suas raízes plantadas na pacata cidade de Carmo do Rio Claro, no sul de Minas, à qual o diretor ciclicamente se volta em momentos de descanso, inspiração e ensaios, muitas vezes com um convite extensivo aos atores e profissionais que participam da criação de seus espetáculos.


  Suas obras trazem esse mundo do barroco brasileiro, com suas cores intensas, suas texturas marcadas, seus festejos populares, seus elementos circenses, procissões, bordados, sombrinhas, galinhas, flores, barro, colchas de retalho. As referências de seu barroco dramático são inúmeras, mas não as únicas. Por trás disso há muito mais: há o pesquisador e leitor compulsivo, o aluno reverente à faculdade que o formou e, sobretudo, o artista que exercita plenamente seu ofício de encenar histórias. Nisto Gabriel Villela é também hábil: seu grande apreço pelos clássicos, que alterna aos contemporâneos, seus cenários, seus figurinos, sua visão cênica nos transportam a um universo sensorialmente rico e, acima de tudo, capaz de voltar nossos olhares a nós mesmos e aos outros, às similitudes e diferenças que nos constituem e nos movem.


  Imaginai! pretende abarcar uma porção significativa de tudo isso. O olhar intimista dos organizadores do livro, Dib Carneiro Neto e Rodrigo Audi, que trabalharam com Gabriel em diversas ocasiões, se lançou ao desafio de reunir fotografias de peças e shows, bem como artigos de críticos, artistas e parceiros conhecedores de sua estética pelos anos de trabalho conjunto. Além deles, também há os comentários do próprio diretor sobre cada uma de suas peças – e nessas memórias não faltam histórias interessantes, referências aos bastidores, ao processo criativo, à trajetória dos espetáculos e a afetuosas parcerias com Ruth Escobar, Laura Cardoso, Sábato Magaldi, J.C. Serroni, Grupo Galpão e Walderez de Barros, entre diversos outros.


  Desde o começo de sua carreira, Gabriel Villela tem se apresentado nos palcos do Sesc e, ao espetáculo Vem buscar-me que ainda sou teu, que estreou em 1990 no Teatro Sesc Anchieta, se seguiram vários outros. Pois agora também agregamos este Imaginai! a nossa empreitada editorial. Com esta publicação, mais uma vez reafirmamos nosso compromisso com a valorização do teatro brasileiro.


  Danilo Santos de Miranda


  Diretor Regional do Sesc São Paulo
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  CORES, TEXTURAS E PRAZERES DE UMA PRIMAVERA ININTERRUPTA


  Dib Carneiro Neto


  A figura de Gabriel Villela inspira superlativos, e não é para menos. Sua obra é superlativa. Sua estante abarrotada de troféus que o diga. Não houve prêmio de teatro que ele não tenha abocanhado. E já é, por exemplo, o mais premiado de toda a história do prestigioso Prêmio Shell. Barbara Heliodora, tida como a maior especialista em Shakespeare no Brasil, certa feita, por encomenda de uma editora, montou seu ranking dos dez espetáculos brasileiros de que mais gostou em toda a sua carreira de crítica1. Apesar de ser sua especialidade, ou talvez por isso mesmo, um único Shakespeare tupiniquim mereceu entrar na lista da temida crítica: o poético e encantatório Romeu e Julieta que Gabriel Villela dirigiu com o Grupo Galpão.


  Dono de uma personalidade forte, Gabriel consegue aliar certa destemperança cíclica com suas doces e genuínas raízes de bom mineiro. O produto dessa receita é uma combinação única, só dele, tão inusitada quanto sublime. Gabriel não se permite abandonar seus sotaques e sua prosódia, não abre mão das modas de viola nas madrugadas nem suporta muitas semanas sem retornar às origens — a cidade natal, a família, as montanhas e, claro, as galinhas, muitas galinhas, que ele ama com todas as forças telúricas de quem pode até saber olhar para cima e se derreter para a lua, lindamente retratada em várias de suas peças, mas desde que os pés estejam sempre enfiados na terra salpicada de farelos de milho.


  Gabriel é um contador de causos como nenhum que conheço, no palco ou fora dele. Sua imaginação não tem limites. Melhora tanto os fatos ao reproduzi-los, que nos deixa rendidos à sua fantasia. Com Gabriel no papel de comentarista da vida, fica difícil acreditarmos só na realidade. Basta dizer que, no dia em que nasceu, foram vistos muitos discos voadores pairando sobre sua cidade, a até então pacata Carmo do Rio Claro, no sul de Minas Gerais. Não é à toa, também, que seu bordão preferido seja o “Imaginai!”, convite sedutor e recorrente nas peças de Shakespeare.


  Em contraposição, ao criar para teatro, desfia, com afinco, muitos rosários de uma lucidez pragmática e de uma inteligência objetiva. Prepara-se muito antes de reunir seu elenco para a primeira leitura da próxima peça. Lê e relê, madrugadas afora, todos os textos que lhe caem às mãos relacionados ao autor da vez, não deixando que o elogiem por isso: sabiamente proclama que estudar não é mérito, faz parte do ofício. E tem um talento adicional para escolher assistentes de sua mesma estirpe dedicada e estudiosa.


  Em sua época de militante do teatro amador, que durou uma década inteira, a vocação precoce prenunciava o artista travesso e obstinado que viria a ser para sempre na vida profissional. Aos 16 anos, por exemplo, integrando o Raízes, um grupo de 22 alunos de seu colégio, na mesma cidade natal de Carmo do Rio Claro, deixou as professoras de cabelo em pé ao arrancar da sala de aula, sem autorização, as velhas cortinas brancas desbotadas, pintando-as de vermelho forte para o cenário da montagem escolar de O homem do princípio ao fim, de Millôr Fernandes.


  Ama os livros. Mais tarde, na época da USP, aluno aplicado, em vez de voltar para casa depois das aulas, passava horas lendo na biblioteca da Escola de Comunicações e Artes (ECA), principalmente peças de teatro. É um poço de referências e citações cult, embora se considere um caipira. “Não sou um primor de cortesia”, fala de si, citando Shakespeare em Romeu e Julieta. O universo cristão das abadias e dos claustros, bem como o jogo de contrastes da estética barroca e o encanto inocente do circo-teatro, permeiam sua vida e obra de forma, no mínimo, deslumbrantemente estetizante. “O circo empresta seu delírio ao meu teatro. Nunca deixei de erguer uma grande lona invisível e mítica por cima de todos os trabalhos que fiz até hoje”, admite. “E o que é a lona senão também uma grande galinha que abraça todos nós, como se fôssemos os seus pintinhos?”


  Gabriel Villela tem orgulho de ser tachado de barroco desde o início da carreira, mas se incomoda quando críticos mal preparados empregam, erroneamente, o termo. Quando dirigiu meu texto Salmo 91, por exemplo, teve de engolir várias resenhas sentenciando que ele abandonara o barroco. Irritava-se. O que era aquela explosão de vida dos enclausurados em cena, contrastando com seus pés mortos, tingidos de sangue, senão uma contundente simbologia de contrários?


  Quando encomendou minha adaptação do romance epistolar mineiro Crônica da casa assassinada, primeiro me estimulou a brincar bastante com a prosódia de seus conterrâneos, para depois me pedir para jogar tudo fora. Com essa estratégia de diretor sagaz, ensinou-me, definitivamente, todas as diferenças entre os estereótipos fáceis da mineirice e a profundidade secular de um estado de alma chamado mineiridade. “Não tente, ninguém vai conseguir ser Guimarães Rosa”, disse-me sem papas na língua, assim mesmo como devem ser as relações entre mestre e discípulo. Na tradução de Calígula, de Camus, que ele também me pediu que fizesse, não hesitou em sugerir que eu começasse tudo de novo, pois as primeiras cenas tinham ficado por demais coloquiais e ele não queria abrir mão de um vocabulário mais elegante e dos rigores da norma culta. Em Um réquiem para Antonio, sobre a lendária rivalidade entre os compositores Mozart e Salieri, transformou, sem nenhuma cerimônia, meus dois personagens históricos em dois magníficos clowns, com direito a nariz de plástico e alguns números sapecas da mais tradicional palhaçaria.


  Já me deu prazer e privilégio de vê-lo em ação, preparando seus espetáculos, muitas e muitas vezes. Mesmo quando era eu o autor, adaptador ou tradutor, nunca me proibiu de testemunhar a gestação de seu novo filho. Tira proveito do autor vivo, não o renega. São esses instantes frenéticos de sua criação que me comovem e encantam mais, na convivência frutífera que tenho com o inigualável encenador. Quando está montando uma nova cena, fica tomado de um brilho que ilumina todos. No dia seguinte, pode querer mudar tudo, mas, naquela hora abençoada de materializar e corporificar suas ideias, não demonstra nem um segundo sequer de insegurança, o que é fundamental em qualquer tipo de profissão.


  Essa qualidade de diretor que ele é sempre sabe o que quer, desde a cor exata da linha que vai bordar no figurino do mais simples coadjuvante até a quantidade de caracteres do texto sagrado de Eurípides de que vai ter de abrir mão para que sua síntese dramatúrgica de Hécuba ainda assim dê conta de cada filigrana da têmpera dos heróis gregos. E passa por vários outros tipos de tarefas: fiscalizar de perto a variedade de frutas e lanches para o elenco nos dias de ensaio, aprovar o layout dos anúncios que sairão na imprensa, negociar questões meramente técnicas, muitas vezes de maneira árdua, com os administradores das salas de espetáculo do país, e assim por diante. Cerca-se de gente competente, mas fica de olho em tudo, sem perder o foco de seu rigor artístico. Isso é ter controle sobre a própria obra, o resto é silêncio.


  Gabriel não tem um coletivo teatral formalizado e oficial, e ri quando o interpelam sobre isso, porque, afinal, aprendeu, desde sempre, que teatro é uma palavra plural por definição, uma arte que não admite outra forma senão a de se fazer em conjunto — e mais do que isso: de se fazer em comunhão, em cumplicidade. Como eu disse, vê-lo criar em sintonia com os atores é um deslumbramento. Seus braços se ramificam, suas pernas se multiplicam, sua mente viceja, seu peito infla, seus olhos pingam magia, sua boca bafeja arte.


  Participar de seu ritual de criação é exatamente como assistir ao desabrochar completo de um canteiro multicolorido na alta primavera. Constate isso deliciando-se com as fotos desta obra, uma louvável iniciativa das Edições Sesc São Paulo. Você vai ver o que você vai ver: a criatividade ilimitada de Gabriel Villela equivale aos prazeres de uma primavera ininterrupta. É bonito vê-lo florindo. Depois, no pomar de suas abundâncias, quem colhe os frutos é o teatro brasileiro. A menina protagonista Isabel da peça infantil Mania de explicação, que ele dirigiu em 2014, dizia que “queria inventar um despertador que, ao invés de despertar as pessoas, despertasse os sonhos!”. Esse despertador de sonhos já existe, Isabel: mora dentro do coração de um diretor de teatro chamado Gabriel Villela.


  


  1. Cf. Barbara Heliodora apud Luiz André Alzer; Mariana Claudino (org.), Os 10 mais: 250 rankings que todo mundo deveria conhecer, Rio de Janeiro: Agir, 2008.
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  “OH, BARRO, ESTE É O TEU CENTRO! VOLTA!”


  Rodrigo Audi


  [...] visto que o entendimento humano divagou durante muitos séculos de múltiplas maneiras sobre inumeráveis objetos, nada é mais fácil do que encontrar para toda novidade uma obra antiga que com ela tenha alguma semelhança.


  Immanuel Kant


  Testemunhei parte do processo de pesquisa das imagens do acervo fotográfico de Emidio Luisi para publicação sobre o conjunto da obra de Antunes Filho1 quando ainda era integrante de sua companhia, o Centro de Pesquisa Teatral do Sesc (CPT), onde permaneci, durante dez anos, exercendo as funções de ator, professor e coordenador dos núcleos de interpretação e dramaturgia. Ali, ainda que de forma tímida, quando me tornei responsável pelo cuidado e pela atualização desse acervo, recolhendo e catalogando imagens, reportagens e críticas de mídia impressa e subprodutos dos novos espetáculos do encenador, entre outras tarefas, pude colocar em prática ações que atendiam à minha preocupação pela arte de preservar o nosso patrimônio, aprendida ainda nos tempos em que estudava Arquitetura e Urbanismo na Faculdade de Belas Artes.


  Ao tornar-me assistente de direção de Gabriel Villela em Macbeth, de William Shakespeare, em 2012, imediatamente após a minha saída do CPT, estreitando laços com Dib Carneiro Neto, reconhecemos, em um e outro, o mesmo desejo de luta pela preservação e formação de memória da obra desse grande artista. Nosso primeiro passo seria entendermos a forma pela qual seria possível concretizar esse nosso projeto, em se tratando o teatro de uma arte da impermanência, um bem cultural imaterial, e Gabriel-mago-metamorfoseador, possuidor, em sua respiração, do sopro da renovação constante, que sempre recorre ao barro de suas origens toda vez em que aponta para o futuro por meio de alguma nova obra. A ambição destrutiva de Lady Macbeth seria esculpida do mesmo barro com que ele esculpiu as lágrimas trágicas de Hécuba, lágrimas essas que teriam sido, muito provavelmente, esculpidas do mesmo barro que o coração de Julieta, assim como diz a ciência que somos feitos da poeira das primeiras estrelas, da mesma argila que moldou nossos antepassados. Gabriel Villela muitas vezes esculpe seus novos seres da mesma matéria que esculpiu outros seres seus de outrora. Quero dizer que quase não existem resquícios de seus figurinos e adereços, por exemplo, senão quando se contempla um Próspero sabendo que ali, um dia, com aqueles mesmos nobres tecidos servindo de segunda pele, pode ter vivido um outro grande personagem. A exuberância barroca de Villela é a do renascimento atrevido, pela transformação e renovação da matéria associada ao novo.


  Mas, enfim, o que pode ser preservado de uma arte que é efêmera por natureza? Que rastros concretos ela deixa pelo caminho para além de sua impermanente expressão? Podem esses rastros, ainda assim, quando reunidos, estudados e contemplados, possibilitar a construção de um inapagável documento patrimonial? O teatro é a arte que acontece do encontro entre o artista e o público, e sua manifestação tem preservação imaterial residida no espaço da experiência de quem a vivenciou. Como entidade que só se manifesta no encontro real no tempo e no espaço, a tentativa compreensível de um registro material pode preservar, em parte, seu corpo, mas o seu espírito necessita do encontro, o que torna o trabalho de preservação desse patrimônio limitado, embora não menos imprescindível. Mnemósine, a deusa grega que preserva as artes e a história, era considerada uma das mais poderosas deusas de seu tempo por ser ela a memória, a base de todo processo civilizatório. Eis o que justifica contribuir para a manutenção de nosso passado, de nosso presente cada vez mais rapidamente transformado em passado, visando à preservação do nosso futuro — uma iniciativa pioneira em se tratando do teatro de Gabriel Villela.


  A exuberância estética da obra de Gabriel encontra, no acervo fotográfico de alguns dos maiores especialistas da fotografia de palco aqui reunidos, o suporte necessário para tanto. O uso da fotografia neste trabalho se justifica, além das razões práticas, por ter sido o meio pelo qual se registrou a trajetória desse artista desde o início, e também por ser esta a arte que, por evocar muitos sentidos, mais poderá aproximar o leitor do impacto que a obra de Gabriel Villela provoca no público: “Para haver poesia é preciso o baque. Façamos isso e deixemos os deuses fazerem a parte deles” — como proclamou o mesmo Gabriel, lembrando Ferreira Gullar, durante um dos ensaios de A tempestade. Enquanto a presença prioritária da imagem tenta dar conta do indizível, para além de sua função documental de retentora de história, buscamos as palavras especializadas de testemunhas desta obra para a elaboração do entendimento de como esse artista, sua linguagem e obra tornaram-se capítulo fundamental na história do teatro brasileiro moderno. Desbrave este artista que reconhecidamente é um preservador apaixonado das origens de um Brasil profundo, expressão que ele mesmo gosta de usar e assim o faz, tornando o seu teatro o palco onde são exibidas, resistentes e exuberantes, as múltiplas expressões culturais que nos forjaram, e que o forjaram — expressões de nossas raízes que as gerações mais novas certamente desconhecem.


  


  1. Emidio Luisi; Sebastião Milaré, Antunes Filho: poeta da cena, São Paulo: Edições Sesc São Paulo, 2011.


  VOCÊ VAI VER O QUE VOCÊ VAI VER


  1989
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  PARA GÉRSON DE ABREU, IN MEMORIAM


  A tua voz, estou a ouvir,


  no entanto eu queria


  a ti sentir [...]


  e bastaria que


  uma só vez te visse, flor,


  depois morrer dizendo


  ‘Bendito amor’!


  OUVINDO-TE
Vicente Celestino


  [image: ] Essa montagem inaugural do Circo Grafitti, grupo que reunia Rosi Campos, Gérson de Abreu (1964-2002), Helen Helene, Pedro Paulo Bogossian, Zezeh Barbosa e Romis Ferreira, com Paulo Ivo e Caru Camargo completando o elenco, foi o espetáculo que marcou a minha estreia profissional, após dez anos de teatro amador. Antes de qualquer coisa, preciso contar que Rosi Campos foi a grande bênção desse meu início de trajetória. O texto era inspirado no livro Exercícios de estilo (Exercices de style, 1947), do francês Raymond Queneau (1903-1976), em que conta 99 vezes a mesma história, usando 99 linguagens e estilos diferenciados, sugerindo, ao final, que os leitores criem outras versões. Foi o que fizemos, brincando muito com a commedia dell’arte, o expressionismo alemão, a quarta parede russa, o pós-modernismo e, claro, o circo-teatro — barro que me constitui. Luciano Lopreto foi o virtuoso tradutor, mas, antes, houve uma leitura em francês mesmo, com ele, Rosi e Helen Helene. Eu não entendia nem uma palavra, mas os três divertiam-se tanto ao ler que resolvemos montar. Se dá certo no imaginário do ator, é porque vai dar com o público, pensei. Eu não queria usar palco italiano. Meu desejo era a rua e o circo. Foi então que li no jornal sobre um ‘cemitério’ de ônibus quebrados da antiga Companhia Municipal de Transportes Coletivos (CMTC). Sempre com Rosi Campos abrindo caminhos, bati à porta da Secretaria Municipal de Transportes, e conseguimos uma carcaça de ônibus para usar no espetáculo como picadeiro e arena. Estreamos no foyer do Centro Cultural São Paulo (CCSP), e virou um acontecimento. Tivemos uma rara matéria de teatro na revista Veja nacional e uma crítica no extinto Jornal da Tarde, em que Alberto Guzik (1944-2010) escreveu: ‘Uma peça contagiante, a mais gostosa surpresa da temporada’. A partir daí, todo mundo queria ver. Vieram os olheiros de festivais, e fomos parar em Cádis, na Espanha, e em Bogotá, na Colômbia. Não posso deixar de citar a colaboração do italiano Francesco Zigrino, do Piccolo Teatro di Milano, que realizava um trabalho sobre commedia dell’arte na USP e, a nosso convite, fez a preparação de clowns. [image: ]
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  estreia 17 DE MAIO DE 1989 • CENTRO CULTURAL SÃO PAULO   autor RAYMOND QUENEAU   tradução LUCIANO LOPRETO   roteiro CIRCO GRAFITTI e GABRIEL VILLELA   direção GABRIEL VILLELA   cenografia GABRIEL VILLELA   figurino CHARLES LOPES, GABRIEL VILLELA e LUIS CARLOS ROSSI   iluminação NEZITO REIS   direção musical e trilha sonora PEDRO PAULO BOGOSSIAN   coreografia e preparação corporal EDUARDO COUTINHO   preparação circense FRANCESCO ZIGRINO   elenco BETE COELHO [voz em off], CARU CAMARGO, GERSON DE ABREU, HELEN HELENE, PAULO IVO, PEDRO PAULO BOGOSSIAN, ROMIS FERREIRA, ROSI CAMPOS e ZEZEH BARBOSA   produção CIRCO GRAFITTI
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  imagens LENISE PINHEIRO
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  O CONCÍLIO DO AMOR


  1989
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  [image: ] Enquanto Você vai ver... era um espetáculo do triunfo do picadeiro, O concílio do amor, montagem seguinte, no porão do CCSP, era uma sátira barra-pesada, mas de mesmo sucesso. Lotava. O texto, do alemão Oskar Panizza (1853-1921), escrito em 1894, é uma paródia sobre o surgimento da sífilis, em 1495, na corte do papa Alexandre VI, ou Rodrigo Bórgia (Luis Carlos Rossi). O tema combinava muito com aquele período duro dos anos 1980, com as vítimas da aids, em que a cada instante tombava um amigo. Na peça, Jesus (David Taiyu) estava anêmico de tanto doar sangue pela humanidade. Deus (Charles Lopes) fica sabendo que o Vaticano virou uma farra do pecado e resolve fazer um concílio para achar a solução, convocando o Diabo (Jairo Mattos) para participar — porque sexo era coisa do departamento dele. Decide-se criar uma doença para ser instalada no Vaticano. O Diabo chama a mais perversa das mulheres na opinião dele, Salomé (Elaine Carvalho), e dessa cópula nasce uma filha linda, Sífilis. A última cena é ela espalhando-se como epidemia, tal qual ocorria com a aids. Graças à intervenção do crítico João Cândido Galvão (1937-1995), que fez a curadoria de Eventos Especiais da 20ª Bienal de Artes de São Paulo, nossa peça foi incluída como atração paralela da mostra. Isso nos salvou, de certa forma, pois a pressão de um grupo de manifestantes católicas, as tais senhoras de Santana, foi grande. Elas davam bolsadas nas pessoas da equipe, protestando sobretudo contra a personagem da Virgem Maria (Maria do Carmo Soares), retratada como vaidosa e autoritária. Recebemos ameaças anônimas e redobramos a segurança. Era uma peça apoiada na cultura itinerante dos autos sacramentais, em que o público se deslocava para três ambientes — céu, inferno e Vaticano. O som invadia a Sala Jardel Filho, o que exigiu construir uma parede acústica. Com minha cara de pau, fui pedir os tijolos a Ruth Escobar, que estava reformando seu teatro, e ela nos cedeu. O elenco numeroso era basicamente formado por atores do Boi Voador, de Ulysses Cruz, que estava em Portugal. Aprendi muito com a dinâmica e o rigor do grupo. Ficamos 14 meses em cartaz. [image: ]
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  estreia 16 DE NOVEMBRO DE 1989   • CENTRO CULTURAL SÃO PAULO   autor OSKAR PANIZZA   direção GABRIEL VILLELA   cenografia GABRIEL VILLELA   figurino CHARLES LOPES, CHARLES MÖELLER e LUIS CARLOS ROSSI   iluminação EDVALDO RODRIGUES   direção musical e trilha sonora TUNICA   coreografia FERNANDO LES   e HAROLDO M. DOS REIS ARRUDA   elenco ALEXA LEIRNER, ALEXANDRE PATERNOST, CACÁ AMARAL, CHARLES LOPES, CRISTINA PIKIELNY, DAVID TAIYU, ELAINE CARVALHO, JAIRO MATTOS, JOÃO FONSECA, LARA CÓRDULA, LUCIANA MELLO, LUIS CARLOS ROSSI, MARCOS AZEVEDO, MARIA DO CARMO SOARES, MAURÍCIO MACHADO, MÔNICA BARBOSA, MÔNICA SALMASO, PATRÍCIA MELONE e ROBERTA NUNES   produção BOI VOADOR
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  RELAÇÕES PERIGOSAS


  1990


  [image: ] A convite de Ruth Escobar, fui dirigir um espetáculo que era a junção de três textos do alemão Heiner Müller (1929-1995): Medeamaterial, Paisagem com argonautas e Quarteto (esse último, por sua vez, baseado em Ligações perigosas, de Choderlos de Laclos). Optamos pelo nome Relações perigosas e assim inauguramos a Sala Dina Sfat, do Teatro Ruth Escobar. Uma portuguesa mítica, de personalidade muito ativa, não só no teatro como na política nacional, Ruth marcou minha vida nesse período. Ela brincava com minha mineiridade, chamando-me de jequinha universal — e também ria muito de si mesma. Certa vez, disse-me que não era meramente uma atriz, mas uma ‘escroque internacional’. Ríamos muito juntos. Era uma mãezona e pagou-me o mesmo cachê de diretor que costumava destinar aos grandes nomes que trazia do exterior. Cheguei à conclusão de que ela tem força para alterar a rota dos astros. Trabalhar com ela era uma aventura, mas também significava tomar contato com um modo de produção tradicional, racional e cartesiano. Levei um susto, porque o teatro, na minha visão, permitia excessos e um pouco mais de calibre poético. Ela percebeu que algo estava incomodando-me quando eu disse que queria voltar a Minas porque sentia falta de famíllia, de pasto, de vaca e de galinha. Ruth telefonou para sua amiga Maria Pia Matarazzo, e, dias depois, estávamos ensaiando no casarão de Campos do Jordão da família Matarazzo. Ela levou-me para a natureza, para que eu ficasse feliz para criar. Fui mimado por ela. Para a peça, tive de aprender a lidar um pouco mais com o conhecimento acadêmico e os procedimentos canônicos daquilo que se convencionou chamar de pós-modernismo. Interiormente, eu via que aquilo não era a minha praia. Como mineiro, tive dificuldades em alcançar a complexidade do teatro alemão. Mas como não achar Heiner Müller estupendo e genial? O elenco era especial. Além de Ruth e sua filha Inês Cardoso, tivemos Luiz Guilherme, Letícia Teixeira e Ângela Barros. Myriam Muniz (1931-2004) esteve junto de nós também, auxiliando na direção de elenco e dando aquela força toda. Eu a conhecia da USP, mas me aproximei ainda mais de sua inteligência, sensibilidade e metodologia. Quem conheceu Myriam sabe a honra que era tê-la como parceira nos teatros da vida. [image: ]
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  imagem VANIA TOLEDO
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  VEM BUSCAR-ME QUE AINDA SOU TEU


  1990
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  PARA SOFREDINI E LUIZ SANTOS, IN MEMORIAM


  [...] eu tenho n’alma um


  vendaval sem fim


  e uma esperança que hás


  de ter por mim.


  PATATIVA
 Vicente Celestino


  [image: ] Depois de Rosi Campos e Ruth Escobar, outra grande mulher do teatro brasileiro com quem tive a honra e a sorte de trabalhar foi ninguém menos do que Laura Cardoso. No papel da dona de um circo decadente, o que ela fazia em cena não tinha explicação, levava o público do Sesc Anchieta, em São Paulo, a uma catarse. Vem buscar-me que ainda sou teu, de Carlos Alberto Soffredini (1939-2001), foi como um estrondo no mundo — no meu mundo pessoal, sobretudo. Pratiquei a estética do Brasil profundo, juntando minha visão das festas populares de rua, como reisado e congado, a cultura de circo-teatro — o único tipo de teatro que conheci até fazer 18 anos de idade — e também a parte da liturgia sacra com o que ainda restava das grandes procissões. O espetáculo entrou nessa minha moldura muito particular de celebração de identidade. A montagem anterior, com direção de Iacov Hillel, para o Grupo Mambembe, em 1979, deixou-me encantado. Soffredini foi feliz ao se apoiar em Coração materno, de Vicente Celestino (1894-1968) e Gilda de Abreu (1904-1979), criando uma obra-prima do teatro nacional. O melodrama de circo, com seu abuso, excesso de mau gosto e cafonice, era tudo de que eu mais precisava naquela fase em que a paisagem do teatro brasileiro ainda era muito europeia, sobretudo alemã. O pós-moderno não me cabia. Eu estava vaidoso com meu início de carreira, era muito abusado, um boi solto no pasto, completamente autorreferente, e nada me detinha no que dizia respeito às minhas convicções estéticas. Com Vem buscar-me..., consegui fazer um teatro com a cara das minhas verdades, das minhas fontes originais mineiras. Foi uma montagem significativa por muitas outras razões. Com Claudio Fontana, vindo do teatro amador paulistano, fundei a Cia. Melodramática, que dura até hoje. Iniciamos uma parceria frutífera também com Yacoff Sarkovas, produtor de grande destaque. Levamos pela primeira vez um espetáculo meu ao Rio de Janeiro. Conheci outra grande atriz, Xuxa Lopes, que virou amiga para sempre. Hector Babenco amparou-nos muito em questões de produção. Tive oportunidade ainda do primeiro contato com o mestre pernambucano Romero de Andrade Lima, que assinou os figurinos. Enfim, muitas alegrias, muitas saudades e muitos amores. [image: ]
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  imagens LENISE PINHEIRO
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  A VIDA É SONHO


  1991
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  PARA ILEANA KWASINSKI, IN MEMORIAM


  Pode ser que sonhemos;


  e o faremos,


  pois estamos em um


  mundo tão singular


  que o viver é só sonhar


  e a vida ao fim


  nos imponha que


  o homem que vive sonha


  o que é até despertar.


  A VIDA É SONHO
Calderón de la Barca


  [image: ] Regina Duarte procurou-me querendo participar de um espetáculo de teatro sob minha direção. Sugeri a ela A vida é sonho, do espanhol Pedro Calderón de la Barca (1600-1681), autor que eu conhecia bem pelas aulas na USP. Aprofundei-me ainda mais em seu universo, viajando para o interior da Espanha, Salamanca, onde o autor viveu e estudou. Esse texto fica sempre em minha cabeceira. Recorro a ele para tudo. É uma pungente oração de dor, um forte clamor da humanidade pautado no barroco. Se eu já mergulhara de cabeça na estética profana, ou seja, na cultura religiosa das ruas, de fora do altar, agora essa seria uma experiência metafísica que me permitiria entrar na igreja. Montamos um oratório barroco. Foi uma produção de grande investimento, a cargo de uma espécie de paizão do espetáculo, Eriberto Monteiro (1945-2011), craque em delicadezas e sutilezas, que me ensinou a polir um pouco minha dura casca de caipira. Com ele e Regina Duarte, senti-me finalmente recebendo meu diploma de diretor profissional. Havia só um homem no elenco, Alexandre Paternost, que foi um contrarregra amoroso para todas as atrizes. Foi quando convivi com a saudosa Ileana Kwasinski (1941-1995) — e nos apaixonamos. Também aprofundei minha parceria com Romero de Andrade, que me ensinou o que pratico até hoje em meus figurinos: desmanchar e reconstituir roupas com criatividade. Conseguimos algumas peças de indumentária religiosa do período colonial. Romero usou tampinhas de garrafa, das minhas lembranças dos folguedos de Moçambique. Também me baseei na festa da Virgem de Macarena, na Andaluzia. Compramos cortinas velhas de teatros de São Paulo, que foram tingidas e usadas no figurino, sisudo e preto, inspirado nas figuras de Velásquez. Romero e, antes, Irineu Chamiso, na universidade, foram dois mestres que me deram segurança para perseguir a arte popular em sua essência. Para trabalhar o corpo litúrgico do elenco, tivemos Paula Martins, que me apresentou o conceito de artelhos para a sustentação dos movimentos. Houve também a parceria madura e competente de Vivien Buckup na assistência de direção. Muito devo a elas. Em 1998, refiz o espetáculo no antigo Teatro Glória, no Rio de Janeiro, com elenco todo masculino, tendo Sílvio Kaviski como protagonista e uma narradora, Nábia Villela. [image: ]


  ::::::::::::::
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  imagens LENISE PINHEIRO e SILVIO POZATTO
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  ROMEU E JULIETA


  1992
1995
2012
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  PARA WANDA FERNANDES, IN MEMORIAM


  É a ti, flor do céu,


  que me refiro.


  É A TI, FLOR DO CÉU
Teodomiro Pereira e
Modesto Ferreira


  [image: ] Voltando da primeira edição do Festival de Curitiba, em que nos apresentamos com A vida é sonho, meu lugar no avião, por uma feliz coincidência, era ao lado da poltrona do ator Eduardo Moreira, do Grupo Galpão. Conversa vai, conversa vem, eu me ofereci para fazer com eles um espetáculo de rua. Romeu e Julieta acabou virando a maior felicidade e a maior tristeza que já experimentei em toda a minha carreira. O encontro mais elaborado com o barroco mineiro, ou seja, com tudo o que fazia parte do conjunto de atividades artísticas de Minas Gerais, ou ainda, como dizem por lá, ‘as excelências mineiras’, foi uma experiência radical e gratificante, um banho virtuoso de cultura das Gerais, nas preliminares da montagem. O dramaturg e adaptador do texto, Cacá Brandão, conseguiu levar-nos para dentro da igreja de São Francisco de Assis, em Ouro Preto, que estava inacessível à visitação. Mergulhamos com afinco naquele mundo de Aleijadinhos e Ataídes, além de estudarmos de forma acadêmica o pensamento barroco. A fase final dos ensaios foi toda realizada ao ar livre, em uma praça de Morro Vermelho, lugarejo perto de Belo Horizonte, até então sem acesso ao teatro. Os moradores voltavam do trabalho na lavoura e se posicionavam para ver a peça, vibrando, opinando. Quando eu interrompia ou pedia a repetição de uma cena, eles bronqueavam comigo, de tão envolvidos. Os últimos cortes ainda necessários ao texto de Shakespeare foram feitos ali, ao percebermos que o público de Morro Vermelho dispersava-se nos trechos mais descritivos e encantava-se com os momentos mais emocionados, constatação muito bem-feita por Cacá Brandão. Optamos por criar a figura de um narrador (Antonio Edson), que falava mineirês, típico de um Guimarães Rosa — mas também não abrimos mão, na fala dos outros personagens, do texto arcaico e dos versos parnasianos de Shakespeare, na tradução de Onestaldo de Pennafort (1902-1987). Aprendemos que Romeu e Julieta é, na vasta obra do bardo, uma tragédia da precipitação, em que os personagens agem de forma sempre vertiginosa, jogando-se o tempo todo em situações de desequilíbrio. A linguagem de circo cabia então à perfeição. Criamos uma trave de mais de dois metros de altura e colocamos o elenco para atuar nas alturas, equilibrando-se com a ajuda de sombrinhas coloridas à mão. Usávamos também pernas de pau em cena. Era preciso organizar o corpo, acomodando-o, equilibrando-o, ao mesmo tempo que o texto carecia de se alojar no aparelho fonatório, de forma a ser articulado de um jeito vivo, pulsante, não recitativo. Foi um desafio estimulante para todos e que fascinou o público das mais diversas partes do mundo. Outra marca registrada do espetáculo foi a velha perua Veraneio 1974 do grupo, que incorporamos à cenografia. A famosa cena do balcão, por exemplo, foi feita com uma inversão ousada: Romeu ficava em cima, numa plataforma de madeira montada sobre o carro, e Julieta postava-se embaixo dele, sentada ao volante da Veraneio. Estreamos em Ouro Preto, debaixo da maior chuva, e o espetáculo sempre enfrentou grandes intempéries, por todos os lugares por onde passou, no mundo todo, em contraste com tudo o que havia de muito solar na nossa concepção estética. Foi uma grande felicidade, um contentamento coletivo. Não dávamos conta de tantos pedidos para apresentações, incluindo todos os principais festivais. Mas aí veio a grande tristeza, abatendo-se sobre nós em forma de tragédia. Aconteceu, então, o triste acidente de carro com parte do elenco do Galpão, que causou a morte da Wandinha, a nossa Julieta. Fiquei traumatizado para sempre. Foi pesado, trágico, agudamente dolorido. O grupo caiu em desânimo profundo, apatia enorme. Enfim, escureceu. Da luz às trevas, literalmente. Perdemos uma mulher radiante, delicada e forte ao mesmo tempo, grande atriz, mãe, minha comadre, uma estrela-guia. A arte mesclou-se com a vida. Hoje posso dizer que Wandinha foi o nó-mãe que me amarrou para sempre ao Grupo Galpão nesta vida. Não chorei na frente deles. Tive de bancar o forte e sei quanto isso foi fundamental naquele momento. O espetáculo tinha de continuar, e, então, trabalhamos em cima da essencialidade da perda e do luto. Wanda fazia a Julieta com uma cor dramática incrível. Passado um ano, convidamos, para substituí-la, Fernanda Vianna, que tinha uma consistente carreira de bailarina. Levei a personagem para a ponta da sapatilha, como uma dançarina clássica tsarista. Virou outra Julieta, e isso trouxe uma energia renovadora a todos nós. Inesquecível, em 2000, foi a primeira ida do espetáculo ao Globe Theatre em Londres, reduto histórico de muitas das primeiras montagens das peças de Shakespeare. O Galpão foi o primeiro grupo brasileiro a se apresentar ali — e em português. Pela primeira vez, outra bandeira foi hasteada no teatro que não a da Grã-Bretanha. Por conta do período ufanista da ditadura brasileira, guardávamos uma certa negação aos símbolos nacionais, mas quando vimos nossa bandeira hasteada e tremulando no alto de Londres não houve jeito de não virar comoção. O espetáculo ainda voltou ao lendário Globe uma segunda vez, em 2014, escolhido entre as 39 peças do bardo encenadas em uma maratona teatral. Cada montagem era de um país diferente do mundo. Romeu e Julieta tinha de ser a peça do Brasil, disseram-nos. De novo, no solo de Shakespeare, morremos de orgulho — e de saudades da Wandinha. [image: ]
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  imagens ALEXANDRE NUNIS, ELLIE KURTTZ, GUSTAVO DE CAMPOS e GUTO MUNIZ
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  A GUERRA SANTA


  1993
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  PARA UMBERTO MAGNANI, IN MEMORIAM


  A tua sodade corta


  Como aço de navaia


  O coração fica afrito


  Bate uma, a outra faia


  Os óio se enche d’água


  Que até a vista


  se atrapaia,


  ai, ai, ai.


  CUITELINHO
canção popular


  [image: ] ‘Ah, tristeza dura de campos tão devastados, galhos cortados antes da fruta madura. Por mais que os anos cavem rugas em nosso rosto, a vida é o gosto e a morte é sempre prematura.’ Assim o ator Claudio Fontana, no papel do espírito do poeta Virgílio, iniciava o poema dramático de Luís Alberto de Abreu, A guerra santa, que encenamos no Rio de Janeiro, em São Paulo e em Londres, em coprodução inglesa, por encomenda da diretora do London International Festival of Theatre (LIFT). Quando estivemos no Riverside Studios, à beira do rio Tâmisa, esse narrador do espetáculo passou a falar tudo em inglês britânico. Foi minha primeira ida à Inglaterra como diretor, ainda bem antes de Romeu e Julieta. O texto do Abreu, magnífico, inspirava-se em alguns conteúdos dramáticos da Divina comédia, de Dante, transferindo a ação para algum ambiente inóspito e árido do nosso sertão ou do agreste, uma espécie de inferno brasileiro castigado e sofrido. Havia algo de Guimarães Rosa em sua escrita também, assim como referências importantes às utopias de Maio de 1968 na França e ao período da ditadura brasileira. Um painel com uma enorme bandeira do Brasil desbotada e surrada ajudava a compor a cenografia. Para encenar o poema, decidimos criar um preâmbulo fabular. Uma companhia portuguesa de teatro vem se apresentar no Brasil, e todos os atores morrem de gripe espanhola. São enterrados em um desses povoados tipicamente mineiros. Seus corpos, porém, começam a vagar, autorizados e estimulados pelas visitas dos espíritos de Virgílio, Dante e Beatriz, os três personagens principais da Divina comédia. Havia uma engenhoca que produzia efeitos de queda de neve no palco, pois, quando os mortos ressuscitavam, nevava em Minas Gerais. A mise-en-scène foi muito feliz, graças sobretudo à colaboração da sempre preparadora de corpo Vivien Buckup, que criou uma brilhante coreografia não realista, como uma fantasia bizarra interiorana. Toda a incrível dramaticidade do corpo dos atores não foi dada pela direção, mas pela preparação de Vivien. O elenco era muito talentoso: Umberto Magnani (1941-2016), Fernando Neves, Paulo Ivo, Claudio Fontana, Maria do Carmo Soares, Vera Mancini, Lulu Pavarin, Rita Martins, Cris Guiçá, Jaqueline Momesso, Lúcia Barroso, Roseli Silva, Sérgio Zurawski e Beatriz Segall. [image: ]
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  ..............


  imagens LENISE PINHEIRO
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  A FALECIDA


  1994


  [image: ]


  PARA YOLANDA CARDOSO, IN MEMORIAM


  A barra do amor é que


  ele é meio ermo,


  a barra da morte é que ela


  não tem meio-termo.


  MEIO-TERMO
Lourenço Baêta e Cacaso


  [image: ] Essa montagem nasceu sob encomenda de um festival de teatro em Viena, Áustria, o Wiener Festwochen, que intencionava contemplar a obra de Nelson Rodrigues (1912-1980) em um projeto grande, que incluiu também um fórum de debates com nomes como Sábato Magaldi, Edla Van Steen, Edélcio Mostaço e o tradutor alemão de Nelson, Henry Thoreau. Brasileiros radicados na Europa prestigiaram o fórum e o espetáculo na sala G do Messepalast, o complexo de teatros que abriga o festival. Os austríacos elogiaram muito a dramaturgia de Nelson Rodrigues. Não posso negar que realizei o espetáculo sob forte influência de tudo o que aprendi na academia com Sábato Magaldi, esse mineiro ilustre, grande professor, pedagogo, crítico e contador de histórias, que deixou para a posteridade uma classificação mítica e definitiva de toda a obra de Nelson Rodrigues. A produção foi dividida com a protagonista, Maria Padilha, que sonhava interpretar a tísica e adúltera Zulmira, que planeja ter o enterro mais luxuoso do Rio de Janeiro. Para conseguir o dinheiro da produção, Maria aceitou o convite da revista Playboy para posar nua. Fez um ensaio bonito, com direção de arte de Gringo Cardia, baseado nas mulheres da obra de Nelson Rodrigues. Usou todo o cachê na nossa peça, e isso foi bastante noticiado pela imprensa. Fui ensaiar no Rio, com elenco todo carioca. Foi quando Adriana Esteves estreou no teatro profissional, bem novinha. A cenografia era um grande órgão feito de seiscentos tacos de sinuca, com velas acesas nas pontas. O Nelson não escreveu nenhuma rubrica a respeito da cenografia, então, como na primeira cena os personagens falam de futebol jogando sinuca, resolvemos reproduzir uma grande mesa de jogo, que media 14 metros. Afinal, o que é Zulmira senão uma ‘sinucada’ na vida, que morre na caçapa porque fica sem opção, que leva um xeque-mate do destino. Para retratar mais ainda a carioquice suburbana, os atores vestiam camisetas estilizadas de jogadores do Fluminense e usavam chuteiras. Em São Paulo, a temporada foi no CCSP. No Rio, foi no Teatro Nelson Rodrigues. Antes disso, eu havia dirigido A falecida como teatro amador — com o grupo do Clube Pinheiros —, e foi uma montagem bastante contemplada com troféus no festival de Rio Preto. [image: ]
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  estreia 25 DE FEVEREIRO DE 1994 • TEATRO NELSON RODRIGUES • RIO DE JANEIRO   texto NELSON RODRIGUES   direção GABRIEL VILLELA   assistência de direção e preparação corporal VIVIEN BUCKUP   dramaturgia EDÉLCIO MOSTAÇO   voz DAGOBERTO FELIZ   cenografia GABRIEL VILLELA   cenotécnica e efeitos especiais MÁRIO MÁRCIO   contrarregragem GILSON   caracterização RENATO CASTELO   figurino LETÍCIA TEIXEIRA   adereços LETÍCIA TEIXEIRA   e FLÁVIO SOLANO   costura SONIA MARIA E VILMA   iluminação MANECO QUINDERÉ   operação de luz NÉLSON LEÃO   trilha sonora TUNICA   assistência de trilha sonora ALINE MEYER   operação de som CRISTINA MARIZ   camareira MARIA HELENA   música incidental especialmente composta WAGNER TISO   hino “QUANDO LÁ DO CÉU DESCENDO”,   com CORAL FEMININO DA CATEDRAL EVANGÉLICA DE SÃO PAULO,   regência de DOROTÉA KERR e   arranjo de MATIAS CAPOVILLA   elenco ADRIANA ESTEVES, EDSON FIESCHI, LOURIVAL PRUDÊNCIO, MARCELO ESCOREL, MARIA PADILHA, OSCAR MAGRINI, SÉRGIO MASTROPASQUA, TATIANA ISSA e YOLANDA CARDOSO [atriz convidada]   administração YOLANDA RODRIGUES   contabilidade COARTE e OFÉLIA   produção executiva TEREZA DURANTE   direção de produção CAIO DE ANDRADE, FERNANDO SALIS e LUIZ PEREIRA [Atonal Comunicação] e GISELLE GOLDONI   assistência de produção EDUARDO BARATA e MAURÍCIO FROTA
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  A RUA DA AMARGURA


  1994
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  PARA DONA BILA E VANINHA, IN MEMORIAM


  Coração santo,


  tu reinarás,


  Tu, nosso encanto,


  sempre serás.


  CORAÇÃO SANTO
cântico religioso


  [image: ] Dois anos depois de Romeu e Julieta, dirigi novamente o Grupo Galpão em A rua da amargura. A estreia foi no Centro Cultural Banco do Brasil (CCBB) do Rio de Janeiro, quatro meses após a morte da atriz Wanda Fernandes. O grupo estava no chão, precisava ser reerguido — e nada melhor do que um novo espetáculo. Abriguei todos debaixo de minhas asas e saí escorando um a um. Atuei de forma imperativa, arrombando cercas, não respeitando o limite emocional de ninguém. Virei um bicho atrás de ressurreição. Com o subtítulo de 14 passos lacrimosos da vida de Jesus, a peça era um drama circense baseado em O mártir do calvário, de Eduardo Garrido. Fui encontrar o texto no repertório de Toco, um grande artista de circo-teatro, da família do Circo Aretuza, tio do ator, diretor e meu amigão do peito Fernando Neves. Dona Bila, mãe de Fernando, fez com o grupo duas semanas de workshops de interpretação circense, o que transformou o rumo das interpretações. De novo, reencontrei-me com a estética popular mineira. Eu precisava lidar com a ressurreição do grupo e a de Jesus. A única forma sutil, poética e delicada que encontrei foi usar a policromia. Adotei uma cartela de cores que fugia do cinza em que o grupo mergulhara. E recorri aos teares que são famosos em minha cidade, Carmo do Rio Claro, para conseguir a mesma trama do tecido usado na Galileia antes de Cristo, a urdidura espinha de peixe. Pensei: ‘Vou vesti-los com o calor de minha cidade’. Contei com a ajuda de Vaninha Soares Pereira, gênio dos teares, que infelizmente morreu cedo. Fizemos uma campanha para comprar colchas de retalhos e fuxicos que as pessoas não usavam mais. A coberta de minha cama de criança, presente de minha avó, virou a parte de cima da roupa da atriz Teuda Bara. Na trilha, usamos os cantos populares da Cia. do Menino Jesus, também do Carmo. Foi a partir daí que Babaya apresentou-nos Ernani Maletta, maestro e pesquisador que nos modificou, artista de muita erudição. Ele fazia seu doutorado em polifonia musical. Entrou com a função de trabalhar o canto em várias vozes, polifônico, sem perder de vista os cantos de mutirão do interior de Minas. A presença da polifonia no canto esteve em muitos outros espetáculos que dirigi depois. Eduardo Moreira, como Jesus, costumava usar uma malinha bem pessoal, objeto que incluí em cena. Quando Jesus lançava a diáspora sobre o povo judeu, saía de dentro da mala a maquete de Jerusalém. O espetáculo serviu de base, em 2001, para um especial da Globo, A paixão segundo Ouro Preto. [image: ]
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  estreia 27 DE AGOSTO DE 1994 • CENTRO CULTURAL BANCO DO BRASIL RIO DE JANEIRO e 6 DE JANEIRO DE 1995 • TEATRO SESC ANCHIETA [SESC CONSOLAÇÃO] • SÃO PAULO   adaptação do texto ARILDO DE BARROS   concepção e direção GABRIEL VILLELA   assistência de direção SIMONE ORDONES   workshops de interpretação circense JACIRA VIANNA   preparação corporal e coreografia PAOLA RETTORE   cenografia GABRIEL VILLELA   cenotécnica MÁRIO MÁRCIO e HELVÉCIO IZABEL   efeitos especiais MÁRIO MÁRCIO   pintura em espuma SEBASTIÃO VIEIRA   figurino MARIA CASTILHO e WANDA SGARBI   assistência de figurino IVANA ANDRÉS e DANIELA STARLING   criação e execução dos tecidos VANINHA SOARES PEREIRA/WS   adereços e pintura de arte WANDA SGARBI   iluminação MANECO QUINDERÉ   operação de luz ALEXANDRE GALVÃO e WLADIMIR MEDEIROS   técnica de som RÔMULO RIGHI e HELVÉCIO IZABEL   trilha sonora CHICO PELÚCIO   arranjos musicais FERNANDO MUZZI   preparação vocal BABAYA   arranjos e preparação vocal para coro ERNANI MALETTA   elenco ANTONIO EDSON, ARILDO DE BARROS, BETO FRANCO, EDUARDO MOREIRA, FERNANDA VIANNA / BIA BRAGA [atriz convidada], INÊS PEIXOTO, JÚLIO MACIEL, LYDIA DEL PICCHIA, PAULO ANDRÉ, RODOLFO VAZ, SIMONE ORDONES e TEUDA BARA   produção GRUPO GALPÃO   direção de produção CHICO PELÚCIO e REGIANE MICIANO   produção executiva GILMA OLIVEIRA
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  imagens GUTO MUNIZ
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  TORRE DE BABEL


  1995
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  [image: ] No final dos anos 1970, eu saía de Minas com meu grupo de teatro amador Raízes para assistir a peças em São Paulo e no Rio de Janeiro. Foi quando vi Ruth Escobar fazendo Torre de Babel, de Fernando Arrabal, e fiquei fascinado. Anos depois, quando Marieta Severo procurou-me para trabalharmos juntos, sugeri a ela esse belo texto, com uma linguagem alegórica e metafórica belíssima, e ela topou. Marieta, além de ser dessas grandes mulheres do teatro nacional, que assume as rédeas de suas produções, é um dos rostos mais teatrais que eu conheço no Brasil. O rosto dela é uma borracha, espicha; enfim, fornece mil e uma máscaras. O convívio com ela significa aprendizado o tempo inteiro. Foi uma das atrizes que involuntariamente me forneceram mais conhecimento do ofício de interpretar. Ela abriu meus olhos para uma maturidade, fez-me sair da fase da juventude vaidosa. Representa para mim a mulher ética acima de tudo, inteligente, política, com uma sofisticação intelectual incrível e uma conduta sempre coerente com o que diz, uma grande paixão, um grande amor, um Dom Quixote de saias. A peça de Arrabal, poeta das improbabilidades, da revolta e da fantasia irrefreada, com seus delírios raivosos de um inconformismo surreal, como escrevemos no programa, conta a história perturbadora de uma duquesa cega, de nome Latídia de Teran, que luta contra a venda de seu velho castelo, roído por cupins, para um grupo de especuladores imobiliários. Obstinada e entregue a seu mundo particular de sonhos, ela resiste à asfixia da ditadura franquista dentro de sua torre, para onde sua imaginação convoca todos os marginais, mitos e ídolos espanhóis, como Santa Teresa d’Ávila, Goya, Don Juan e Cervantes. Uma das frases mais fortes da personagem era o dístico mais popular do período franquista: ‘Pobre Espanha, grandeza em decadência’. Havia também o momento em que Marieta dizia lindamente, em estado de transe, trechos de A vida é sonho, de Calderón de la Barca. Trouxemos de um brechó londrino as bases para os figurinos de Wanda Sgarbi, mas modificamos com bordados, apliques, tingimentos e customizações. Com esse espetáculo, inauguramos o teatro de arena do Sesc Copabacana, no Rio de Janeiro — um projeto de Oscar Niemeyer. [image: ]
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