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A história e a sociedade brasileira, com todas as suas mazelas e belezas, são temas dos espetáculos da Companhia do Latão, grupo de pesquisa teatral que participa do projeto de ocupação dos teatros distritais de São Paulo. Este projeto objetiva a apresentação de espetáculos e realização de oficinas, aproximando cada vez mais a comunidade do meio artístico.


Desde o início, o grupo trabalha com princípios do teatro épico e dialético aplicado à construção de uma dramaturgia própria produzida junto a cena teatral. Uma característica marcante é a “dramaturgia em processo”, ou seja, o texto do espetáculo é gerado na sala de ensaios a partir de propostas dos atores. Isso faz com que as peças não sejam vistas como um produto acabado, mas como uma matéria formativa, em constante transformação.

A Companhia do Latão está apresentando “O Auto dos Bons Tratos”, no teatro Cacilda Becker, na Lapa, até setembro e, nesta entrevista, o diretor e dramaturgo, Márcio Marciano, conta a trajetória da Companhia.
Há quanto tempo existe a Companhia do Latão?


Há seis anos e ela surgiu de uma iniciativa do diretor Sérgio de Carvalho, que reuniu um grupo de artistas para fazer um espetáculo chamado “Ensaio para Danton”, criado a partir de um estudo do autor alemão, Georg Büchner. A peça é “A Morte de Danton”. Por coincidência, esse espetáculo estreou no teatro Cacilda Becker. Eram só oito atores em cena e o tema da peça é o fracasso da representação política. Se passa durante a Revolução Francesa, no momento em que se instaura o terror e existe um combate entre Robespierre e Danton. Danton se afasta da luta política nesse instante. A peça retrata exatamente esse momento. A idéia foi fazer um paralelo entre o fracasso da representação política e o fracasso da representação teatral, uma vez que eram poucos atores para representar um universo gigantesco, que era o que Büchner propunha.
Como assim?


Os espectadores assistiam o espetáculo dentro da caixa preta. Isso quebrava qualquer possibilidade de ilusionismo. Os próprios mecanismos da caixa preta, a corda, a cortina, tudo isso fazia parte da cenografia. O espaço passou a se chamar “Ensaio para Danton” porque continha duas idéias fundamentais: o ensaio pela perspectiva do estudo e a revelação dos procedimentos de ensaio para tentar construir o universo de Büchner. Esse processo tangenciou alguns procedimentos épicos que estão na dramaturgia do autor alemão e na poética de Brecht. Não houve um estudo aprofundado sobre a poética do Brecht neste instante, mas se aproximou pela própria exigência do assunto. O espetáculo fez muito sucesso, se tornou cult porque era feito no palco, para 30 espectadores. Isso deu fôlego para que o grupo começasse a pensar em um projeto maior que fosse além de um espetáculo. Assim nasceu a Companhia do Latão. Houve um edital para ocupação do teatro de Arena, no centro da cidade. Conseguimos ganhar e ficamos lá por um ano. O primeiro passo foi aprofundar o estudo da poética de Brecht. Abrimos duas frentes de trabalho. Uma delas foi estudar a teoria do Brecht, ou seja aquilo que se chamava de teatro épico e dialético. Existe um texto dele que é uma reunião de documentos, ensaios, poemas, feitos ao longo de 20 anos que se chama “A compra do Latão”. Lá, estão esboçados os principais tópicos da poética dele. Tentamos traduzir isso em matéria cênica. Quando dizíamos o que estávamos fazendo dentro do Arena, as pessoas davam risinhos abafados! Isso resultou num outro espetáculo que foi o “Ensaio sobre o Latão”.
O nome da Companhia tem alguma relação com esse espetáculo?


Foi daí que veio o nome da Companhia, precisávamos estrear e dar um nome para o grupo. O espetáculo foi muito bem recebido, tanto pela crítica quanto pelo público. Sentimos a necessidade de estudar também a dramaturgia do Brecht. Começamos a fazer uma leitura de uma das peças dele, “Santa Joana dos Matadouros”. Abrimos essa leitura para o público. Percebemos que era uma leitura encenada, era uma apresentação que se fazia ao público. Isso evoluía a cada semana, fazíamos as cenas e a cada espetáculo havia uma novidade. Com isso, notamos o potencial do grupo. O “Santa Joana” foi o grande salto da Companhia do Latão para ser conhecida pelo grande público. Estreamos no Teatro João Caetano e fizemos muito sucesso... Levamos para o festival de teatro de Curitiba e de lá viajamos o Brasil inteiro. A partir daí, começamos a pensar na nossa dramaturgia própria. Até então, havíamos feito intervenções em matérias pré-existentes e sentimos a necessidade tentar uma intervenção mais direta na realidade social brasileira a partir de uma dramaturgia própria.
Ou seja, criar o texto com base nos acontecimentos?


Exatamente. O que nos estimulou a fazer isso foi trabalhar diretamente com a matéria de Brecht. Por exemplo, “Santa Joana...” coloca em cena a luta de classes de classes de um modo brilhante e divertido, com engenhosidade. Concluímos que é possível trabalhar com uma matéria negativa de um modo muito rico. E o Brasil em matéria negativa, abunda!! (risos) A Companhia começou a pesquisa de assuntos. Começamos a pensar a realidade brasileira. O espetáculo seguinte, ainda feito no Arena, foi “O Nome do Sujeito”. Nele, passamos a trabalhar com o mito do palco. Já tínhamos a idéia latente de voltar para a realidade brasileira, mas como fazer isso ainda não sabíamos. Por uma coincidência, levamos o “Santa Joana” para o festival de teatro do Recife. Na época, estávamos estudando a obra do Gilberto Freire. Caiu nas nossas mãos uma crônica escrita por ele sobre um barão pernambucano, em meados do século XIX, que havia  feito um pacto com o diabo. Saímos do palco, mantivemos o tema central e começamos a estudar a história do Brasil naquele período, no Recife antigo. Era um momento peculiar da história brasileira porque a cidade se abria, chegavam inovações técnicas; houve um surto de desenvolvimento muito grande promovido pela escravatura. Esse processo de modernização em bases conservadoras percebemos no século XIX e naquele momento em que vivíamos . Era a continuação do projeto do ex-presidente Fernando Collor, feito pelo presidente Fernando Henrique Cardoso, de modernização da economia em bases conservadoras do mesmo modo. Havia um paralelo muito evidente e começamos a investir nessa história depois dos contatos que tivemos com viajantes. Por exemplo, Dom Pedro II esteve no Recife nessa época e fazemos menção a isso na peça; em diários ele fala sobre a construção do teatro Santa Isabel; tudo isso serviu de matéria para fazermos o nosso primeiro espetáculo com dramaturgia própria. O texto foi escrito por mim e pelo Sérgio, num processo que chamamos de dramaturgia em processo.

O que é isso?


As cenas são escritas a partir da improvisação dos atores na sala de ensaio. A dramaturgia se constitui a partir desse intercâmbio entre atores, diretores e demais artistas envolvidos.

As pesquisas, o material estudado é o que dará origem às cenas?


Isso. Trabalhamos temas e assuntos, pensamentos e conceitos que serão transformados em imagens cênicas. Os atores conseguem, com a orientação dos diretores, transformar esse material em matéria cênica. O texto se estabelece e esse procedimento é usado sempre pela Companhia. Dependendo do espetáculo, pode existir a assinatura de alguém que dará um tratamento literário para o texto. Mas ele é constituído coletivamente.

E a crítica, como reage aos temas que vocês trabalham?


Não acho que sejamos criticados pelos temas. Até, talvez, seja um pouco porque insistimos em lidar com a matéria negativa, homens produzindo a exploração de outros homens. Essa temática é pouco poética para sensibilidades moldadas por uma visão de mundo burguesa em que o indivíduo é soberano, enfim... O que gera uma certa repulsa ao nosso trabalho é o modo como desmistificamos o processo de criação teatral, desmistificamos a relação do espetáculo com o público. Não há mítica nenhuma na Companhia do Latão, tudo é muito direto e transparente. As cenas se produzem às vistas do espectador com a colaboração da imaginação dele. Não na espaço para que se pnese que os artistas que estão no palco são pessoas “iluminadas”, diferentes de quem está na platéia. São trabalhadores do teatro assim como quem está na platéia são trabalhadores de outra natureza. Existe uma comunicação direta entre esses trabalhadores, tentando dialogar sobre os problemas da realidade social brasileira. É o que incomoda, não há espaço para a mistificação dentro da Companhia. Isso gera um posicionamento muito claro do artista no diálogo com a platéia, e faz com que a platéia também se posicione não só em relação aos temas abordados nos espetáculos mas também quanto ao modo como nós nos posicionamos frente a esses temas. No fundo, tentamos fazer o que o Brecht dizia ser fundamental no teatro, que era separar a platéia.
De que forma?


Brecht dizia que se o teatro é vivo, se ele diz respeito aos assuntos que interessam a todos, logo ele vai indispor uma parte da platéia porque a sociedade é dividida. Sai a sociedade é dividia, os assuntos que estão sendo mostrados vão gerar divisão. Se um teatro faz o contrário, falsifica isso numa tentativa de harmonizar à sociedade. Então a platéia tem que se dividir. Isso ficou muito evidente para nós com “A Comédia do Trabalho”.

Por quê?


Porque vínhamos de uma trajetória em que os nossos trabalhos exigiam ainda uma concentração da platéia com relação ao que estava sendo assistido e isso gerava uma postura um pouco aurática no espaço da representação. “O Nome do Sujeito” exigia muito do espectador, ele era muito sutil e precisava de uma sintonia muito fina entre atores e espectadores. O Teatro de Arena possibilitava essa proximidade. Queríamos fazer o contrário. Por que isso? Porque fazendo o “Santa Joana” que é um espetáculo de grandes dimensões, que propõe uma relação mais franca e direta entre o palco e espectadores, fez com que apresentássemos os espetáculos para outro público, como movimentos populares, Movimento dos Sem-Terra (MST), sindicatos, e começamos a notar o potencial de comunicação que esse tipo de espetáculo tem e como é importante tocar em assuntos delicados de modo tão divertido. A recepção que tínhamos dessa platéia, supostamente inculta para o teatro, é que foi muito estimulante para nós. Por isso a idéia dos espetáculos que não necessitam de uma proximidade de uma sintonia tão fina a priori. Procuramos fazer espetáculos que caibam em qualquer lugar, que possam ser apresentados em um palco a céu aberto, numa sala de um sindicato... “A Comédia do Trabalho” rompe com a mística de teatro, ou seja, não é mais aquele espaço onde as pessoas entram em silêncio e se compenetram.
“A Comédia do Trabalho” foi o espetáculo que mais marcou a trajetória da companhia?


Se temos uma perspectiva de formação, não poderíamos fazer “A Comédia do Trabalho” sem antes ter feito “O Nome do Sujeito” e “Santa Joana dos Matadouros”. Não dá para pensar isoladamente. Tanto que só pudemos fazer “O Auto dos Bons Tratos” mediante essa experiência.

E “O Auto dos Bons Tratos”?


É a história de um capitão hereditário – Pero do Campo Tourinho – que sofre o primeiro processo de Inquisição no Brasil, na capitania de Porto Seguro. “O Auto” procura fazer uma síntese entre “O Nome do Sujeito” e “A Comédia do Trabalho”. O primeiro tem um apuro literário muito grande, é um texto de muita qualidade. O segundo é um espetáculo mais coletivo porque teve menos intervenção dramatúrgica, tem um esquema de organização eficiente e é de alta comunicação. A platéia se diverte do início ao fim, ri e chora, compreende as relações econômicas do país hoje apenas com o esforço da compreensão. No “Auto dos Bons Tratos” quisemos juntar as duas experiências. Isso também impôs novos desafios. Retornando ao Cacilda Becker, moldamos o espetáculo a essas dimensões. Num certo sentido, retomamos a trajetória do Danton porque o espectador de novo assiste ao espetáculo no palco.
O público participa diretamente do espetáculo?


Não existe interação entre atores e espectadores. A participação é constante mas no plano da imaginação, das conexões simbólicas que o espetáculo propõe. Trabalhamos com o mínimo de recursos cênicos potencializados. São praticáveis que se transformam em vários ambientes do espetáculo. Uma hora formam  a igreja, noutra são o pelourinho na praça pública, enfim, manipulamos o espaço a partir de objetos muito simples e contamos com a imaginação do espectador para complementar.

Como funciona o projeto Cacilda Becker?


A idéia é ocupar os teatros distritais com grupos ou companhias que tivessem uma pesquisa continuada para tentar dar ao espaço uma cara própria, para que deixe de ser um “hotel” de espetáculos para ser uma forma mais orgânica de intervenção na sociedade. Estamos no Cacilda desde novembro do ano passado e a nossa grande surpresa foi a freqüência do público da região. Estreamos o “Auto dos Bons Tratos” em abril e, nesse ínterim, convidamos outras montagens. O nosso critério para abrigar essas montagens é tentar definir um perfil para o teatro. Não que eles tenham que se alinhar ao nosso ponto de vista, mas precisam no mínimo propor uma forma não alienante de se olhar a realidade e excelência técnica e artística. É o mínimo para transformar o espaço em um referencial. Paralelamente a isso, realizamos algumas oficinas teatrais. Esse projeto de ocupação sofreu uma nova adequação por causa da Lei de Fomento ao Teatro. Estamos pleiteando dar continuidade ao trabalho no Cacilda Becker. 
