
MINISTÉRIO DO TURISMO, ITAÚ, SABESP E 
SECRETARIA MUNICIPAL DE CULTURA APRESENTAM



EDITORES Ferdinando Martins e Malu Barsanelli
IDENTIDADE VISUAL E PROJETO GRÁFICO Casaplanta [Amanda Dafoe] + Lila Botter
ASSISTENTES DE ARTE André Luiz e Olivia Abrahão
REVISÃO Lucélia Machiavelli



EDITORES Ferdinando Martins e Malu Barsanelli
IDENTIDADE VISUAL E PROJETO GRÁFICO Casaplanta [Amanda Dafoe] + Lila Botter
ASSISTENTES DE ARTE André Luiz e Olivia Abrahão
REVISÃO Lucélia Machiavelli



4

sumário



06 	 APRESENTAÇÃO

08 	 DA ARTE DE NÃO MORRER

10 	 UMA ESCUTA DO TEMPO

12 	 VIDA PÚBLICA, PERSPECTIVAS CRÍTICAS  
	 E AS (IM)POSSIBILIDADES DO CONVÍVIO

14 	 AS VOLTAS DO EXU PEDAGÓGICO

16 	 MOSTRA DE ESPETÁCULOS

46 	 MITbr – PLATAFORMA BRASIL

76 	 OLHARES CRÍTICOS

88 	 AÇÕES PEDAGÓGICAS

98 	 EVENTO ESPECIAL

100 	 INGRESSOS E ENDEREÇOS

101 	 PUBLICAÇÕES E CIRCUITO OFF

102 	 FICHA TÉCNICA

104 	 AGRADECIMENTOS

108 	 GRADE DE ESPETÁCULOS

110 	 GRADE OLHARES CRÍTICOS E AÇÕES PEDAGÓGICAS



EM SUA OITAVA EDIÇÃO, A MITsp – Mostra Internacional de Teatro de São Paulo retoma 
suas atividades presenciais. Trata-se de uma programação mais enxuta, mas não menos 
reativa aos impulsos do presente. Saímos de um período de restrições pandêmicas 
para recobrar forças e reavivar o poder de estarmos juntos. Reunimos um recorte da 
cena contemporânea mundial, com produções que enveredam pela experimentação de 
linguagem e se mostram críticas ao seu próprio tempo. 

A Mostra de Espetáculos agrupa trabalhos nacionais e estrangeiros, entre eles alguns 
espetáculos inéditos e uma produção da MITsp. Já a MITbr – Plataforma Brasil segue 
como um importante programa de internacionalização das artes cênicas brasileiras. 
Complementam a programação os Olhares Críticos, que convidam o público a pensar 
as artes cênicas e a contemporaneidade a partir de conversas, artigos e críticas; e o eixo 
Ações Pedagógicas, com oficinas, performances e atividades que propõe a discussão 
sobre novas pedagogias. Chegamos a 2022, por fim, vivos, pulsantes e atuantes.

MOSTRA DE ESPETÁCULOS

Agrupamos, nesta edição, um apanhado de produções recentes de importantes nomes 
da cena internacional. O franco-marroquino Mohamed El Khatib, que esteve na MITsp 
2019 com o solo Partir com Beleza, retorna à Mostra, desta vez com Estádio, um trabalho 
que discute o comportamento de massa por meio do futebol. O debate social também 
dá contorno a O Martelo e a Foice, adaptação do diretor francês Julien Gosselin para a 
obra de Don DeLillo, uma alegoria crítica aos excessos do capitalismo. Já o grupo alemão 
Rimini Protokoll trata da nossa relação estranha e familiar com as máquinas em Vale da 
Estranheza / Uncanny Valley.

O argentino Lisandro Rodríguez dá sequência à pesquisa que iniciou na última edição da 
Mostra e estreia um novo trabalho, com produção da MITsp e dramaturgia de Alexandre 
Dal Farra. Tragédia e Perspectiva I - O Prazer de Não Estar de Acordo é um debate sobre a 
linguagem e a divergência. Também entre os trabalhos inéditos estão História do Olho - 
Um Conto de Fadas Pornô-noir, em que Janaina Leite continua sua investigação de teatro e 
pornografia, a partir da obra de Georges Bataille; Antes do Tempo Existir, uma colaboração 
entre artistas indígenas e não indígenas que busca um diálogo entre as diversas formas de 
existência; e o duo para piano e atuação Um Jardim para Educar as Bestas, uma colaboração 
entre Eduardo Okamoto, Isa Kopelman, Marcelo Onofri e Daniele Sampaio.

MITbr – PLATAFORMA BRASIL

Seguindo a proposta de abarcar a pluralidade de linguagens, temáticas e artistas da cena 
nacional, A MITbr reúne, neste seu quarto ano, trabalhos que discutem questões do 
corpo e da identidade.

apresentação
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Ancés, de Tieta Macau, Despacho Deferido, de Jaqueline Elesbão e do Coletivo Pico Preto, 
e Eles Fazem Dança Contemporânea, de Leandro Souza, tratam de ancestralidade e do 
lugar do negro na sociedade e nas artes. Em E.L.A, Jéssica Teixeira investiga cenicamente 
seu corpo, inquieto e disforme. Leonarda Glück faz de seu Trava Bruta um manifesto 
sobre o Brasil e sua relação com a sexualidade. A Cia Dita cria um corpo-cidade político 
em Fortaleza. E o Complexo Duplo resgata a história de mulheres latino-americanas em 
Há Mais Futuro que Passado - Um Documentário Cênico.

OLHARES CRÍTICOS

A programação do eixo Olhares Críticos convida o público a pensar as artes cênicas e 
a contemporaneidade a partir de uma série de ações, como a realização de debates; 
mesas com pensadores de diversas formações e lugares de fala; e publicações de 
artigos, entrevistas e críticas diárias.

A produção e as contradições da linguagem e da cultura no Brasil contemporâneo 
são temas que norteiam as Reflexões Estético-Políticas deste ano, com mesas e aulas 
abertas ministradas por Nego Bispo e Denise Ferreira da Silva.

AÇÕES PEDAGÓGICAS

Partindo do tema Afetossíntese, a programação das Ações Pedagógicas busca pedagogias 
teatrais que questionam a supremacia humana em relação a outras existências. 

O Laboratório de Pedagogia da Performance é um espaço dedicado ao estudo e à 
experimentação da arte da performance que articula estudos teóricos com realizações 
estéticas concretas provenientes de coletivos, movimentos, festivais e trabalhos 
artísticos autorais. A segunda edição do Encontra de Pedagogias da Teatra é um 
espaço para revitalizar as metodologias de criação teatral a partir das experiências 
disruptivas de saberes não hegemônicos. 

Por fim, o alemão Wolfgang Hoffmann dá sequência à sua oficina de internacionalização, 
iniciada no ano passado, em que discute estratégias para ocupar o cenário global.

PROGRAMAÇÃO ESPECIAL

Para complementar o debate, a exibição do filme Quem Tem Medo?, documentário de 
Dellani Lima, Henrique Zanoni e Ricardo Alves Jr., seguida de conversa com artistas 
e integrantes de movimentos sociais, alimenta as discussões sobre a censura e a 
ascensão de ideologias extremistas no Brasil.
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da arte de  
não morrer

APÓS UM PERÍODO DE HIBERNAÇÃO FORÇADA, a MITsp retorna para a sua 
8ª edição. Os últimos dois anos marcam um tempo de crise, de insegurança, 
de reavaliação interna. Tempo também de escuta, de introspecção, mas nunca 
tempo morto. 

A edição de março de 2020 da Mostra foi o último evento teatral a se realizar 
presencialmente antes da pandemia. Na verdade, os três últimos dias do festival 
já foram marcados pela instabilidade, pelo medo em relação à doença e pelo 
cancelamento de alguns espetáculos da programação, pois os órgãos culturais 
e as salas de espetáculo já começavam a fechar as portas. Mas, ainda assim, 
felizmente, conseguimos realizar o festival em sua quase integralidade.

Em meio a tantas impossibilidades que vieram na sequência, conseguimos dar um 
passo importante: a criação da plataforma digital MIT+, onde pudemos, durante 
todo o período da pandemia, manter a apresentação de espetáculos online - 
nacionais e estrangeiros -, a realização de seminários, encontros e palestras, além 
de atividades pedagógicas, tudo de forma virtual.

Porém, agora, damos um passo ainda mais importante: o restabelecimento da 
ágora cênica, do encontro público presencial, da convivência teatral in loco. 
Evidentemente, as experiências digitais vividas na pandemia nos abriram outras 
possibilidades e perspectivas. Porém, uma coisa não substitui a outra e, talvez, 
possamos pensar, a partir daqui, em formatos híbridos e articulados entre o 
presencial e o virtual.

O retorno da Mostra, dentro de um contexto político e econômico pós-
pandêmico, tem sido um desafio maior do que aquele quando inauguramos 
a MITsp, em 2014. O escárnio e a má-fé com que vem sendo tratada a área da 
cultura pelo governo federal, a inflação, a disparada do dólar e do euro nesses 
últimos dois anos, o recuo de patrocinadores – e também dos montantes 
aportados – em razão de um quadro de instabilidade econômica, entre outros 
motivos, tornou a realização do evento ainda mais difícil, especialmente em 
relação aos espetáculos internacionais.
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da arte de  
não morrer

Mas, apesar de tudo – ou talvez por isso mesmo –, estamos vivos e estamos aqui, de 
novo, juntos. É urgente lutar, mais do que nunca, por um outro país, é urgente sermos 
capazes de desejar e imaginar outros futuros, pois nossas armas são a poesia, e a 
poesia é capaz de vencer a morte. Pois como foi cantado, em outro tempo sombrio 
deste país: “atenção, precisa ter olhos firmes (...) para esta escuridão. É preciso estar 
atento e forte. Não temos tempo de temer a morte”.

Que essa oitava edição da MITsp nos leve a respirar de novo, a gritar de novo, a 
cantar de novo, a plenos pulmões!

 

ANTONIO ARAUJO E GUILHERME MARQUES
IDEALIZADORES E DIRETORES DA MITsp
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uma escuta 
do tempo

EM 2022, DEPOIS DE UM LONGO PERÍODO no qual as artes da presença 
precisaram ser radicalmente deslocadas e repensadas, a MITbr busca ativar o 
encontro. De corpo presente. Um movimento de esperança e persistência que aviva 
desejos e sonhos apesar da conjuntura política ardilosa.

Com uma programação composta de obras, ações pedagógicas e de mediação, 
a Mostra engaja-se em intensas questões que ressoam e vibram, mas também 
se despedaçam e se consomem, instigando espaços de compartilhamento do 
pensamento e da criação nos ambientes da dança, teatro e performance.

O processo de realização de uma curadoria em artes diz respeito a um jeito de 
organizar certas escolhas, a partir de algumas motivações, para a criação de um 
contexto. Trata-se de uma prática ética e compositiva que não tem a ver com a 
identificação das “melhores obras” ou das “obras preferidas”, mas com uma escuta 
do tempo que fricciona e tensiona possibilidades. No caso da MITbr, a convocação é 
para trabalhos que estejam implicados na investigação cênica e na radicalidade dos 
posicionamentos, mobilizados por perguntas atentas ao nosso tempo, articulando 
uma cena em campo expandido.

Em um cenário histórico que torna vulnerável a cena cultural do país, mais de 
330 propostas artísticas recebidas por meio de chamada pública apresentaram 
diversas perspectivas, materialidades e configurações – algumas constituídas pelas 
tessituras dramatúrgicas que emergiram durante o isolamento social decorrente da 
pandemia. 

Nesta edição inusual e mais compacta, os sete trabalhos que farão parte da 
programação da MITbr vão além das potências das obras em si, já que cada 
artista e coletivo participante é também uma comunidade, encarnando uma 
singularidade comunal. Cada pessoa é o cruzamento de uma rede de pessoas, 
lugares, acontecimentos, grupos, culturas, comunidades, ancestralidades, 
ecologias. Para compreender diferentes cosmogonias e imaginários, foi necessário 
aguçar sensibilidades decoloniais, feministas, antirracistas, anticapacitistas e 
antilgbtfóbicas – entre outros atravessamentos poéticos e políticos – para dar a 
perceber um Brasil em complexidade, que possa ser acessado além dos seus eixos 
de poder geopolítico já estabelecidos.
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A programação da MITbr 2022 compõe com memórias, corpos, lutas, sentidos e 
afirmações que valorizam um processo dialógico e autônomo, encorajando lugares 
de debates sobre fazeres e discursos artísticos que colaboram para a invenção de 
territórios outros da vivência social e estética, impulsionando distintas existências, 
desrecalcando histórias, abarcando dissonâncias e contradições. 

Por ser uma plataforma de internacionalização de obras e artistas do Brasil, a 
experiência na MITbr lida com desafios de mediação que não estão restritos às 
dimensões da linguagem e do idioma, mas, sobretudo, ao exercício da mediação de 
uma cultura intensamente plural, em um momento de enormes crises políticas. Os 
ruídos e as práticas de estranhamento são constitutivos desse processo para que 
seja possível esfumaçar certezas e narrativas hegemônicas.

Lembrar-se de não esquecer: estamos em um momento político do Brasil regido 
por um projeto sistemático de aniquilação da vida em que inúmeros direitos são 
sucumbidos. Nós, agentes da arte e da cultura, temos sido alvos de um programa 
persecutório e de violências frontais nas quais nossos trabalhos são ceifados de 
forma covarde.

O Brasil agoniza e, por isso, viabilizar rotas de resistência e re-existência como a 
MITsp é um jeito de criar um chão solidário, empático e amoroso.

JANE SCHONINGER E JORGE ALENCAR
CURADORES DA MITbr - PLATAFORMA BRASIL
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vida pública, 
perspectivas 
críticas e as  
(im)possibilidades  
do convívio

Não tem sido incomum a remissão da ideia de curadoria ao seu sentido primitivo 
de trabalho de cura. Em março de 2020, a MITsp se confrontava com o início de 
uma pandemia, e não era fácil supor que só dois anos depois o encontro, ainda 
sob protocolos de cuidado, seria possível. Nesse contexto, a curadoria de um “eixo 
reflexivo”, numa Mostra como essa, não escapa às exigências do retorno. No caso, 
o retorno ao presencial. Se o “ao vivo” tem sido o recurso cotidiano nesse período, 
como dispositivo de transmissão, enquanto tal, trata-se de um dispositivo a um só 
tempo de comunicação e captura, uma vez que esse “ao vivo” não se confunde com 
o vivo. Corpos e temporalidades ganham escala mundial na esfera da transmissão. 
Se essa esfera, digital, tornou-se incontornável, é certo que ao teatro fora devolvida 
uma dimensão de presença que escapa a qualquer metafísica: estamos vivos e, vivos, 
o luto e as lutas nos mobilizam.

Não é também por acaso que as palavras vão ganhando outros usos. Transmissão 
e segurança, por exemplo, são termos permutáveis na linguagem: tópicos de saúde, 
comunicação e polícia num mundo onde os vivos são governados “ao vivo”. Quanto 
tempo dura morrer ao vivo?

Não se trata de uma discussão direta acerca desse estado de coisas. Antes, trata-se 
de discutir o que subsiste a isso. Se a linguagem, em sua multiplicidade, pressupõe 
acordos sobre os usos que fazemos dos signos, talvez não seja demais supor que 
a impossibilidade desses acordos seja também o sintoma de uma outra coisa: sem 
o  acordo sobre o uso de determinadas palavras, é fato que a vida corre riscos. Se 
esse fim de linha não começa na linguagem, não será demais dizer que a linguagem 
é o meio pelo qual deslizam nossas apostas e chances. O que se diz quando se diz 
justiça, vida, morte?

O teatro como “arte pública” tem o tamanho da vida pública em uma sociedade. No 
Brasil, a violência permanece estrutural e estruturante, produzindo continuadamente 
dinâmicas de dessolidarização, reduzindo o corpo, tantas vezes, ao cadáver. Importa, 
então, interrogarmos ainda sobre o valor de uso do encontro. Há dois anos talvez 
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soasse retórico dizer: a finalidade do encontro é o encontro. Hoje, encontrar 
implica, definitivamente, uma disposição política para o convívio, numa sociedade 
em que o convívio parece muitas vezes da ordem do impossível. Neste caso, qual o 
valor de uso do impossível?

JOSÉ FERNANDO PEIXOTO DE AZEVEDO E JULIA GUIMARÃES
CURADORES DO EIXO OLHARES CRÍTICOS
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as voltas do exu 
pedagógico

QUAL A GIRA QUE GIRA A GIRA? Quando que encontrar deixou de ser um ato 
cênico? E por que os processos de reflorestamento dos afetos nos convocam a 
poéticas potáveis da vida estética? Ainda, quando que o fim da narrativa deixará 
de ser o fio da narrativa?

Não estamos apenas diante do desafio de um festival do porte da MITsp 
retornar ao presencial depois de dois anos de confinamento. Estamos aqui a 
reparar o que sobrou daquilo que jamais deveria ter sido perdido; ou a imaginar 
o que se ganhou daquilo que jamais deveria ter sido sobras. A digitalidade nos 
impulsionou a um tecnovívio da cena em meio a vários colapsos. No período de 
pandemia estivemos entre a overdose das telas e experiências profícuas (como 
a MIT+), de um lado, e o esfacelamento dos modos de presença conjugados com 
o decréscimo de subsídios econômicos para a cultura, gerando, por conseguinte,  
cortes e uma menor edição da mostra (MIT-). Um festival-furacão como a MITsp 
precisa ser festival e precisa ser furacão. E furacão não é melhor que brisa, nem 
serpente melhor que formiga. 

A gira que gira a gira, além de ser outra gira, é tão gira quanto a gira. Não há 
espetáculo melhor que ação pedagógica, ou vice-versa. Atravessar uma obra é 
outra obra. Então, o Eixo Pedagógico é um Exu Pedagógico. Devorar a cena com 
tônus de outra cena. As voltas que Exu esteve dando na teatralidade digital faz 
que as Pombas-Giras sejam as guias da pedagogia da cena. Todo espetáculo é 
uma encruzilhada. Toda ação pedagógica é uma encruzitrava.

Assim, para além das tradicionais oficinas e rodas de conversa, desenhamos 
uma programação em que novas criações e práticas darão ensejo aos desejos. 
A ideia de que somente podemos elaborar a cena teatral dentro do conjunto 
de configurações de teatralidades é uma constipação. Ao apresentarmos 
um conjunto de números musicais, visuais, audiovisuais e performativos, 
constatamos que a linguagem não é o fim da cena, mas o fio da cena.

Quando notamos que a prática pedagógica da cena é um modo de afeto, teremos 
novos nutrientes para o vigor de vidas não cafetinadas. Estéticas potáveis são 
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as voltas do exu 
pedagógico

aquelas não subservientes a modelos de amor coloniais. Talvez as teatralidades 
das profundezas do oceano, da imensidão do céu e da beleza das montanhas nos 
aguce a pactos poético-afetivos que não remetam a casas ou casamentos, mas a 
causas e causamentos.

Se a finalidade do encontro é o encontro, a finalidade da encontra é a 
afetossíntese.

 

DODI TAVARES BORGES LEAL
CURADORA DO EIXO AÇÕES PEDAGÓGICAS
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mostra de espetáculos  
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mostra de espetáculos  
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estádio
Mohamed El Khatib
FRANÇA, 2017 | 110min | CLASSIFICAÇÃO INDICATIVA 10 ANOS

FOTO YOH A N N E L A MOU L ÈR E 

TEXTO Mohamed El Khatib
CONCEPÇÃO E REALIZAÇÃO 

Mohamed El Khatib, Fred Hocké 

COM TORCEDORES DO Racing 

Club de Lens

TORCEDORES LOCAIS Afonso 

Costa, Bárbara Lins, Carol Cax, 

Clarissa Ferreira Monteiro, 

Danilo Arrabal, Fellipe Sótnas, 

Gabriel Góes, Gabriel Pangonis, 

Izaa Robert da Silva Pinheiro, 

Joy Catharina, Julia Pedreira 

Monteiro, Lipe Lima, Luana Melo 

Franco Boamond Rodrigues, 

Lucas Reitano, Moni Bardot, 

Paulo Gircys, Pedro Massuela
CENOGRAFIA, ILUMINAÇÃO E 

VÍDEO Fred Hocké

SOM Arnaud Léger

COLABORAÇÃO ARTÍSTICA 

Eric Domeneghetty, Violaine de 

Estádio é uma homenagem de El Khatib a seu pai, amante de futebol. Neste trabalho de 
teatro documentário, que discorre sobre estar junto, ele reuniu torcedores do clube de 
futebol RC Lens, chamados de “os melhores fãs franceses”. Eles se sucedem em depoimentos 
pessoais que, aos poucos, se configuram em uma investigação antropológica sobre o 
comportamento dos torcedores, geralmente associado a rivalidades, violência, xenofobia e 
outras formas de discriminação. Revelam-se, para além dos estereótipos, valores complexos, 
vínculos sociais e a importância do ritual futebolístico. A montagem põe o espectador de 
teatro frente a frente com o dos estádios, colocando em questão o que é uma audiência e o 
que diferencia, além da roupa, os dois públicos.

HISTÓRICO 
Mohamed El Khatib é ator, diretor e escritor 
nascido em Orleans, na França, em 1980. É artista 
associado do Théâtre de la Ville de Paris, do 
Centre Dramatique National de Tours – Théâtre 
Olympia e do Théâtre National de Bretagne – 
Centre Européen Théâtral et Chorégraphique. 
Seu trabalho combina o teatro a outras 
disciplinas, como a dança, as artes visuais, o 
cinema e as mídias digitais, revelando diferentes 
olhares sobre essas relações. Em 2008, foi um dos 
fundadores do coletivo Zirlib, resultado de um 
encontro entre autores, atores, pesquisadores, 
dançarinos, cinegrafistas e músicos de diversas 
formações. O grupo considera a criação 
contemporânea como uma experiência, um 
gesto no qual a dimensão estética mais exigente 
pode ser confrontada diariamente. O encontro 
é o ponto de partida de cada criação. Essa é a 
segunda participação El Khatib na MITsp. Em 2019, 
apresentou o espetáculo Partir com Beleza.

2 QUI*
20h

9 QUI 

3 SEX 
21h

10 SEX

4 SAB 
21h

11 SAB 

5 DOM 

12 DOM 6 SEG 7 TER 8 QUA 

Sesc Pinheiros

R$ 40 e R$ 20 (meia-entrada) | Bilheteria de terça a sexta, das 7h às 22h; sábados, das 10h às 21h; 
domingos, das 10h às 18h. Venda limitada a quatro ingressos por CPF
*(Cerimônia de abertura) / 21h: espetáculo (para convidados)

stadium
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Cazenove

DIREÇÃO TÉCNICA Violaine de Cazenove, 

Jonathan Douchet, Fred Hocké, Arnaud 

Léger

PRODUÇÃO Martine Bellanza

DIFUSÃO Sylvia Courty

ADMINISTRAÇÃO Alice Le Diouron

IMPRENSA Nathalie Gasser

FOTOS Yohanne Lamoulère 

CONSELHO EDITORIAL William Nuytens 

UMA PRODUÇÃO Zirlib

COM O APOIO DA Fondation d’entreprise 

Hermès, no âmbito do programa New 

Setting, e do Fundo SACD Théâtre.

EM COPRODUÇÃO COM Théâtre 

Olympia, Centre dramatique national 

de Tours – Tandem Douai-Arras, Scène 

nationale, Festival d’Automne à Paris 

– Théâtre de la Ville, Paris – La Colline – 

Théâtre National, Châteauvallon, Scène 

nationale – Le Grand T, Théâtre de Loire 

Atlantique – Théâtre National de Bretagne 

– Théâtre du Beauvaisis – Scènes du Golfe 

– Vannes, La Scène – Musée du Louvre – 

Lens Résidences Le Quai – CDN Angers 

Pays de la Loire, la Ville de Grenay.

ESTE ESPETÁCULO É APOIADO PELO 
CONSULADO GERAL DA FRANÇA EM SÃO 
PAULO.

“Fiel ao conceito de ready made que 
afirma, El Khatib não dá uma resposta. 
Ele expõe situações e protagonistas 
sem tomar partido, recortando algumas 
peças escolhidas da realidade, que ele 
coloca no palco, e não em cena. Em 
vídeo ou ao vivo, os depoimentos são 
entregues crus, sem processamento ou 
filtro artístico.” 

KHAMSA O KHMIS, Baz’art

“Não é preciso entender de futebol 
para apreciar Estádio: mesmo quem 
não sabe diferenciar um pênalti de 

um chute a gol se encontra lá, porque 
a questão técnica é deixada de lado. O 
espetáculo é sobretudo o teatro de uma 
comunidade que se encontra por trás de 
uma bandeira: ‘Orgulho de ser Lensois’. 
E essa comunidade está longe de ser 
homogênea: ao contrário da imagem 
dada pelos torcedores, que tendemos 
a considerar uma massa quando não 
frequentamos os estádios, ela se desdobra 
no cenário em toda a sua diversidade e se 
torna humana, encarnada por pessoas que 
nunca pensaram em se encontrar um dia 
em um teatro e a quem Mohamed El Khatib 
oferece a oportunidade única de aparecer 
como são.” 

BRIGITTE SALINO, Le Monde
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antes do tempo existir 
Andreia Duarte, Denilson Baniwa,  
Kenia Dias, Lilly Baniwa e Ricardo Alves Jr.
BRASIL, 2022 | 80min | CLASSIFICAÇÃO INDICATIVA LIVRE

FOTO FR A NCI O DE HOL A N DA

DIREÇÃO GERAL E CONCEPÇÃO Andreia 

Duarte

DIREÇÃO CÊNICA E DRAMATURGIA 

Andreia Duarte, Kenia Dias e Ricardo  

Alves Jr. 

CRIAÇÃO COLETIVA Todos os artistas 

envolvidos, com destaque para Jaider 

Esbell (in memorian) e Zahy Guajajara, que 

estiveram presentes na primeira imersão

ARTISTAS EM CENA Andreia Duarte, 

Denilson Baniwa e Lilly Baniwa

ASSISTENTE DE DIREÇÃO E 

ILUMINAÇÃO Lucas Pradino 

TRILHA SONORA Barulhista

ESPAÇO CÊNICO E FIGURINO Renato 

Bolelli

DESENHO COSMOS E PERFORMANCE 

DO PAJÉ ONÇA Denilson Baniwa

OFICINA DE VOZ Silvana Stein 

PRODUÇÃO André Lucena (2021/2022) e 

Juliana Pautilla (2022/estreia) 

Uma criação coletiva de artistas indígenas e não indígenas, o espetáculo busca a memória 
longínqua dos povos originários e um diálogo entre as variadas existências no planeta. O 
trabalho é um desdobramento dos conceitos apresentados em O Silêncio do Mundo (2020), 
palestra-performance com Ailton Krenak, e coloca em evidência não o tempo cronológico ou a 
lógica de produtividade da sociedade ocidental. Mas, sim, um tempo dilatado, que expande as 
possibilidades de comunicação entre seres diversos, humanos e não humanos. Aqui, abre-se 
espaço para transformações e conexões entre o animal, o vegetal, os espíritos da floresta, 
a chuva, o vento. Em cena, o elenco se alterna em depoimentos, bebendo em suas próprias 
biografias, e passagens performáticas, borrando, assim, a fronteira entre o real e a ficção.

HISTÓRICO 
A Outra Margem é uma produtora 
com ações multidisciplinares que 
entrelaçam teatro, mostras artísticas, 
exposições, projeções em vídeo e 
produção de livros. Destaca-se a 
idealização e produção do TePI – Teatro 
e Povos Indígenas, ação artística que, 
em parceria com povos originários, 
estimula realizações que pensem 
a reinvenção do mundo em sua 
potência criativa. Entre as criações de 
espetáculos, estão O Silêncio do Mundo 
(2020), com Ailton Krenak, e Antes do 
Tempo Existir (2022), que se deu por 
meio de imersões criativas em 2021 
e 2022, ao lado de artistas indígenas. 
A produtora também é responsável 
pelo livro Teatro e os Povos Indígenas, 
em cocuradoria com Naine Terena e a 
editora n-1.

R$ 20 e R$ 10 (meia-entrada) | Bilheteria: abre no dia do espetáculo, com uma hora de antecedência

2 QUI

9 QUI

3 SEX 

10 SEX
18h

4 SAB 

11 SAB
21h

5 DOM

12 DOM 
21h

6 SEG 7 TER 8 QUA

Teatro Cacilda Becker
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PRODUÇÃO TÉCNICA LOCAL Victor Gally 

(imersão SP Escola de Teatro) e Will Zimolo 

(imersão Biblioteca Mário de Andrade) 

CRIAÇÃO DE VÍDEO E COORDENADOR 

TÉCNICO Rodrigo Gava 

FOTOS Francio de Holanda e Ricardo Alves Jr.

COMUNICAÇÃO VISUAL E SITE 

Casaplanta_Amanda Dafoe 

COMUNICAÇÃO Luna Rosa e Olívia Maia 

CATERING Cléria de Oliveira Moura

PARCERIA Casaplanta, Móbili, SP Escola de 

Teatro e Translapas 

APOIO CULTURAL Goethe-Institut e 

Biblioteca Mário de Andrade 

CORREALIZAÇÃO Secretaria Municipal  

de Cultura de São Paulo, através da  

Lei de Emergência Cultural Aldir Blanc,  

e MITsp – Mostra Internacional de Teatro  

de São Paulo 

REALIZAÇÃO Outra Margem 

“Mas como explicar um espetáculo tão 
profundamente emocionante e criativo 
quanto O Silêncio do Mundo, segundo 
a concepção de Andreia Duarte e de 
Ailton Krenak? Aquela rede artesanal 
estendida por sobre a cabeça dos 
intérpretes, a simplicidade de Ailton e 
a dedicação de Andreia emocionaram a 
todos que ali estivemos. Efetivamente, 
foi como se, naquela noite, 
estivéssemos todos reunidos em torno 
do fogo original, a ouvir o ruído do 
passado que o silêncio do presente 
pretende destruir.” 

ANTONIO HOHLFELDT, Jornal do 
Comércio

FOTO R I C A R DO A LV E S J R .
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história do olho – um 
conto de fadas pornô-noir  
Janaina Leite
BRASIL, 2022 | 180min (20 min de intervalo) | CLASSIFICAÇÃO INDICATIVA 18 ANOS

FOTO C AC Á B ER N A R DE S 

Em uma livre adaptação da novela História do Olho, de Georges Bataille, Janaina Leite 
investiga a relação entre teatro e pornografia, tema recorrente em seus últimos espetáculos, 
nos quais a pornografia é reivindicada como uma arte cênica.  Híbrido entre ficção e não 
ficção, História do Olho – Um Conto de Fadas Porno-noir mistura 13 performers amadores e 
profissionais, incluindo um ator de filmes pornográficos, um camboy e uma camgirl. Com 
a colaboração de Lara Duarte, parceira de criação em Stabat Mater e Camming 101 Noites, e 
do multiartista André Medeiros Martins, que realiza trabalhos sobre arte e pornografia em 
diferentes plataformas, a peça segue a estrutura do livro para contar, em cenários de contos 
de fadas, a história de três adolescentes em suas descobertas sexuais. No entreato, o público 
assiste a um show com música ao vivo e performances pornográficas. Entre a teatralidade 
ostensiva e o explícito da pornografia, o espetáculo recria essa fábula noir entre o vulgar e o 
sublime, o mundano e o cósmico, o ordinário e o abissal. 

HISTÓRICO 
Janaina Leite é atriz, diretora e dramaturgista. É uma 
das fundadoras do premiado Grupo XIX de Teatro de 
São Paulo, com quem criou diversos espetáculos que 
circularam por todo o país e no exterior. Em paralelo à 
trajetória com o grupo, concebeu os espetáculos Festa 
de Separação: Um Documentário Cênico, Conversas com 
Meu Pai, Stabat Mater e a performance online Camming 
101 Noites. É autora do livro Autoescrituras Performativas: 
Do Diário à Cena (Editora Perspectiva). Janaina foi a 
pesquisadora em foco da MITsp 2020. Atualmente, além do 
espetáculo História do Olho – Um Conto de Fadas Pornô-
noir, integra o programa de dramaturgos latino-americanos 
que compõe o projeto Bombom Gesell com sede em 
Buenos Aires e é uma das artistas brasileiras comissionada 
pela MITsp & Edinburgh International Festival para a 
criação de um trabalho inédito online para a edição 2023 
do The Edinburgh Festival.

R$ 20 e R$ 10 (meia-entrada) | Bilheteria: abre no dia do espetáculo, com uma hora de antecedência

2 QUI

9 QUI

3 SEX 

10 SEX
20h

4 SAB

11 SAB
20h

5 DOM

12 DOM 
18h

6 SEG 7 TER 8 QUA

Teatro Paulo Eiró
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IDEALIZAÇÃO, DIREÇÃO, 

DRAMATURGIA E PERFORMANCE 

Janaina Leite 

DRAMATURGISMO E ASSISTÊNCIA DE 

DIREÇÃO Lara Duarte e André Medeiros 

Martins

PERFORMERS André Medeiros Martins, 

Anita Saltiel, Armr’Ore Erormray, Carô 

Calsone, Cusko, Dadu Figlioulo, Georgia 

Vitrilis, Isabel Soares, Lucas Scudellari, 

Ultra Martini, Vinithekid e Tadzio Veiga

COMPOSIÇÕES ORIGINAIS E 

PERFORMANCE André Medeiros 

Martins, Ultra Martini e Vinithekid

LUZ Wagner Antônio

FIGURINO Melina Schleder

PREPARAÇÃO CORPORAL Lara Duarte

ARRANJOS E DESENHO DE SOM Renato 

Navarro

PRODUÇÃO MUSICAL Mateus Capelo

SUSPENSÕES Pombo Morcego, Blue 

Mermaid e performers convidades

CONCEPÇÃO DE MANEQUINS 

ARTICULADOS Tadzio Veiga

CENOTÉCNICO Edson Luna

DIREÇÃO DE PRODUÇÃO Carla Estefan

ASSISTENTES DE PRODUÇÃO Samuel 

Rodrigues e Letícia Karen

COORDENAÇÃO DE PALCO Cusko

OPERAÇÃO DE SOM AO VIVO 

Vinithekid

TÉCNICO DE SOM Renato Navarro

OPERADOR DE LUZ Felipe Tchaça

COLABORADORES Eliane Robert 

Moraes, Christine Greiner, Biaggio 

Pecorelli, Bruna Kury, Ediyporn, Beto 

Profeta, Artur Kon e Rodolfo Valente.

ASSESSORIA DE IMPRENSA Frederico 

Paula/Nossa Senhora da Pauta

FOTOS Cacá Bernardes

DESIGN GRÁFICO Sato do Brasil

MÍDIAS SOCIAIS André Medeiros 

Martins

GESTÃO DE PROJETO, PRODUÇÃO E 

DIFUSÃO Metro Gestão Cultural

APOIO Teatro Mars e Centro Cultural da 

“Uma obra de arte é uma coisa rara, 
cada vez mais, porque para existir 
não basta a intenção de criá-la. Há 
que se alcançar a intensidade de uma 
presença irradiadora, que emerja 
como coisa linda em si mesma, e se 
destaque no oceano visual-auditivo-
presencial-banal circundante (avesso 
às invenções e rupturas) como matéria 
viva, que nos vivifique e impulsione. 
As obras de arte são a vida pulsando 
e o risco que esta pulsação assume. 
Pressupõem a coragem de olhar e 
ver, e voltar para dizer e apresentar 
dizendo e mostrando. Janaina 
Leite explora regiões profundas, 
como espeleologistas, astronautas, 
mergulhadores e microbiologistas. 
Navega também, como poeta, no acaso 
da investigação que se faz fazendo, 
em perdas e ganhos, tropeços e sustos 
patéticos.”

LUIZ FERNANDO RAMOS, Universidade 
de São Paulo

“Colocar-se numa situação de 
produção de imagens afins com a 
pornografia pode ser um modo de 
inverter ou mesmo de subverter, 
com a participação do corpo e não 
apenas pelo discurso, o mito da 
passividade feminina. Uma profanação 
fundamental.”

DANIELE ÁVILA SMALL, Questão de 
Crítica, sobre Stabat Mater

Diversidade

COPRODUÇÃO MITsp- Mostra 

Internacional de Teatro de São Paulo

REALIZAÇÃO 13° Prêmio Zé Renato de 

Teatro para a Cidade de São Paulo



29



30

estreia



31

um jardim para 
educar as bestas 
Eduardo Okamoto, Isa Kopelman, Marcelo 
Onofri e Daniele Sampaio
BRASIL, 2022 | 55min | CLASSIFICAÇÃO INDICATIVA 12 ANOS

FOTO N I N A PI R E S

Duo para piano e atuação, o espetáculo reescreve, de modo alegórico, A Lenda do Oleiro Saburo 
e da Senhora Fuyu, uma das histórias do livro Homens Imprudentemente Poéticos, de Valter 
Hugo Mãe. Originalmente ambientada no Japão, a trama é transposta para o sertão brasileiro 
e dialoga com textos de Ariano Suassuna, Guimarães Rosa e Euclides da Cunha. Alternando 
narração, representação de personagens, movimento e música, a montagem narra a fábula de 
Seu Inhês, que ouve a predição de que um animal esfaimado haveria de atravessar o mato para 
matar a sua esposa. Ele decide, então, construir um jardim para estimular uma meditação sobre 
o vazio e as suas belezas, uma espécie de catequese do nada. Assim, os bichos aprenderiam a 
piedade pelo susto do contato com o “eco do oco” que há no mundo e em cada um de nós.

HISTÓRICO 
Eduardo Okamoto é ator, bacharel em Artes Cênicas, mestre e doutor em Artes pela 
Unicamp, onde leciona. Duas vezes indicado ao Prêmio Shell (2009/2012), recebeu os 
Prêmios APCA (2012) e Melhor Interpretação Masculina no Festival Internacional de 
Expressão Corporal, Teatro e Dança de Agadir (2008), no Marrocos. 
Isa Kopelman é atriz, diretora, dramaturga, tradutora e pesquisadora teatral. Graduada 
em Letras-Inglês pela Faculdade da Filosofia, Ciências e Letras da PUC e formada 
pela Escola de Arte Dramática de São Paulo, é professora do Departamento de Artes 
Cênicas da Unicamp. 
Marcelo Onofri é pianista, cantor, compositor, arranjador. Estudou na Escola de 
Música de Brasília, no Conservatório Carlos Gomes, na Unicamp e na Escola Superior 
de Música de Viena (Áustria). Regeu o JedwederKüchenChor, fez direção musical do 
Serapions Theater e foi ator e compositor no Studio-BühneVillach (Áustria). É professor 
no Departamento de Artes Cênicas da Unicamp. 
Daniele Sampaio é produtora, curadora, pesquisadora de políticas culturais e fundadora da 
SIM! Cultura. Doutoranda em Artes Cênicas pela USP e autora de Agentes Invisíveis e Modos 
de Produção nos Primeiros Anos do Workcenter of Jerzy Grotowski (2020) e Elaboração de 
Projetos para o Desenvolvimento de Agentes e Agendas (2021), ambos pela editora Javali.

Gratuito | Retirada de senhas no dia do espetáculo, com uma hora de antecedência

2 QUI

9 QUI 

3 SEX

10 SEX

4 SAB 
17h

11 SAB 
17h

5 DOM 
17h

12 DOM 
17h

6 SEG 7 TER 8 QUA 

Biblioteca Mário de Andrade
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UMA CRIAÇÃO DE Eduardo Okamoto, 

Isa Kopelman, Marcelo Onofri e Daniele 

Sampaio, com a colaboração de Yumiko 

Yoshioka, Nina Pires, Fernando Stankuns, 

Binho Signorelli e Yasmim Amorim, 

assessoria de Imprensa de Adriana 

Monteiro | Ofício das Letras e produção 

de SIM! Cultura.

ESTE ESPETÁCULO TEM APOIO DA FAPESP 
- FUNDAÇÃO DE AMPARO À PESQUISA DO 
ESTADO DE SÃO PAULO, DA FUNDAÇÃO 
JAPÃO E DA FAEPEX - FUNDAÇÃO DE 
AMPARO À PESQUISA, AO ENSINO E À 
EXTENSÃO DA UNIVERSIDADE ESTADUAL 
DE CAMPINAS
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o martelo e a foice
Julien Gosselin
FRANÇA, 2019 |  60min | CLASSIFICAÇÃO INDICATIVA 14 ANOS

FOTO SI MON GOSSEL I N 

Adaptação do conto homônimo do americano Don DeLillo, o espetáculo é uma alegoria 
crítica aos excessos do capitalismo. Num ambiente que lembra um estúdio de gravação, 
todo banhado de luz vermelha, acompanhamos Jerold Bradway, ex-trader que vive numa 
prisão, ou no que parece ser um campo de detenção para crimes de colarinho branco, 
repleto de banqueiros e negociantes de arte que se apropriaram indevidamente de fortunas. 
Seguem imersos na solidão, e o único poder que lhes resta é relembrar suas vidas perdidas. 
Apresentado originalmente como um interlúdio da maratona de quase dez horas de Joueurs, 
Mao II et Les Noms, encenação de Julien Gosselin para romances de DeLillo, O Martelo e a 
Foice logo tornou-se uma obra independente. Em cena, vemos o ator Joseph Drouet narrar, 
de um só fôlego, o fluxo de consciência de Bradway e a paisagem de personagens que o 
permeiam. No seu discurso, misto de absurdo, fantasia e angústia, traz uma reflexão sobre a 
posse e a perda, a fragilidade dos homens, em seus sonhos e vínculos, e a falta de esperança.

HISTÓRICO 
Julien Gosselin estudou na EPSAD, a Escola de Arte Dramática de Lille, 
dirigida por Stuart Seide. Com seis atores de sua turma, ele fundou a 
companhia Si Vous Pouviez Lécher Mon Coeur (SVPLMC) em 2009, 
e dirigiu Genoa 01, de Fausto Paravidino, em 2010. No ano seguinte, 
ele dirigiu a estreia francesa de Tristesse Animal Noir, de Anja Hilling. 
Entre seus espetáculos seguintes estão Les Particules Élémentaires, de 
Michel Houellebecq, que estreou no Festival d’Avignon de 2013; Je Ne 
Vous Ai Jamais Aimés (2014), peça curta baseada em texto de Pascal 
Bouaziz; Le Père de Stéphanie Chaillou (2015); 2666, adaptado da série 
de livros de Roberto Bolaño e estreado em Avignon em 2015; 1993, 
criado no Festival de Marselha de 2017, a partir de um texto de Aurélien 
Bellanger. Para a edição de 2018 de Avignon, ele adaptou e dirigiu 
três romances do americano Don DeLillo: Joueurs, Mao II, Les Noms. A 
convite do Teatro Internacional de Amsterdã, ele seguiu seu trabalho 
sobre DeLillo, adaptando Homem em Queda (Vallende Man), em 2019. 
Como parte da Printemps des Comédiens, em Montpellier, ele criou 
Le Marteau et la Faucille (2010), também de DeLillo. Em 2022, Gosselin 
e Si Vous Pouviez Lécher Mon Coeur se instalarão em Calais, cidade 
portuária no norte da França.

R$ 40 e R$ 20 (meia-entrada) | Bilheteria: abre no dia do espetáculo, com uma hora de antecedência

le marteau et la faucille

2 QUI

9 QUI 

3 SEX 
21H

10 SEX

4 SAB
21h

11 SAB 

5 DOM
20h

12 DOM 6 SEG 7 TER 8 QUA

Teatro Paulo Eiró
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TEXTO Don DeLillo
TRADUÇÃO PARA O FRANCÊS Marianne 
Véron
ADAPTAÇÃO E DIREÇÃO Julien Gosselin
COM Joseph Drouet
CENOGRAFIA Hubert Colas, com 
assistência de Andréa Baglione
ASSISTÊNCIA DE DIREÇÃO Maxence 
Vandevelde
CRIAÇÃO MUSICAL Guillaume Bachelé e 
Maxence Vandevelde
DESIGN DE LUZ Nicolas Joubert
CRIAÇÃO DE VÍDEOS Pierre Martin
DESIGN DE SOM Julien Feryn
FIGURINO Caroline Tavernier
ADMINISTRAÇÃO, PRODUÇÃO E 
DIVULGAÇÃO Eugénie Tesson
ORGANIZAÇÃO DE TURNÊ E 
COMUNICAÇÃO Emmanuel Mourmant
ASSISTÊNCIA DE ADMINISTRAÇÃO Paul 
Lacour-Lebouvier
DIREÇÃO TÉCNICA Nicolas Ahssaine
ASSISTÊNCIA DE DIREÇÃO TÉCNICA 
Vianney Brunin

A adaptação de O Martelo e a Foice é 
representada nos países de língua francesa 
por Dominique Christophe, l’Agence, Paris, 
em acordo com Abrams Artists & The 
Wallace Literary Agency, New York. Textos 
publicados pelas Editions Actes Sud.

PRODUÇÃO Si Vous Pouviez Lécher Mon 
Coeur
PRODUÇÃO DELEGADA Le Printemps des 
Comédiens
COPRODUÇÃO Printemps des comédiens 
Montpellier, Maison de la Culture de 
Bourges, CCAM Vandoeuvre-les-Nancy, 
Romaeuropa (coprodução em andamento)
Si Vous Pouviez Lécher Mon Coeur tem o 
apoio do Ministère de la Culture et de la 
Communication, DRAC Hauts-de-France, 
acordado com a Região Hauts-de-France. A 
companhia tem o apoio do Institut Français 
para suas turnês internacionais.
Julien Gosselin et Si Vous Pouviez Lécher Mon 
Coeur são artistas associados do Phénix de 
Valenciennes, polo europeu de criação, e do 

“Com poucos elementos no palco, 
Julien Gosselin consegue traduzir 
este rico texto com uma maestria 
impressionante. Não é fácil reter a 
mensagem do começo ao fim nem 
seguir o fio, mas esse não é o ponto. O 
real se torna um abismo, e o público é 
tão seduzido quanto submerso por esse 
turbilhão de números, mas também 
pela fragilidade desses homens que 
perderam tudo e não têm mais nada 
a que se segurar, exceto algumas 
migalhas de memória. Como não 
vê-los como zumbis, presos à vida 
apenas por alguns pedaços de um resto 
de humanidade: a memória de uma 
mulher, sua beleza, seu cheiro, o riso 
das crianças, uma casa. Tudo isso nunca 
mais vai acontecer.”

PIERRE SALLES, Le Bruit du Off Tribune

“Quando se trata de mergulhar nas 
entranhas fétidas da sociedade 
americana, o que Bradway chama 
apropriadamente de “os vapores da 
imperecível livre iniciativa”, DeLillo não 
tem igual. Mas é importante perceber 
que Gosselin não se contentou em 
tornar o texto compreensível. Antes 
de tudo, porque sua adaptação 
do conto é de grande qualidade, 
particularmente no que diz respeito à 
integração do diálogo com o próprio 
monólogo, mas também porque ele 
orquestrou em cena uma obra cujos 
componentes se misturam ou se opõem 
maravilhosamente. Algumas pessoas 
serão galvanizadas, outras paralisadas 
pela angústia, mas para este crescendo 
de sons e vozes, ideias e imagens, cores 
e luzes, muito poucas permanecerão 
insensíveis.”

CHRISTIAN SAINT-PIERRE, Le Devoir

Théâtre National de Strasbourg.
Criado no Printemps des Comédiens, 
Montpellier, em maio de 2019.
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tragédia e perspectiva I 
– o prazer de não estar  
de acordo
Alexandre Dal Farra, Lisandro Rodríguez
ARGENTINA, BRASIL, 2022 | 85min | CLASSIFICAÇÃO INDICATIVA 16 ANOS

FOTO L I SA N DRO RODR ÍGU E Z

Tragédia e Perspectiva I – O Prazer de Não Estar de Acordo é uma produção da MITsp que 
reúne o brasileiro Alexandre Dal Farra, autor da dramaturgia, e o argentino Lisandro 
Rodríguez, diretor do espetáculo. Garimpando ideias, cinco pessoas se encontram em 
volta de uma garrafa de água. São indivíduos desencantados, como se enterrados vivos no 
ambiente claustrofóbico em que estão. Ali, conversam, revisam as suas posições, as suas 
discordâncias, mudam de posição, descobrem coisas sobre si mesmas, e sobre os outros, 
cometem crimes e se amam, mas nunca ninguém exclui ninguém. Trata-se de uma peça 
sobre a linguagem, uma ode à capacidade de sustentar a divergência, vivenciar o desacordo 
sem a necessidade de aniquilar o outro. O processo teve seu lançamento na última edição 
presencial da MITsp, em 2020, e continuou de forma remota durante a pandemia.

HISTÓRICO 
Alexandre Dal Farra é dramaturgo, diretor, escritor, doutor em Artes Cênicas 
pela Universidade de São Paulo. Foi vencedor e indicado diversas vezes aos 
principais prêmios brasileiros. Teve textos traduzidos e montados no exterior. 
Em 2001, fundou o grupo Tablado de Arruar, com o qual criou 19 espetáculos e 
intervenções até o momento. Igualmente premiado e com carreira internacional, 
Lisandro Rodríguez é diretor, ator e dramaturgo nascido na cidade de Quilmes, 
Argentina. Em 2004, criou o estúdio de teatro, cinema e música Elefante Club de 
Teatro (posteriormente renomeado Estudio Los Vidrios), em Buenos Aires, onde 
produz e apresenta grande parte de sua obra. Lisandro Rodríguez e Alexandre 
Dal Farra trabalharam juntos pela primeira vez  em uma direção de Lisandro da 
obra Abnegação 3, de autoria de Dal Farra, que foi apresentada no terceiro Festival 
Internacional de Dramaturgia, em 2018, e depois no FIBA 2019, na cidade de 
Buenos Aires, no estúdio Los Vidrios, local de trabalho de Lisandro Rodríguez, de 
onde o trabalho se desdobrou para uma pesquisa mais continuada, que realizam 
agora Tragédia e Perspectiva I – O Prazer de Não Estar de Acordo como o início de 
uma obra em conjunto que terá outros desdobramentos.

R$ 40 e R$ 20 (meia-entrada) | Bilheteria: abre no dia do espetáculo

2 QUI

9 QUI 
20h

3 SEX 

10 SEX
20h

4 SAB

11 SAB 
20h

5 DOM

12 DOM 
20h

6 SEG
20h

7 TER 
20h

8 QUA 
20h

Galpão do Folias
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UMA OBRA DE Alexandre Dal Farra e 

Lisandro Rodríguez

ATORES Aldo Bueno, Pedro Guilherme, 

Flow Kountouriotis, Rodrigo Bianchini, 

Rafael Sousa Silva

MÚSICA Guillermo Rodríguez

CENOGRAFIA E DESENHO DE LUZ 

Matías Sendón

PRODUÇÃO E COORDENAÇÃO 

TÉCNICA Fernanda Guedella

ASSISTÊNCIA DE DIREÇÃO Leila 

Monsegur e Romulo Alexis

CENOTÉCNIA Wanderley Wagner da Silva

OPERAÇÃO DE LUZ E SOM Fagner 

Lourenço

“Se o teatro clássico e dramático 
soube jogar com a ilusão, Rodríguez 
parece ir contra esse artifício 
complexo, até o momento em que 
o exibe: neste caso, uma mudança 
brusca de luz revela o que sempre 
esteve presente e o público não pôde 
assistir; uma forma de falar da nossa 
própria cegueira política, cegueira a 
partir da qual, como indivíduos (ou 
como representantes de famílias), 
impomos um destino inelutável à 
sociedade. Mas Rodríguez encena, 
desta vez nas mãos de Dal Farra.”

FEDERICO IRAZÁBEL, La Nación,  
sobre Abnegação 3 



41



42



43

vale da estranheza
Rimini Protokoll
ALEMANHA, 2019 | 60min | CLASSIFICAÇÃO INDICATIVA LIVRE

FOTO G A B R I EL A N EEB   

CONCEPÇÃO, TEXTO E DIREÇÃO 

Stefan Kaegi

TEXTO / CORPO / VOZ Thomas Melle

EQUIPAMENTO Evi Bauer

ANIMATRÔNICA Chiscreatures 

Filmeffects GmbH

FABRICAÇÃO E ARTE-FINAL 

DA CABEÇA DE SILICONE, 

COLORAÇÃO E CABELO Tommy 

Opatz

DRAMATURGIA Martin Valdés-

Stauber

DESIGN DE VÍDEO Mikko Gaestel

MÚSICA Nicolas Neecke

DIREÇÃO DE PRODUÇÃO Rimini 

Protokoll

TURNÊ Epona Hamdan e Monica 

Ferrari

DESENHO DE LUZ / VIAGEM Robert 

Läßig, Martin Schwemin, Lisa Eßwein

“Vale da estranheza” é uma expressão criada pelo cientista japonês Masahiro Mori para 
designar, no campo da engenharia robótica, a aversão que as pessoas sentem diante de 
robôs muito parecidos com pessoas reais. Segundo essa hipótese, a semelhança de robôs 
com humanos é bem-vinda até certo ponto, a partir do qual passa a nos provocar repulsa 
ou medo. Nesse espetáculo do grupo Rimini Protokoll, o diretor Stefan Kaegi trabalhou 
com o escritor Thomas Melle na criação de um animatrônico que pretende ser uma cópia 
do autor. Em cena, o robô faz uma palestra sobre temas como a bipolaridade, a tecnologia 
e a competência das cópias para ajudar ou não os humanos. O título alude tanto ao Vale do 
Silício quanto à ideia freudiana de Unheimliche, o estranho que nos parece familiar. O vale é, 
também, o formato da curva no gráfico apresentado por Mori explicando suas ideias. No final 
da apresentação, o público pode se aproximar para ver de perto o robô. 

HISTÓRICO 
Stefan Kaegi é autor de peças de teatro 
documentário, audiointervenções, curadorias 
e trabalhos no ambiente urbano em uma 
variedade diversificada de parcerias 
colaborativas. Usando pesquisas, audições 
públicas e processos conceituais, ele muitas 
vezes dá voz a “especialistas” que não são 
atores treinados, mas têm algo a dizer. Com 
Helgard Haug e Daniel Wetzel, Kaegi fundou 
a companhia Rimini Protokoll, que, desde o 
ano 2000 trabalha o teatro documentário 
com a ajuda da tecnologia. Na MITsp, 
apresentaram em 2016 o espetáculo 100% São 
Paulo. Em 2019, o grupo criou o espetáculo 
Vale da Estranheza / Uncanny Valley ao lado 
do escritor alemão Thomas Melle, autor, 
entre outras obras, de Die Welt im Rücken (O 
Mundo às Costas), no qual aborda, com viés 
autobiográfico, o transtorno bipolar.

R$ 40 e R$ 20 (meia-entrada) | Bilheteria de terça a sábado, das 9h às 21h; domingos, das 9h às 18h. 
Venda limitada a quatro ingressos por CPF

unheimliches tal / uncanny valley

2 QUI

9 QUI
21h

3 SEX 

10 SEX
17h e 21h

4 SAB

11 SAB 
17h e 21h

5 DOM 

12 DOM 6 SEG 7 TER 8 QUA
21h

Sesc Belenzinho
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DESIGN DE SOM E VÍDEO / VIAGEM 

Jaromir Zezula, Nikolas Neecke e  

Manuela Schinina

VOZ DA TRADUÇÃO SIMULTÂNEA 

Ronaldo Lemos

Esta peça do Rimini Protokoll foi 

originalmente produzida pelo Münchner 

Kammerspiele, em coprodução com 

Berliner Festspiele – Immersion, 

donaufestival (Krems), Feodor Elutine 

(Moscou), FOG Triennale Milano 

Performing Arts (Milão), Temporada Alta 

– Festival de Tador de Catalunya (Girona), 

SPRING Utrecht.

DIREITOS AUTORAIS Rowohlt Theater 

Verlag, Reinbek bei Hamburg

ESTE ESPETÁCULO É APOIADO PELO 
MINISTÉRIO DAS RELAÇÕES EXTERIORES 
DA ALEMANHA E PELO GOETHE-INSTUT 
SÃO PAULO.

“A performance é uma palestra sobre 
instabilidade. Ele aborda o problema 
do ‘vale da estranheza’, o termo do 
roboticista Masahiro Mori para a 
queda de simpatia que as pessoas 
percebem em objetos inanimados 
quando parecem quase (embora não 
completamente) humanos. A peça 
explora a própria experiência de Melle 
da bipolaridade como um ‘mecanismo 
um pouco danificado’ e a ideia de Alan 
Turing como ‘um computador trágico’. 
Melle considera a instabilidade 
como a característica definidora 
do ser humano, aprimorada pela 
estabilidade da máquina, enquanto 
a réplica do andróide representa 
uma prótese compensatória, 
‘experimentada e recém-nascida 
ao mesmo tempo’. A frase lembra a 
crença de Mori no que ele chamou de 
‘Natureza de Buda’ dos robôs.”

SAM WILLIAMS, Frieze

“São os dedos que me chamam a 
atenção. Mordidos e desgastados, a pele 
esfolada em alguns lugares, eles são 
incrivelmente detalhados e totalmente 
convincentes. Estou olhando de perto 
um animatrônico, ou robô, do escritor 
alemão Thomas Melle. O espetáculo 
propriamente dito – uma palestra 
proferida por este robô – terminou e 
o público foi convidado ao palco para 
estudar nosso ator automatizado. 
Parece como ver o tempo no zoológico 
e não consigo afastar a sensação de que 
esse robô de alguma forma vai acordar, 
estender a mão e me agarrar.”

MIRIAM GILLINSON, The Guardian
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mitbr | plataforma brasil  
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mitbr | plataforma brasil  
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ancés 
Tieta Macau
BRASIL, 2017 | 45min | CLASSIFICAÇÃO INDICATIVA LIVRE

FOTO DI N HO A R AU J O

CRIAÇÃO E 

PERFORMANCE  

Tieta Macau

CRIAÇÃO SONORA  

Elton Panamby

ILUMINAÇÃO E 

PRODUÇÃO Abeju RIzzo

Ancés traça um percurso entre presença e ausência, ativando memórias não codificadas 
em instâncias dizíveis ou lineares. A coreografia se desenrola da linearidade greco-romana 
de Cronos, marcada pelas horas, para um tempo e espaço direcionado a Iroko, orixá 
cultuado pelo candomblé no Brasil, regido pelo tempo de imanência da ação. Percorre 
o tempo de evocação e articulação de memórias, que se dão entre movimento, som e 
palavra, rastros que compõem o presente da criação. Com isso, Tieta Macau apresenta o 
espetáculo como modo de pensar/inventar relações entre ancestralidade, corpo, memória 
e contemporaneidade, colocando a dança como possibilidade de rearticular narrativas, 
tornar heterogêneo o que antes era homogêneo, causar estanques, interrupções, desviar de 
padrões, inventar, propor novos fins e inícios.

HISTÓRICO 
Tieta Macau é filhe da serpente, criadore de 
macumbarias cênicas e outras espirais. Foi aprovade 
na edição 2020/2021 dos Laboratórios de Criação do 
Porto Iracema das Artes (CE) com o projeto Lança 
de Cabocla. Com o projeto Assombros e Trincheiras, 
teve aprovação na categoria criação do Panorama 
Raft, em coprodução com o Festival Panorama (RJ). 
Foi artiste convidade a colaborar na Plataforma 
EhCHo edição 2021, espaço de fomento e difusão 
internacional idealizado por Denise Ferreira da 
Silva e outros artistas e pesquisadores. Premiade 
melhor atriz em curta-metragem no 49° Festival de 
Cinema de Gramado e em longa como melhor atriz 
coadjuvante no 43°Guarnicê de Cinema, atualmente 
está participando do programa de bolsas de pesquisa 
e criação do PACT ZOLVERREIN (ALE). Entre 2021 e 
2022, participou do Manifesta 22 e Festival Refestália 
na programação do centenário de arte moderna do 
Sesc-SP. É licenciade em Teatro pela UFMA(MA), cursa 
o bacharelado em Dança e o mestrado em História 
Social na UFC (CE).

R$ 20 e R$ 10 (meia-entrada) | Bilheteria: abre no dia do espetáculo, com uma hora de antecedência

2 QUI

9 QUI

3 SEX 

10 SEX

4 SAB

11 SAB 
19h

5 DOM 

12 DOM 
17h e 20h

6 SEG 7 TER 8 QUA

Teatro Arthur Azevedo  
Sala Multiuso
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“No pensamento fanoniano, 
descolonizar é o processo ou a 
capacidade do sujeito colonizado de 
dizer não, uma negação que o torna 
um sujeito político. Dessa forma, o 
corpo colonizado deixa de ser objeto 
e passa a ser sujeito, dono de sua 
história. A simplicidade; áspero, 
indelicado, natural; sem educação. 
Este é o processo de descolonização, 
voltando à origem, sendo natural. 
Aquela simplicidade que não se 
domestica, ou não se deixa dominar. 
Um dos pensamentos eurocêntricos 
era a dominação pela domesticação 
do corpo, mente e espírito. Portanto, 
o descolonizado é aquele que diz não. 
Tieta, indelicada, insulta o dono de sua 
história, que não embranquece."

D.C., Terremoto
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despacho deferido 
Jaqueline Elesbão/Coletivo Pico Preto
BRASIL, 2021 |  34min | CLASSIFICAÇÃO INDICATIVA 16 ANOS

FOTO L IZ SA N TA N A

DIREÇÃO, COREOGRAFIA E 

INTERPRETAÇÃO Jaqueline Elesbão

PRODUÇÃO EXECUTIVA Inaíra Meneses

PRODUÇÃO E PREPARADOR 

CORPORAL Anderson Gavião

VÍDEO MAPPING Ani Haze

ASSISTENTE DE VJ Priscila Rodrigues

DIREÇÃO MUSICAL EdBrass Brasil

TRILHA SONORA EdBrass e Rafael 

Kalunga

ILUMINAÇÃO Moisés Victório

FIGURINO Jaqueline Elesbão

CONFECÇÃO DE FIGURINO Maria 

Belízia (Dona Bela)

TEASER Ives Padilha

Com perspectiva afrofuturista, o solo Despacho Deferido é um convite à resistência e 
preservação da ancestralidade. Usando metáforas que rementem ao universo dos jogos, traz 
para o público negro a experiência de se imaginar como peça fundamental em um sistema 
que escancara o racismo e sustenta o sexismo. Estruturas são desmontadas e reconfiguradas 
em desobediência à lógica dominante, como reparação necessária que potencializa a 
virada de históricos de violências e constrangimentos. No palco, Jaqueline Elesbão interage 
virtualmente com rostos negros, joga capoeira com ela mesma, dança com um atabaque. 
Imagens de Brasília e de jogos de xadrez, dominó e sinuca são intercaladas com o objetivo de 
estimular reflexões sobre o imaginário, as narrativas negras e a construção do negro como o 
outro e consigo mesmo. 

HISTÓRICO 
O Coletivo Pico Preto, criado em 2016, 
se debruça sobre ações culturais 
afirmativas. O grupo é formado por 
Inaíra Meneses, Anderson Gavião 
e Jaqueline Elesbão, idealizadora 
do projeto. A primeira produção 
do Coletivo foi o espetáculo solo 
Entrelinhas, dirigido, coreografado 
e interpretado por Jaqueline 
Elesbão, em 2012. O solo participou 
de importantes festivais no Brasil 
e no exterior. A pesquisa desse 
espetáculo se desdobrou em trabalhos 
posteriores do grupo, como a websérie 
e documentário Voz sem Medo e o 
workshop Resiliência do Corpo-
História, investigação de como a 
violência histórica social afeta o corpo 
negro feminino. Despacho Deferido, 
novo solo de Jaqueline Elesbão, integra 
o portfólio do grupo.

R$ 20 e R$ 10 (meia-entrada) | Bilheteria: abre no dia do espetáculo, com uma hora de antecedência

2 QUI

9 QUI
20h

3 SEX 

10 SEX

4 SAB 

11 SAB

5 DOM 

12 DOM 6 SEG 7 TER 8 QUA
18h

Teatro Arthur Azevedo
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ESTE PROJETO FOI CONTEMPLADO 
PELO PRÊMIO ANSELMO SERRAT DE 
LINGUAGENS ARTÍSTICAS, DA FUNDAÇÃO 
GREGÓRIO DE MATTOS, PREFEITURA 
MUNICIPAL DE SALVADOR, POR MEIO DA 
LEI DE EMERGÊNCIA CULTURAL ALDIR 
BLANC, COM RECURSOS ORIUNDOS DA 
SECRETARIA ESPECIAL DA CULTURA, 
MINISTÉRIO DO TURISMO, GOVERNO 
FEDERAL.
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e.l.a 
Jéssica Teixeira
BRASIL, 2019 | 70min | CLASSIFICAÇÃO INDICATIVA 14 ANOS

FOTO V I C TOR AUGUS TO

ATUAÇÃO E PRODUÇÃO 

Jéssica Teixeira

DIREÇÃO Diego Landin

DIREÇÃO DE VIDEOMAPPING 

Pedro Henrique 

DIRETOR DE ARTE Yuri 

Yamamoto

PRODUÇÃO EXECUTIVA 

Pedro Leão 

FIGURINISTA Yuri Yamamoto 

e Isac Bento

CONSULTORA 

DRAMATÚRGICA Maria 

Vitória

VOCAL COACH Priscila 

Ribeiro

ESCULTOR Kazane

MÚSICA FINAL Dancing 

Barefoot, de Patti Smith, 

regravada por Fernando 

Catatau e Artur Guidugli

No solo, a atriz Jéssica Teixeira investiga cenicamente seu próprio corpo – inquieto, 
estranho e disforme – e questiona de que forma ele interage com o mundo. Assumindo a 
personalidade Ela, em contraponto a seu corpo (Ele), Jéssica faz de seu físico uma ferramenta 
multifacetada (ética, política, estética), que desestabiliza e potencializa outros corpos e 
olhares, buscando uma visão sensível sobre a diversidade e a multiplicidade, além de uma 
crítica à imposição de padrões de beleza. A artista se apoia em textos teóricos (como o 
livro O Corpo Impossível, da pesquisadora Eliane Robert Moraes) e na sua própria biografia 
para criar, em cena, um misto de depoimento e cenas performáticas. Vemos, nesse trânsito 
narrativo, seu corpo transformar-se em muitos: da diva pop ao ciborgue, até libertar-se de 
amarras e desembocar na selvageria.

HISTÓRICO 
Jéssica Teixeira é atriz, produtora, diretora e 
roteirista, graduada em Teatro pela Universidade 
Federal do Ceará e Mestre em Artes também pela 
UFC. Trabalha com as artes da cena desde os 7 
anos e já atuou com diversos grupos na capital e 
do interior do Ceará. Tem no seu currículo mais 
de 30 espetáculos como atriz, em performances 
e vídeoperformances. Recentemente, desenvolve 
uma pesquisa sobre Corpo Impossível a partir da 
investigação sobre o seu próprio corpo estranho, 
matéria-prima para a criação do seu primeiro 
solo, E.L.A, em que está como atriz, produtora e 
dramaturga. No audiovisual, Jéssica realizou, em 
2020, o documentário Pudesse Ser Apenas um 
Enigma e também atuou, roteirizou e produziu 
o curta-metragem Curva Sinuosa, dirigido por 
Andréia Pires, em 2021. No mesmo ano, participou 
como atriz do curta Possa Poder, dos diretores 
Victor Di Marco e Márcio Picolli. Atualmente, iniciou 
direção do primeiro solo de teatro do multiartista 
gaúcho Victor Di Marco.

R$ 20 e R$ 10 (meia-entrada) | Bilheteria: abre no dia do espetáculo, com uma hora de antecedência

2 QUI

9 QUI

3 SEX 

10 SEX

4 SAB

11 SAB 
21h

5 DOM

12 DOM 
15h

6 SEG 7 TER 8 QUA

Teatro João Caetano
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CENOTÉCNICO Marsuelo Sales

ILUMINAÇÃO Fábio Oliveira

OPERAÇÃO DE LUZ Fernanda Pinheiro

VIDEOCLIPE Gustavo Portela

MÚSICA DO VIDEOCLIPE Saúde 

Mecânica, de Edgar

COREOGRAFIA Andréia Pires

DESIGN GRÁFICO Diego Landin | 

ERRATICA

ASSESSORIA DE IMPRENSA Aecio 

Santiago 

ASSISTÊNCIA DE PRODUÇÃO Wescly 

Psique 

CONTRARREGRAGEM Aristides de 

Oliveira

TEXTOS Jéssica Teixeira, Vera Carvalho 

e fragmentos de Eliane Robert Moraes e 

Paul Beatriz Preciado

FOTO CARTAZ Beto Skeff

FOTOS DE DIVULGAÇÃO Beto Skeff e 

Victor Augusto Nogueira

MÍDIAS SOCIAIS Phriscila Carvalho

COPRODUÇÃO Cubo Cultural 

Realização | Catástrofe Produções

“Ao carregar episódios biográficos, 
a atriz traça em paralelo uma linha 
histórica desde o corpo da Grécia, 
encontrando as guerras mundiais e 
as ações mais recentes. Jéssica fala 
sobre beleza, outras formas de beleza, 
jeitos de estar no mundo. Faz do 
seu corpo um ato político. Subverte 
lógicas. Convoca o protagonismo 
para si. Esquadrinha a ditadura do 
corpo bonito e funcional, aquele que 
não se encaixasse nessa régua seria 
exterminado.” 

IVANA MOURA, Satisfeita, Yolanda?
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eles fazem dança 
contemporânea 
Leandro Souza
BRASIL, 2019 |  40min | CLASSIFICAÇÃO INDICATIVA 16 ANOS

FOTO C AC Á B ER N A R DE S

Enquanto manipula uma pilha de cabelos sintéticos, o artista Leandro Sousa repete 
incessantemente a pergunta “Eu sou suficientemente negro para você?”, refrão de uma 
música do afro-estadunidense Billy Paul. Eles Fazem Dança Contemporânea é um solo 
coreográfico gerado pelo emaranhamento da fala, do corpo e do objeto. Nele, o artista 
procura por uma cena síntese capaz de dar vazão aos dilemas, ruídos e tensões, envolvendo 
as presenças negras na arte contemporânea ocidental. A dança é articulada a partir de novos 
entendimentos sobre coreografia, dialogando com as artes visuais e a performance e se 
alinhando à crescente demanda por representatividade e descolonização da produção de 
arte e conhecimento. Leandro busca tensionar as questões da negritude, em relação aos 
modos eurocentrados de fazer, pensar e ver arte. Ele provoca reflexões acerca de uma lógica 
do “lugar específico”, pelas quais operam instituições artísticas e às quais corpos racializados 
e subalternizados são relegados.

HISTÓRICO 
Leandro Souza é artista da dança, sua produção se estrutura 
de modo independente em São Paulo. Atua no limiar entre 
linguagens, transitando por saberes, investigando abordagens 
pouco usuais de movimento, elaborando procedimentos de 
criação e pesquisa em arte. Seus trabalhos resultam de processos 
emaranhados de ver, pensar e fazer arte. Dentre eles, destacam-
se: Eles Fazem Dança Contemporânea (2019), contemplado com 
o ProAC, que estreou no Sesc Campinas e cumpriu temporadas 
no Centro Cultural São Paulo (CCSP) e na Oficina Cultural 
Oswald de Andrade. O trabalho integrou a programação da 
exposição Histórias da Dança, do Masp, em 2020. Sismos e 
Volts (2018) recebeu o prêmio APCA, com apresentações na 
Bienal Sesc de Dança 2019, no Encuentro Internacional de Arte 
Escénico Contemporáneo (EINCE), no México, e no Festival 
Contemporâneo de São Paulo. Atualmente, desenvolve o projeto 
A Gente É Sutil, Vocês São Explícitos, contemplado pelo 29º Edital 
do Fomento à Dança para a Cidade de São Paulo.

R$ 20 e R$ 10 (meia-entrada) | Bilheteria: abre no dia do espetáculo, com uma hora de antecedência

2 QUI

9 QUI
19h e 21h

3 SEX 

10 SEX

4 SAB

11 SAB 

5 DOM 

12 DOM 6 SEG 7 TER 8 QUA
19h

Teatro Arthur Azevedo 
Sala Multiuso
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CONCEPÇÃO, COREOGRAFIA E 

PERFORMANCE Leandro Souza

PROVOCADORES Ana Pi, Inés Terra, Renan 

Marcondes, Thaís de Menezes

ILUMINAÇÃO Gabriele Souza

TRILHA SONORA Thiago Salas

FIGURINO Leandro Souza

CENÁRIO Leandro Souza, Tetembua 

Dandara

AUXILIARES TÉCNICOS Diego Soares, 

Matias Arce

FOTOS E FILMAGEM Bruta Flor Filmes

PRODUÇÃO Tetembua Dandara

“A voz de Leandro, repetindo as 
mesmas frases (em inglês e português) 
vai criando uma espécie de ritmo para 
a cena, além de uma sensação de quase 
hipnose junto ao público, enquanto ele 
executa movimentos que fogem dos 
sinais codificados da dança.”

ConecteDance

“A dança de Souza se pergunta se 
basta ser a coisa em si (o corpo sendo 
visto) ou se é preciso que o público 
identifique algum signo da negritude 
para o artista ser, conforme ele mesmo 
repete incessantemente em cena, ‘preto 
o bastante’. Com essa pergunta central, 
a obra convida cada sujeito que a olha 
a também se questionar: o que eu, a 
partir dos meus prévios parâmetros 
culturais e sociais, nomeio por ‘dança 
contemporânea’ e por ‘dança negra’? E 
em que pontos essas representações se 
aproximam ou se distanciam?” 

RENAN MARCONDES, Pérfida Iguana
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fortaleza 
Cia. Dita
BRASIL, 2019 | 40min | CLASSIFICAÇÃO INDICATIVA 18 ANOS

FOTO R EG I S A MOR A

A palavra Fortaleza traz a ambiguidade de ser o nome da capital do Estado do Ceará, na região 
nordeste do Brasil, e designar uma estrutura arquitetônica militar projetada para a defesa na 
guerra – aludindo às ideias de força e fortificação. O espetáculo da Cia. Dita remete a essas 
duas possibilidades, já que trabalha a partir da iconografia da cidade, por meio de fotografias 
que retratam os bailarinos nus diante de marcos arquitetônicos. O trabalho apresenta-se 
como resistência, revelando um corpo-cidade político que busca tornar possível viver na 
aspereza da vida urbana, ao mesmo tempo que coloca em evidência as raízes indígenas, a 
influência da Belle Époque e de outros fatos históricos da capital. Revela corpos periféricos e 
marginais, em permanente estado de guerra. Ali se inscrevem simultaneamente a violência e a 
delicadeza da cidade, cujo nome já traz em si a ideia de resiliência. 

HISTÓRICO 
A Cia.Dita estreou em 2003, sob direção do 
coreógrafo cearense Fauller, apresentando 
o espetáculo De-vir, em Fortaleza. Nos anos 
seguintes começou a circular por várias 
cidades brasileiras. O grupo também criou 
os espetáculos INC., Óbvio, L’après Midi 
d’un Fauller, Corpornô, Mulata e Fortaleza. A 
companhia ainda incursionou em trabalhos 
no cinema e em outras linguagens. Participou 
de importantes festivais e eventos de dança 
no país, como: Bienal Internacional de Dança 
do Ceará, Festival Panorama – RJ, Fórum 
Internacional de Dança de Belo Horizonte – 
FID, Festival Palco Giratório, Circulação Sesc 
Nacional, Festival Viva Dança e Festival de 
Dança de Itacaré – Bahia, Conexão Dança 
– Maranhão. Fora do Brasil, apresentou-se 
no Festival Brasil Move Berlim, FIDAE – 
Montevideo, Festival de Teatro de Rafaela 
(Argentina), Festival Brasil em Chile, Chile en 
Brasil (Santiago) e Conexão Cabo Verde.

R$ 20 e R$ 10 (meia-entrada) | Bilheteria: abre no dia do espetáculo, com uma hora de antecedência

BAILARINOS CRIADORES Clarissa 

Costa, Enoque Viana, Fauller, 

Patrícia Crespí, Henrique Castro e 

Wilemara Barros

DIREÇÃO E CONCEPÇÃO Fauller

FOTOS DO PROJETO FORTALEZA 

Régis Amora

TRILHA SONORA ORIGINAL 

Ayrton Pessoa

CRIAÇÃO DE LUZ Fábio Oliveira

OPERAÇÃO DE LUZ Ciel Carvalho

2 QUI

9 QUI 

3 SEX 

10 SEX

4 SAB 

11 SAB 
18h

5 DOM 

12 DOM 
19h

6 SEG 7 TER 8 QUA 

Teatro Arthur Azevedo
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“A edificação dessa cidade feita 
pelas pessoas e a partir delas é o que 
deverá estar na nova montagem, 
desde as raízes indígenas, passando 
pela relação com a Belle Époque, até 
acontecimentos mais recentes ligados à 
violência urbana - como as chacinas do 
Curió e da Gentilândia.”

RÔMULO COSTA, Diário do Nordeste
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há mais futuro que  
passado – um 
documentário de ficção
Complexo Duplo
BRASIL, 2017 | 75min | CLASSIFICAÇÃO INDICATIVA 16 ANOS

FOTO N I T YA M A M ACR I N I

Crítica à historiografia oficial e ao poder que as narrativas hegemônicas exercem sobre 
a nossa visão de mundo, a peça-paletra joga luz sobre a vida e a obra de importantes 
mulheres latino-americanas. Como numa conferência à plateia, as três atrizes apresentam 
uma pesquisa sobre artistas de diferentes países da América Latina, com produções dos 
anos 1960 aos 1980. A partir de documentos, cartas, vídeos, gravações em áudio e canções, 
elas questionam a predominância de nomes masculinos e europeus como personalidades 
de destaque. Além disso, discutem a distância entre o Brasil e os países vizinhos e como 
desconhecemos aquilo que foi produzido tão perto de nós. Ao longo da narrativa, o tom de 
palestra do elenco (que, em cena, também opera os vídeos, o som e a iluminação) dá lugar a 
passagens poéticas, costurando um discurso que fricciona a ficção e o documental.

HISTÓRICO 
O Complexo Duplo é um núcleo de trabalho continuado, 
com sede na cidade do Rio de Janeiro, que tem realizado 
espetáculos de teatro e ações formativas desde 2010. 
Em 2011 e 2012, o trabalho do grupo se consolidou com a 
curadoria de um espaço público, o Teatro Gláucio Gill, com 
a Ocupação Complexo Duplo, projeto que foi indicado ao 
Prêmio Shell e ao Prêmio APTR na categoria especial. Desde 
então o coletivo realizou diversos projetos no Rio de Janeiro 
e em outras cidades do Brasil. Entre os mais recentes, estão 
Cabeça – Um Documentário Cênico e Há Mais Futuro que 
Passado – Um Documentário de Ficção, em repertório desde 
2016 e 2017, respectivamente. Em 2018 e 2020, o grupo realizou 
duas edições da Complexo Sul – Plataforma de Intercâmbio 
Internacional, que promove trocas artísticas entre países 
latino-americanos e espaços de experimentação para projetos 
autorais de artistas brasileiros das artes cênicas.

R$ 20 e R$ 10 (meia-entrada) | Bilheteria: abre no dia do espetáculo, com uma hora de antecedência

2 QUI

9 QUI
20h

3 SEX

10 SEX
16h

4 SAB

11 SAB

5 DOM

12 DOM6 SEG 7 TER 8 QUA

Teatro Alfredo Mesquita
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CRIAÇÃO Clarisse Zarvos, Cris Larin, Daniele Avila 

Small, Mariana Barcelos, Tainá Nogueira e Tainah 

Longras

DRAMATURGIA Clarisse Zarvos, Daniele Avila 

Small e Mariana Barcelos

DIREÇÃO Daniele Avila Small

ELENCO Clarisse Zarvos, Cris Larin e Tainah 

Longras

PARTICIPAÇÃO EM VÍDEO Carolina Virgüez

DIREÇÃO DE PRODUÇÃO Fernanda Avellar

DIREÇÃO DE MOVIMENTO Denise Stutz

CENOGRAFIA Elsa Romero

ILUMINAÇÃO Ana Kutner

FIGURINO Raquel Theo

TRILHA SONORA Julia Bernat e Laura Becker

IDEALIZAÇÃO DO PROJETO Clarisse Zarvos e 

Daniele Avila Small

“A assertividade anda de mãos dadas com o 
procedimento narrativo estruturante: a troca de 
cartas entre personalidades notáveis (a maioria 
desconhecida por nós, brasileiros, consciente 
ou inconscientemente dissimulados quando se 
trata das raízes e vínculos latino-americanos). A 
adoção do gênero epistolar, tão fértil à literatura, 
torna sustentável a rede dramatúrgica sobre a 
qual a encenação assenta seu caminho entre os 
dados biográficos, os contextos históricos e o 
campo infinito de invenção.”

VALMIR SANTOS, Teatrojornal

“Um dos momentos de destaque da peça é 
a ressignificação que a atriz Tainah Longras 
faz do poema-canção de Victoria Santa Cruz 
Negra. Como mulher negra, a atriz faz a sua 
releitura do poema e o público se emociona 
com a sua interpretação. Seu ato performativo 
assume, demarca e reivindica um olhar sobre 
si, colocando-se em diálogo com cada verso 
(estrofe-refrão) do poema-performance de Santa 
Cruz e, ao mesmo tempo, cada gesto seu também 
assume e demanda um ato de resistência coletivo 
de milhares de mulheres negras.”

MARCOS ALEXANDRE, Horizonte da Cena
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trava bruta 
Leonarda Glück
BRASIL, 2021 | 70min | CLASSIFICAÇÃO INDICATIVA 18 ANOS

FOTO A L E SSA N DR A H A RO

Partindo de sua experiência transexual, Leonarda Glück apresenta um manifesto cênico que 
propõe uma ponte e também um contraponto entre o contexto artístico e a atual conjuntura 
política e social do Brasil no campo da sexualidade. Sozinha em cena, a atriz e dramaturga discute 
a relação da cultura com a transexualidade, discorre sobre como é ser uma artista trans no país 
de hoje e de que forma a sociedade reage a um corpo que provoca, a um só tempo, repulsa e 
desejo. Para tanto, o espetáculo busca tensões entre a ficção e a realidade, costurando diversas 
camadas de artificialidade, como videoprojeções, efeitos sonoros, filtros de redes sociais 
(que modificam a aparência da atriz) e artifícios de figurino, que ora revelam, ora ocultam. São 
recursos que vão sendo destruídos e desconstruídos ao longo da narrativa, num constante 
questionamento sobre quais ficções são permitidas, quais diversidades são aceitas.

HISTÓRICO 
Leonarda Glück é atriz, dramaturga e diretora 
teatral graduada pela Faculdade de Artes do 
Paraná da Unespar. É cofundadora da Companhia 
Silenciosa e do Coletivo Selvática Ações 
Artísticas e tem mais de 20 textos encenados 
por diferentes grupos, companhias e artistas 
brasileiros e internacionais. Publicou em 2016 o 
livro A Perfodrama de Leonarda Glück – Literaturas 
Dramáticas de Uma Mulher (Trans) de Teatro, 
coletânea com seis textos teatrais. Em 2018, sua 
adaptação de Anton Tchékhov As Três Irmãs – Um 
Melodrama Rocambolesco em Quatro Capítulos foi 
apresentada em Madrid, Espanha, em evento no DT 
Espacio Escénico. Seus trabalhos mais recentes em 
teatro são A Mesa (2019), criação realizada a convite 
do Sesc Ipiranga para o Projeto Dramaturgias 2, 
Infâmia (2021), que resultou em experimento cênico 
digital pelo Grupo XIX de Teatro, devido à pandemia 
de Covid-19, e Trava Bruta (2021), texto premiado 
no Edital 6ª Mostra de Dramaturgia em Pequenos 
Formatos Cênicos do CCSP. 

R$ 20 e R$ 10 (meia-entrada) | Bilheteria: abre no dia do espetáculo, com uma hora de antecedência

CRIAÇÃO, TEXTO E 

INTERPRETAÇÃO Leonarda 

Glück

DIREÇÃO Gustavo Bitencourt

DIREÇÃO DE PRODUÇÃO 

Igor Augustho 

TRILHA ORIGINAL Jo 

Mistinguett

LUZ Wagner Antônio 

ASSISTENTE DE 

ILUMINAÇÃO Dimitri Luppi 

CRIAÇÃO EM VÍDEO E 

PROJEÇÕES Ricardo Kenji 

FIGURINO Fabianna Pescara 

e Renata Skrobot 

FOTOGRAFIAS Alessandra 

Haro 

REALIZAÇÃO E PRODUÇÃO 

Pomeiro Gestão Cultural

2 QUI

9 QUI
17h

3 SEX 

10 SEX

4 SAB 

11 SAB

5 DOM

12 DOM6 SEG 7 TER 8 QUA
21h

Teatro João Caetano
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“Trava Bruta: sempre disposta 
ao enfrentamento. Fortaleza 
dilacerada por estar sempre a postos 
da própria sorte. Fatalidades e 
lástimas são desejadas e consumidas 
com voracidade, a todo tempo 
roubando nossas doçuras, respiros 
e contemplações. A contrapelo 
desses destinos de miséria, rudeza e 
virilidade, nos forjamos em delicadas 
brutalidades. Singelas e únicas.” 

JUHLIA SANTOS, jornalista, atriz, 
performer e pesquisadora de gênero
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olhares 
críticos
O eixo reflexivo da MITsp propõe 
uma discussão sobre as artes cênicas 
e a contemporaneidade a partir 
da realização de conversas com 
pensadores e pesquisadores de 
diferentes áreas, além da publicação 
de críticas, artigos e entrevistas. 

CURADORIA Julia Guimarães e José 
Fernando Peixoto de Azevedo
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reflexões estético-políticas
DO “AO VIVO” AO VIVO:  
TEATRO E IMAGINAÇÃO, RUÍNA E INSURGÊNCIAS

Como compreender as tensões narrativas existentes hoje na constituição do comum? 
Quais as potências da arte para atuar sobre o contexto de luto e luta que atravessa a 
experiência brasileira recente? Esse seminário discute a produção e as contradições da 
linguagem e da cultura no Brasil contemporâneo.

aulas abertas 
Conferências realizadas por pensadores de diferentes áreas, em diálogo com os temas 
que atravessam o seminário de reflexões estético-políticas.  

 
 
AS FRONTEIRAS ENTRE OS SABERES ORGÂNICOS  
E OS SABERES SINTÉTICOS 
7 de junho, terça, das 19h às 21h 
Biblioteca Mário de Andrade

COM Nego Bispo

Saberes orgânicos são os que se envolvem para compor o mundo do Ser. Os saberes 
sintéticos são os que se desenvolvem para compor o mundo do Ter.

Antônio Bispo dos Santos é escritor, mestre quilombola, lavrador, formado por 
mestras e mestres de ofícios. É autor de artigos, poemas e dos livros Quilombos, 
Modos e Significados (2007) e Colonização, Quilombos: Modos e Significados (2015). 
Ativista político e militante de grande expressão no movimento social quilombola e nos 
movimentos de luta pela terra, é membro da Coordenação Estadual das Comunidades 
Quilombolas do Piauí e da Nacional.

 
 
SOBRE A EXAUSTÃO – UMA LEITURA DA SUBJETIVIDADE 
8 de junho, quarta, das 14h às 16h 
Canal da MITsp no YouTube

COM Denise Ferreira da Silva

Aula aberta e online que especula sobre como o tempo, o contexto ético moderno 
privilegiado, opera como uma instância de poder não dissimilar os outros mecanismos 
de apropriação com fins de assimilar valor econômico.
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Denise Ferreira da Silva é autora de Towards a Global Idea of Race (2007), A Dívida 
Impagável (2019), Unpayable Debt (2022). Seus vários artigos foram publicados em 
revistas interdisciplinares importantes, como Social Text, TC&S, PhiloSOPHIA, 
Griffith Law Review, Theory & Event. Seus trabalhos artísticos incluem os filmes 
Serpent Rain (2016) e 4Waters-Deep Implicancy (2018), em colaboração com Arjuna 
Neuman; e as práticas de arte relacional Poethical Readings and Sensing Salon, em 
colaboração com Valentina Desideri.

seminário
MESA 1 O MEU PAÍS É O MEU LUGAR DE FALA:  
DESTRUIÇÃO E LINGUAGEM 
4 de junho, sábado, das 14h às 17h 
Itaú Cultural

COM Babalorixá Sidnei Nogueira de Xangô, João Cézar Rocha e Silvia Viana 
MEDIAÇÃO Rosane Borges

Quais as relações entre linguagem e vida pública brasileira atual? Como compreender 
as tensões narrativas existentes hoje na constituição do comum? A linguagem, como 
aspecto decisivo da experiência, emerge ao mesmo tempo como sintoma e arma. E é 
ainda pela linguagem que a transformação se anuncia.

Babalorixá Sidnei de Xangô é doutor e mestre em Semiótica e Linguística Geral pela 
FFLCH-USP/SP, Babalorixá da CCRIAS - Comunidade da Compreensão Ilê Axé Xangô- 
SP, escritor, pensador preto decolonial e diretor do Instituto Ilê Ará-SP.

João Cezar de Castro Rocha é professor titular de Literatura Comparada da UERJ e 
pesquisador do CNPq. Autor de 13 livros e organizador de 30 títulos. Seu trabalho foi 
traduzido para o mandarim, inglês, espanhol, francês, italiano e alemão.

Silvia Viana é doutora pela Faculdade de Filosofia, Letras e Ciências Humanas da USP, 
realiza pesquisas a respeito de crítica cultural e teoria crítica, é professora da Fundação 
Getúlio Vargas de SP e escritora do livro Rituais de Sofrimento.

Rosane Borges é jornalista, professora, colaboradora do DIversitas (FFLCH-USP), 
pesquisadora da ECA-USP, articulista da Revista IstoÉ. Autora de diversos livros, entre 
eles: Espelho Infiel: o Negro no Jornalismo Brasileiro (2004), Mídia e Racismo (2012), 
Esboços de um Tempo Presente (2016) e Fragmentos do Tempo Presente (2021).
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MESA 2 ELABORAÇÕES DO PRESENTE:  
POLÍTICAS DA MORTE E IMAGINAÇÃO POLÍTICA 
5 de junho, domingo, das 14h às 17h 
Itaú Cultural

COM Aldri Anunciação, Casé Angatu e Fabio Luís Franco 
MEDIAÇÃO Rosane Borges

Governar os vivos tem se revelado como uma forma de gestão da morte. Num contexto 
em que luta e luto não são apenas deslizamentos lexicais, quais as formas de vida 
que, em trabalho de resistência, desenham outras temporalidades para além do 
futuro imediato do presente? Quais as potências da arte e da cultura para lidar com a 
dimensão traumática que atravessa a experiência brasileira recente?

Aldri Anunciação, ganhador do Prêmio Jabuti de Literatura (2013), é dramaturgo, 
roteirista e ator . Lançou em 2020, A Trilogia do Confinamento (Ed. Perspectiva). Melhor 
Ator no Festival de Cinema de Brasília (2018). Melhor Roteiro no  Indie Film Festival de  
Memphis  nos EUA e Prêmio de Melhor Roteiro no Festival de Huelva-Espanha com 
roteiro do filme Medida Provisória, dirigido por Lázaro Ramos. Doutor com a tese A 
Poética da Discordância: Autodescolonização do Autor Através da Descolonização da 
Personagem de Ficção” (PPGAC-UFBA)

Fábio Luís Franco é psicanalista e doutor em Filosofia (USP). Realiza pesquisa de 
pós-doutorado vinculada ao International Research Group on Authoritarianism and 
Counter-Strategy, do Rosa-Luxemburg-Stiftung, e ao Instituto de Psicologia da USP. 
Atualmente, é pesquisador do Laboratório de Teoria Social, Filosofia e Psicanálise 
(LATESFIP-USP) e professor convidado na PUC-SP. É autor do livro Governar os Mortos: 
Necropolíticas, Desaparecimento e Subjetividade (Ubu Editora).

Casé Angatu é Indígena do Território Tupinambá Olivença (Ilhéus/BA) - Taba Gwarïnï 
Atã, docente na Pós-Graduação em Ensino/Relações Étnico-Raciais da Universidade 
Federal Sul da Bahia (PPGER/UFSB) e da Universidade Estadual Santa Cruz (UESC - 
Ilhéus); pós-doutorando em Psicologia na UNESP/Assis; doutor pela FAU/USP; Mestre 
em História pela PUC/SP; Historiador pela UNESP; autor do livro: Nem Tudo Era Italiano: 
São Paulo e Pobreza (FAPESP/Annablume) e coautor do livro Índios no Brasil: Vida, 
Cultura e Morte (Intermeios), entre outras publicações.

conversas
Ações de reflexão realizadas em torno da Mostra de Espetáculos da MITsp, com a 
presença de criadores das obras e pesquisadores de outras áreas do conhecimento.
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diálogos transversais 
Reflexões críticas realizadas em diálogo com o público. Convidados de diferentes 
campos do conhecimento lançam olhares transversais, no intuito de cruzarem as 
fronteiras e ampliarem as leituras das obras em foco.

MEDIAÇÃO Maria Lúcia Pupo e Conrado Dess

Maria Lúcia Pupo é professora titular no Departamento de Artes Cênicas da 
Escola de Comunicações e Artes da USP e bolsista de produtividade CNPq. Atua 
especialmente na formação em licenciatura e orienta pesquisas de mestrado e 
doutorado em Pedagogia das Artes Cênicas, sendo autora de livros e artigos nessa 
área. Desenvolveu pesquisas e exerceu atividades docentes em várias cidades 
brasileiras, assim como na França e Marrocos.

Conrado Dess é pesquisador, diretor teatral, dramaturgo e doutorando em Artes 
Cênicas pela Escola de Comunicações e Artes da Universidade de São Paulo. É Bacharel 
e Mestre em Artes Cênicas pela mesma instituição, com a dissertação Representações 
e representatividade na cena contemporânea: notas sobre um atravessamento estético, 
político e social, orientada por Sílvia Fernandes. Durante o mestrado, realizou estágio 
de pesquisa no Consejo Superior de Investigaciones Científicas (Madri - Espanha), 
sob orientação do pesquisador Óscar Cornago. Pesquisa as relações entre teatro e 
raça, focando-se em temas como: teatros negros, representatividade negra na cena 
contemporânea e implicações estéticas, políticas e sociais geradas pela presença de 
corpos não hegemônicos na cena.

 
 
O MARTELO E A FOICE 
5 de junho, domingo, após o espetáculo 
Teatro Paulo Eiró

COM Rita von Hunty 
MEDIAÇÃO Conrado Dess 

Rita von Hunty é a persona drag do ator e professor Guilherme Terreri. Com formação 
em artes cênicas pela UNIRIO e Língua e Literatura Inglesa pela USP, Rita desenvolve 
um trabalho de arte-educação focado na discussão de temas sociais através dos 
Estudos de Cultura. Ela atua no cinema, teatro, apresenta um programa de TV exibido 
em toda América Latina (Drag Me As A Queen - NBCU) e tem um canal no YouTube, 
Tempero Drag, com um  milhão de inscritos.
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VALE DA ESTRANHEZA / UNCANNY VALLEY 
9 de junho, quinta, após o espetáculo 
Sesc Belenzinho

COM Giselle Beiguelman 
MEDIAÇÃO Conrado Dess 

Giselle Beiguelman é artista e professora da Faculdade de Arquitetura e Urbanismo 
da Universidade de São Paulo. Pesquisa arte e ativismo na cidade em rede e as 
estéticas da memória na contemporaneidade. É autora de Políticas da Imagem: 
Vigilância e Resistência na Dadosfera (UBU Editora, 2021), Memória da Amnésia: Políticas 
do Esquecimento (Edições SESC, 2019), entre outros. Suas obras artísticas integram 
acervos de museus no Brasil e no exterior, como ZKM (Alemanha), Jewish Museum 
Berlin, MAC-USP e Pinacoteca de São Paulo. Recebeu vários prêmios nacionais e 
internacionais, como o Prêmio ABCA 2016, da Associação Brasileira dos Críticos de 
Arte e The Intelligent.Museum, com Bruno Moreschi e Bernardo Fontes, promovido 
pelo ZKM e Deutsches Museum (2021).

pensamento-em-processo + 
diálogos transversais  
Convidados de diferentes campos do conhecimento lançam olhares transversais sobre 
espetáculos da mostra, em diálogo com os artistas e com o público. Reflexões sobre o 
processo de criação são desenvolvidas a partir da leitura das obras em foco.

 
 
ESTÁDIO 
3 de junho, sexta, das 16h às 18h 
Itaú Cultural

COM Mohamed El Khatib e Christian Dunker 
MEDIAÇÃO Maria Lúcia Pupo

Mohamed El Khatib é ator, diretor e escritor nascido em Orleans, na França, em 
1980. É artista associado do Théâtre de la Ville de Paris, do Centre Dramatique 
National de Tours – Théâtre Olympia e do Théâtre National de Bretagne – Centre 
Européen Théâtral et Chorégraphique. Em 2008, foi um dos fundadores do coletivo 
Zirlib, resultado de um encontro entre autores, atores, pesquisadores, dançarinos, 
cinegrafistas e músicos de diversas formações. O grupo considera a criação 
contemporânea como uma experiência, um gesto no qual a dimensão estética mais 
exigente pode ser confrontada diariamente. Essa é a segunda participação de El Khatib 
na MITsp. Em 2019, apresentou o espetáculo Partir com Beleza.
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Christian Dunker é psicanalista e professor titular do Instituto de Psicologia da USP, 
junto ao Departamento de Psicologia Clínica. Obteve o título de Livre Docente em 
Psicologia Clínica após realizar seu Pós-Doutorado na Manchester Metropolitan 
University. É Analista Membro da Escola de Psicanálise do Fórum do Campo 
Lacaniano e coordenador do Laboratório de Teoria Social, Filosofia e Psicanálise da 
USP. Duas vezes agraciado com o prêmio Jabuti por Estrutura e Constituição da Clínica 
Psicanalítica (Annablume, 2010) e Mal-Estar, Sofrimento e Sintoma (Boitempo, 2015) e 
coautor de O Palhaço e o Psicanalista - Como Escutar os Outros Pode Transformar Vidas 
(Planeta, 2019).

 
 
TRAGÉDIA E PERSPECTIVA 
9 de junho, quinta, das 16h às 18h 
Itaú Cultural

COM Lisandro Rodríguez, Alexandre Dal Farra e José Antonio Pasta Jr. 
MEDIAÇÃO Conrado Dess 

Alexandre Dal Farra é dramaturgo, diretor, escritor, doutor em Artes Cênicas pela 
Universidade de São Paulo. Foi vencedor e indicado diversas vezes aos principais prêmios 
brasileiros. Teve textos traduzidos e montados no exterior. Em 2001, fundou o grupo 
Tablado de Arruar, com o qual criou 19 espetáculos e intervenções até o momento. 

Lisandro Rodriguez é diretor, ator e dramaturgo nascido na cidade de Quilmes, 
Argentina. Em 2004, criou o estúdio de teatro, cinema e música Elefante Club de Teatro 
(posteriormente renomeado Estudio Los Vidrios), em Buenos Aires, onde produz e 
apresenta grande parte de sua obra. 

José Antonio Pasta Júnior é livre-docente e professor sênior de Literatura Brasileira 
na USP, com doutorado na mesma área e mestrado em Teoria Literária e Literatura 
Comparada também pela USP. Realizou pós-doutorado na École des Hautes Études 
en Sciences Sociales de Paris. Autor de importantes ensaios sobre literatura, teatro, 
cultura e sociedade, entre eles o livro Trabalho de Brecht. 

 
 
HISTÓRIA DO OLHO – UM CONTO DE FADAS PORNÔ-NOIR 
11 de junho, sábado, das 16h às 18h 
Teatro Paulo Eiró

COM Amara Moira, Janaína Leite e performers 
MEDIAÇÃO Júlia Guimarães

Amara Moira é travesti, feminista, doutora em teoria e crítica literária pela Unicamp 
(com tese sobre o Ulysses, de James Joyce) e autora dos livros E Se Eu Fosse Puta (hoo 
editora, 2016), no qual escreve sobre suas experiências como trabalhadora sexual, e 
Neca + 20 Poemetos Travessos (O Sexo da Palavra, 2021), que reúne seu monólogo em 
bajubá, a língua das travestis, e sua produção poética sobre vivências LGBTQIA+. 
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Janaina Leite é atriz, diretora e dramaturgista. É uma das fundadoras do premiado 
Grupo XIX de Teatro de São Paulo, com quem criou diversos espetáculos premiados 
que circularam por todo o país e no exterior. Em paralelo à trajetória com o grupo, 
concebeu os espetáculos Festa de Separação: Um Documentário Cênico, Conversas 
com Meu Pai, Stabat Mater e a performance online Camming 101 Noites. É autora do 
livro Autoescrituras Performativas: Do Diário à Cena (Editora Perspectiva). Janaina foi a 
pesquisadora em foco da MITsp 2020. Atualmente, além do espetáculo História do Olho 
– Um Conto de Fadas Pornô-noir, integra o programa de dramaturgos latino-americanos 
que compõe o projeto Bombom Gesell com sede em Buenos Aires e é uma das artistas 
brasileiras comissionada pela MITsp & Edinburgh International Festival para a criação de 
um trabalho inédito online para a edição 2023 do The Edinburgh Festival.

Julia Guimarães é professora visitante na Faculdade de Letras da UFMG, na área de 
Literatura e Teatro. Realizou pós-doutorado na Escola de Belas Artes (UFMG) e concluiu 
o doutorado em Artes Cênicas na Escola de Comunicações e Artes da USP, onde atuou 
como professora convidada. É coorganizadora do livro O Teatro como Experiência 
Pública (ed. Hucitec, 2019), editora das revistas Subtexto (MG), Letras (MG) e do 
podcast do site Horizonte da Cena. Atuou como crítica de teatro nos jornais O Tempo 
e Pampulha (BH), no site Teatrojornal (SP) e em diversos festivais brasileiros, como a 
MITsp, o FIT-BH e o Mirada.

 
 
UM JARDIM PARA EDUCAR AS BESTAS 
5 de junho, domingo, após o espetáculo 
Biblioteca Mário de Andrade

COM Eduardo Okamoto e Cassiano Sydow Quilici 
MEDIAÇÃO José Fernando Peixoto de Azevedo

Cassiano Sydow Quilici é professor livre-docente do Departamento de Artes Cênicas 
do Instituto de Artes da Unicamp, antropólogo e pós-doutor em Estudos Teatrais 
pela Universidade de Lisboa, pesquisador do CNPq, editor da Revista Conceição/
Conception, autor dos livros Antonin Artaud: Teatro e Ritual, O Ator-Performer e As 
Poéticas da Transformação de Si, entre outros e dramaturgo premiado. Pesquisa 
processos de formação do artista na perspectiva da cena expandida, em diálogo com a 
antropologia, filosofia e saberes tradicionais, especialmente o budismo.

Eduardo Okamoto é ator, bacharel em Artes Cênicas, mestre e doutor em Artes pela 
Unicamp, onde leciona. Duas vezes indicado ao Prêmio Shell (2009/2012), recebeu os 
Prêmios APCA (2012) e Melhor Interpretação Masculina no Festival Internacional de 
Expressão Corporal, Teatro e Dança de Agadir (2008), no Marrocos.

José Fernando Peixoto de Azevedo é dramaturgo, roteirista e diretor; pesquisador, 
curador. Estudou cinema e filosofia; doutor em filosofia com tese sobre o trabalho 
de Brecht (USP).  É professor na Escola de Arte Dramática e no Programa de Pós-
graduação em Artes Cênicas, da Escola de Comunicações e Artes da Universidade 
de São Paulo. Foi fundador e diretor artístico do Teatro de Narradores; escreveu e 
dirigiu trabalhos com o grupo Os Crespos. Dirigiu recentemente as peças Navalha na 
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Carne Negra, As Mãos Sujas e Um Inimigo do Povo. Organizou alguns livros e é autor 
de diversos ensaios publicados; autor de Eu, um Crioulo, pela editora n-1. Atualmente 
coordena a coleção de livros Encruzilhada, sobre pensamento anticapitalista/
antirracista, pela editora Cobogó. 

pensamento-em-processo 
Encontros com artistas dos espetáculos da mostra, que compartilharão questões dos 
seus processos criativos.

 
 
ANTES DO TEMPO EXISTIR 
11 de junho, sábado, após o espetáculo 
Teatro Cacilda Becker

COM Andreia Duarte, Denilson e Lilly Baniwa 
MEDIAÇÃO Maria Lúcia Pupo

Denilson Baniwa nasceu em Mariuá, Rio Negro, Amazonas. É artista visual e 
comunicador que tem a partir do Movimento Indígena Amazônico e trânsito pelo 
universo não indígena seus processos artísticos e sociais

Lilly Baniwa é atriz e acadêmica indígena de Artes Cênicas na Universidade Estadual 
de Campinas/Unicamp. Dentre os últimos projetos realizados destaca-se o vídeo 
performance manifesto Lithipokoroda e a Oficina Performatividades Identitárias, 
ambos contemplados pela Lei Aldir Blanc/Amazonas e desenvolvidos no município de 
São Gabriel da Cachoeira.

Andreia Duarte é atriz, curadora e diretora artística. Morou cinco anos no Parque 
Indígena do Xingu, com o povo Kamayura, desde então trabalha como aliada dos povos 
indígenas, completando 20 anos de realizações. Doutoranda na USP/ECA, estudando 
o cruzamento entre o teatro e os povos indígenas. Diretora artística da Outra Margem,  
realizando diferentes curadorias e produções, como o TePI - Teatro e os Povos 
Indígenas no formato de mostra artística e plataforma digital, entre outras ações.
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prática da crítica 
CRÍTICA DIÁRIA

Produção diária de críticas sobre os espetáculos da mostra para veiculação eletrônica 
(www.mitsp.org).

COM Daniel Guerra (Revista Barril/BA), Guilherme Diniz (Horizonte da Cena/MG), Ierê 
Papá (CE/SP), Lorenna Rocha (Quarta Parede/PE) e Michele Rolim (AGORA Crítica 
Teatral/RS - Coordenação)

 
 
PANORAMAS CRÍTICOS 
12 de junho, domingo, das 14h às 16h 
Itaú Cultural

Os críticos integrantes da Prática da Crítica debaterão o conjunto de espetáculos 
apresentados na MITsp, sua repercussão e as questões sobre a cena teatral 
contemporânea suscitada por estes trabalhos.

Michele Rolim é jornalista, pesquisadora e crítica teatral. Doutoranda pelo Programa 
de Pós-Graduação em Artes Cênicas da UFRGS. Trabalha na imprensa cultural desde 
2009. É editora do site AGORA Crítica Teatral e autora do livro O que Pensam os 
Curadores de Artes Cênicas (2017, Cobogó). Atualmente é Conselheira Estadual de 
Cultura do RS. Participou de diversos júris de Teatro. Vem atuando em festivais de artes 
cênicas no Brasil.

Daniel Guerra é crítico e artista. Criador, editor e colunista da Revista Barril. Mestre 
em Artes Cênicas pela Universidade Federal da Bahia (PPGAC-UFBA). Doutorando pela 
mesma instituição. Segue desenvolvendo teoricamente o conceito de Acontecimento 
Cênico.

Ierê Papá é artista, graduado em Artes Cênicas pelo IFCE em Fortaleza/CE, possui 
mestrado pelo programa de Pós-graduação em Comunicação e Semiótica e 
especialização em Técnica Klauss Vianna, ambos pela PUC/SP. Desde 2014, integra o 
Coletivo Teatro Dodecafônico (SP), onde atua como performer e audiovideomaker.

Lorenna Rocha é historiadora (UFPE), pesquisadora e crítica cultural. Cofundadora da 
Indeterminações - plataforma de crítica e cinema negro brasileiro. É editora e crítica 
do site Quarta Parede. Foi redatora na Revista Cinética (2021) e no blog Sessão Aberta 
(2019-2021). Ministra aulas acerca da crítica de cinema e de teatro e dos teatros e 
cinemas negros. Está como programadora do XIV Janela Internacional de Cinema do 
Recife e do 24º FestCurtas BH.
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Guilherme Diniz é pesquisador e crítico teatral. Licenciado em Teatro pela Escola de 
Belas Artes da Universidade Federal de Minas Gerais (EBA/UFMG) e mestrando em 
Literatura Brasileira pela Faculdade de Letras da Universidade Federal de Minas Gerais 
(FALE/UFMG). Colaborador no site Horizonte da Cena. Já realizou coberturas críticas 
para distintas mostras e festivais de teatro do país, como Janela de Dramaturgia (BH), 
Segunda Black (RJ) e Mostra Internacional de Teatro de São Paulo (SP).

cartografias 
Entrevistas, artigos de atravessamento e entrevistas sobre espetáculos da mostra para 
veiculação eletrônica (www.mitsp.org).

 
 
PESQUISADORES CONVIDADOS:

Artur Kon é ator e dramaturgo na Cia de Teatro Acidental, fundada com colegas no 
curso de Artes Cênicas na Unicamp. Mestre e doutor em Filosofia pela FFLCH-USP, 
autor do livro Da Teatrocracia: Estética e Política do Teatro Paulistano Contemporâneo 
(Ed. Annablume, 2017) e organizador dos livros Elfriede Jelinek: Do Texto Impotente ao 
Teatro Impossível e Cia de Teatro Acidental: Trilogia dos Afetos Políticos (ambos no prelo). 
Atualmente desenvolve pesquisa de pós-doutorado na ECA-USP.

Guilherme Diniz é pesquisador e crítico teatral. Licenciado em Teatro pela Escola de 
Belas Artes da Universidade Federal de Minas Gerais (EBA/UFMG) e mestrando em 
Literatura Brasileira pela Faculdade de Letras da Universidade Federal de Minas Gerais 
(FALE/UFMG). Colaborador no site Horizonte da Cena. Já realizou coberturas críticas 
para distintas mostras e festivais de teatro do país, como Janela de Dramaturgia (BH), 
Segunda Black (RJ) e Mostra Internacional de Teatro de São Paulo (SP).

Luciana Romagnolli é jornalista, crítica e curadora de teatro, editora-fundadora do 
site Horizonte da Cena e doutora em Artes Cênicas. Foi curadora do FIT-BH 2018 
e dos Olhares Críticos da MITsp 2017-2020. Coordenadora de crítica do Janela de 
Dramaturgia. Autora dos livros Hoje, Não? e O Mistério de Haver Olhos.

Sílvia Fernandes é professora titular sênior do Programa de Pós-Graduação em Artes 
da Escola de Comunicações e Artes da Universidade de São Paulo. Publicou diversos 
livros, entre os quais Teatralidades Contemporâneas (São Paulo, Perspectiva, 2010), 
Teatro da Vertigem (Rio de Janeiro, Cobogó, 2018), O Teatro como Experiência Pública 
(organizado com Óscar Cornago e Júlia Guimarães, Hucitec, 2019) e Théâtres Brésiliens. 
Manifestes, Mises en Scènes, Dispositifs (organizado com Yannick Butel, Aix-Mar).
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ações  
pedagógicas
A partir do tema Afetossíntese, as atividades 
reunidas nesta edição enveredam 
por pedagogias teatrais que abalam a 
supremacia da espécie humana com relação 
a outras formas de vida. A proposta é 
experimentar as propriedades minerais e 
vegetativas da corporalidade afetiva como 
vetor de força-luz nutritiva para a vivência 
cênico-pedagógica das relações gênero-
classe-raça-geracionalidade.

CURADORIA Dodi Leal
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laboratório de pedagogia 
da performance
Espaço dedicado ao estudo e à experimentação da arte da performance a partir 
de matrizes do Brasil e de outros países, numa programação que articula estudos 
teóricos com realizações estéticas concretas provenientes de coletivos, movimentos, 
festivais e trabalhos artísticos autorais. 

 
ELA
9 de junho, quinta, às 15h 
Centro Cultural Vila Itororó

ELA, a coisa que nasce no lugar indevido. A célula que atira, cresce e mata. ELA é o 
pathos, a patologia, a morte. A performance de Vina Amorim parte da ideia da morte 
como luto, em uma sociedade estruturada pela necropolítica. A morte apresenta-
se também como ponte para a travessia, como renascimento e transição. Guiada 
poeticamente pelo butô, a artista investiga memórias, cria imagens e busca as fissuras 
pelas quais surgem experiências inomináveis, que só dão conta de serem expressas 
quando dançadas. Desse modo, a performer se torna a curva que se desvia da norma. 
ELA é a travessia, é o incerto. ELA é o que fica depois da partida, o que não mente e 
se faz presente em cada movimento, experimentando o trânsito impregnado entre 
a presença e a ausência. ELA desobedece o que lhe foi dado no nascimento para ser 
imorredoura de todas nós.
 
RODA DE CONVERSA 
Após a performance

A mesa visa problematizar os processos criativos em dança no contexto atual 
brasileiro, tendo como disparador algumas matrizes poéticas provindas da dança butô 
e suas reverberações. O luto, a morte e a doença oferecem-se como pontos de fuga e 
polos que circunscrevem um campo de forças poéticas, permitindo o surgimento de 
uma dança feita de vestígios da memória, feita não por abstrações conceituais, e sim 
pelo peso da carne. Uma inominável ____ feita de carne, desejos e poesia. Uma dança 
secretada por um corpo pleno de fissuras. Uma dança, uma doença, uma morte, uma 
travessia... Ela.

Vina Amorim é multiartista, performer, dançarina, provocadora social, pesquisadora 
do corpo, mestranda em artes da cena. Pesquisa as relações entre a dança butô e as 
metáforas da doença, da morte e do luto. Transita entre as cidades de Ouro Preto e 
Belo Horizonte. Já performou em Portugal, França, Minas Gerais, São Paulo e Santa 
Catarina. É colaboradora ativa da Plataforma Queerlombos e do coletivo Anticorpos - 
Investigações em Dança.
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PROCURAVA SER AFETADA
10 de junho, sexta, às 16h 
Centro Cultural Vila Itororó

O trabalho é um experimento performático para tratar do afeto na infância e falar da 
confiança da alma de uma criança que acredita na essência de existir apenas. Um ritual 
para entender que podemos ser “afetadas”. 

Efe Godoy é artista visual míope, transvestigênere que pesquisa hibridismo em suas 
variadas linguagens (vídeo, objeto, desenho, pintura, performance) com ênfase em 
recortes de memórias da infância e fabulações espontâneas. Efe Godoy é natural de 
Sete Lagoas, vive e trabalha em Belo Horizonte. Passeou pela Escola Guignard/UEMG 
e continuou sua formação em vivências e residências no Brasil e no exterior. Indicada 
ao prêmio PIPA de arte contemporânea em 2022.

 
CARTAS DE AMOR: ESPIRAL DA MORTE
11 de junho, sábado, às 15h 
Teatro Oficina

O que são cartas de amor? Quais amores nesses mundos são possíveis? Que 
corpos têm direito ao sentir e ao expressar esse sentimento? Quem ainda escreve 
e quem ainda recebe cartas de amor? Longe de respostas, a performance é um 
debate, que talvez vire escrita ativa e coletiva, que talvez relembre a importância 
do amor e suas expressões.

Emerson (Uýra), 30 anos, indígena da Amazônia Central. É bióloga, mestre em 
Ecologia, e atua como artista visual, arte-educadora e pesquisadora. Mora em 
Manaus, território industrial no meio da Floresta, onde se transforma para viver Uýra, 
uma árvore que anda. Tendo o corpo como suporte, narra histórias de diferentes 
Naturezas via fotoperformance e performance. A partir da paisagem Cidade-Floresta, 
se interessa pelos sistemas vivos e suas violações, e também decolonialidade, 
memória e diáspora indígena

 
UMA
11 de junho, sábado, às 15h30 
Teatro Oficina

Experimento coreográfico que funde corpo, texto e música para estabelecer uma 
nova compreensão sobre si, reparando ideias intrínsecas e dançando suas criações 
de texto. Investigação de corpo, danças inventadas para manifestações de ser, 
dialogando com sensações do não lugar, com o processo de autoconhecimento e com 
a permissividade do afeto.

Ymoirá Micall é artista multidisciplinar, travesti, fundadora da Cia. Sacana e residente 
da cidade  de São Paulo.  Nasceu na cidade de Guarulhos, onde iniciou  carreira 



91

desenvolvendo seus primeiros trabalhos em teatro e dança com grupos locais. Sem 
formação acadêmica completa, a artista reorganizou as experiências profissionais para 
fundir corporeidade e sonoridades experimentais. Como atriz, já trabalhou com as 
companhias Fuerza Bruta (Buenos Aires) e Barca Cênica (Guarulhos).

 
ISIS BROKEN CONVIDA AQUALIEN 
10 de junho, sexta, às 17h 
Centro Cultural Vila Itororó

Pocket show do novo álbum de Isis Broken, Bruxa Cangaceira, que traz reflexões sobre 
corpos travestis pretos e nordestines. A apresentação terá base de 50 minutos, com 
intercessão de Aqualien, homem trans e marido de Isis Broken.

Isis Broken é bruxa travesti cangaceira, bisneta de coiteiro de Lampião, neta de 
repentista e cordelista, e cantora. Filha de professora e de um gráfico de um jornal 
local, cresceu rodeada por livros, demonstrando um interesse por leitura e o ato de 
contar histórias. O apreço pelo lúdico fez com que buscasse referências em cordéis e 
na cultura popular para se expressar através de suas composições. Suas músicas são 
ácidas, politizadas e transitam pelo rap, trap, repente, prosa e pop.

 
AYÔ TUPINAMBÁ 
9 de junho, quinta, às 17h
Centro Cultural Vila Itororó

Dores Doces e Amargores é uma obra de arte nas linguagens de música e literatura que 
retrata a vivência travesti, preta e gorda da artista Ayô Tupinambá. Com esse pocket 
show, a artista compartilha o revisitar de sua própria história, seu corpo, suas emoções, 
afetividades e sexualidade após sua transição. Alcançar o futuro, ser no presente, olhar 
o passado e se perceber ali sempre travesti. 

Ayô Tupinambá é travesti, preta, gorda, bissexual e periférica, sua pluralidade 
também está presente nas artes do canto, teatro e literatura. A artista ainda é diretora 
e roteirista do espetáculo Travestis na MPB e lançou seu primeiro single Canto pra 
Sobreviver em todas as plataformas digitais.

 
ASSUCENA
11 de junho, sábado, às 16h 
Teatro Oficina

Pocket show de Assucena, apresentando canções do álbum Minha Voz e Eu. Uma 
conversa entre a voz, a distorção, a melodia e a tecnologia. Assucena apresenta sua 
intimidade musical a partir do estudo de timbres e de manifestações sensíveis de sua 
voz. “Minha voz é a metáfora concreta e etérea de minha liberdade”, afirma. Passeando 
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por beats, violão e guitarra, o repertório autoral se mescla à tradição da música popular 
brasileira, incluindo nomes como Gonzaguinha, Caymmi e Gal. A tradição no seu 
encontro com o contemporâneo.

Assucena é cantora e compositora. Ficou conhecida pelo trabalho desenvolvido com 
a banda As Baías, com a qual foi indicada duas vezes ao Grammy Latino (2019 e 2020) 
e conquistou duas categorias no 29º Prêmio da Música Brasileira. Nascida e crescida 
no sertão da Bahia, constrói sua identidade artística a partir das influências da música 
baiana - em especial, o Tropicalismo -, assim como das mais variadas vertentes da música 
popular brasileira, em composições e interpretações que dialogam com ritmos diversos.

oficinas 
MASSAGEAÇO
4 e 5 de junho, sábado e domingo , das 10h às 13h
Casa do Povo

Este é um encontro para aprender e trocar massagem. O objetivo é compartilhar 
técnicas e saberes necessários para se aplicar um toque estruturado em situações 
informais. Cruzando arte com saúde, investiga as causas somato-políticas que 
transformaram a experiência do tato em tabu ou trauma para nossos corpos 
ocidentalizados. Em seguida, vivenciam-se diferentes manobras de massoterapia e 
seus possíveis efeitos terapêuticos na dimensão fisiológica, afetiva, ética e estética.

Danilo Patzdorf é artista, educador e pesquisador do corpo. Autor do livro Sobre Aquilo 
que um Dia Chamaram Corpo: Corporalidade nas Ambiências Digitais (Ed. Letramento, 
2019), é doutor em Arte-Educação (ECA/USP). Por acreditar que a parte mais legal 
do fazer artístico não é o “mostrar”, mas, sim, o “sentir com”, tem se dedicado a criar 
e conduzir experiências somáticas em grupo para acessar coletivamente os estados 
extraordinários de percepção de si, do outro e da realidade.

Isabela Laynes é fisioterapeuta, especialista em dor (HCFMUSP), neuroeducaDORa e 
mestre em Ciências da Saúde pela Unifesp. É docente de Anatomia e Técnicas Manuais 
Ocidentais nos cursos de Massoterapia do Senac Aclimação. Atua com massagem 
terapêutica há mais de 10 anos, na intenção de promover integração somatossensorial 
a partir do toque estruturado, além de acreditar no toque sutil como uma ferramenta 
corporal de transformação social. 

 
DAQUILO QUE TE AFETA  
10 de junho, sexta, das 10h às 12h
Casa do Povo

Essa é uma vivência para conhecer as pessoas por meio do desenho, a proposta aqui é 
liberdade, resgatar um desenho de infância, sem medo de errar, sem pretensão de criar 



93

o desenho mais bonito do universo. A ideia é brincar com a genuinidade, brincar com o 
fazer de verdade, e depois expressar com o corpo essa vontade. Toda pessoa tem algo 
que ressoa, toda pessoa tem algo a dizer através dos movimentos que a fazem existir. 
Um momento de dançar e desenhar. 

Efe Godoy é artista visual míope, transvestigênere que pesquisa hibridismo em suas 
variadas linguagens (vídeo, objeto, desenho, pintura, performance) com ênfase em 
recortes de memórias da infância e fabulações espontâneas. Efe Godoy é natural da 
cidade Sete Lagoas/MG, hoje vive e trabalha em Belo Horizonte. Passou pela Escola 
Guignard /UEMG e continuou sua formação em vivências em residências no Brasil e no 
exterior. Indicada ao prêmio PIPA de arte contemporânea em 2022.

 
CONFERÊNCIA AFETIVIDADES CÊNICAS
12 de junho, domingo, das 17h às 18h30
Itaú Cultural

COM Geni Núñez 
MEDIAÇÃO Dodi Leal 

Essa atividade discute a monocultura dos afetos e seus efeitos na construção das 
relações consigo mesmo e com os demais seres. Conversa sobre a importância de 
nomear, reconhecer e buscar formas de reparação das colonialidades. Por meio da 
noção de reflorestamento do imaginário e artesania dos afetos, a proposta é refletir 
sobre outras pistas e caminhos para construção de envolvimentos mais potáveis nas 
diversas relações.

Dodi Leal é professora do Centro de Formação em Artes e Comunicação (CFAC) da 
Universidade Federal do Sul da Bahia (UFSB), em Porto Seguro; líder do Grupo de 
Pesquisa Pedagogia da Performance: Visualidades da Cena e Tecnologias Críticas do 
Corpo (CNPq/UFSB); docente permanente do PPGER/UFSB e colaboradora do PPGT/
UDESC; e cocoordenadora do GT Mulheres da Cena, da ABRACE. Realiza estudos 
e obras artísticas de performance e iluminação cênica, perpassando por ações de 
crítica teatral, curadoria e pedagogia das artes. Doutora em Psicologia Social (IP-USP) 
e Licenciada em Artes Cênicas (ECA-USP), pe autora do livro de poesia De Trans pra 
Frente (Patuá, 2017) e dos livros teóricos LUZVESTI: Iluminação Cênica, Corpomídia e 
Desobediências de Gênero (Devires, 2018) e Pedagogia e Estética do Teatro do Oprimido: 
Marcas da Arte Teatral na Gestão Pública (São Paulo: Hucitec, 2015). 

Geni Núñez é ativista indígena guarani, psicóloga, mestre em Psicologia Social e 
doutoranda no Programa de Pós-Graduação Interdisciplinar em Ciências Humanas. 
Membro da Articulação Brasileira de Indígenas Psicólogos/as (ABIPSI) e coassistente 
da Comissão Guarani Yvyrupa. Coorganizadora da coletânea Não Monogamia LGBT+ 
Pensamento e Artes Livres.
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encontra de pedagogias 
da teatra: afetividades do 
saber riscar e arriscar		
CURADORA CONVIDADA LUH MAZA

A Encontra é um espaço para revitalizar as metodologias de criação teatral a 
partir das experiências disruptivas de saberes não hegemônicos. Serão realizadas 
trocas reflexivas e práticas nas quais as corporalidades se arriscam em novas 
possibilidades de encontrar outras formas de riscar os fazeres de espaço e de cena. 
A combinação de rodas com oficinas, sarau e momentos de convívio pretende 
instigar os afetos vetoriados pela perspectiva transfeminista de transição de gênero 
da área teatral: do teatro para a teatra. Pretendemos instigar novas pedagogias 
baseadas nos saberes trans.

Nesta (Re-)Encontra, o afeto fora da cisheteronormatividade surge como 
resistência pós-hecatombe, um desvio para uma nova possibilidade. O dia 
começa com a reunião de gerações, reverenciando a história com a participação 
de Divina Valéria, 78 anos, estrela do filme Divinas Divas, do Carrousel de Paris e 
de shows internacionais, que será entrevistada pela multiartista carioca Aretha 
Sadick, 33 anos, numa conversa sobre a representação e representatividade ao 
longo dos tempos. À tarde, uma roda de conversa reúne os atores Daniel Veiga 
- também mediador -, Bernardo de Assis, Gabriel Lodi e Leo Moreira Sá para 
discutir as novas construções e protagonismos transmasculinos no teatro, cinema 
e tv. E para encerrar nossa tarde, um pocket sarau reúne o casal transcentrado 
Bixarte e Julian Santos, ambos da Paraíba, para recitarem rimas de ode ao nosso 
afeto e seus efeitos. 

Luh Maza é dramaturga, roteirista, diretora e atriz carioca, residente em São 
Paulo. Escreveu e dirigiu mais de dez espetáculos com destaques para Carne Viva 
(2015), encenada em Portugal, Kiwi (2016), vencedor do Prêmio Aplauso Brasil, e 
Transtopia (2019) no Theatro Municipal de São Paulo. Suas peças de teatro estão 
publicadas na coleção Primeiras Obras (Imprensa Oficial de SP, 2009, finalista ao 
Prêmio Jabuti de Literatura), no livro Teatro (Chiado Editora, de Lisboa, 2015) e na 
antologia Dramaturgia Negra (Funarte, 2019). Escreveu para a série Sessão de Terapia 
(Globoplay, 2019) pela qual foi indicada ao Prêmio ABRA de Roteirista do Ano. 
Também desenvolveu duas séries inéditas para Globoplay e Netflix. Atualmente é 
roteirista e diretora da série Da Ponte Pra Lá (HBOMax) com direção-geral de Vicente 
Amorim e roteirista-chefe da adaptação para série de Torto Arado (HBOMax), com 
direção-geral de Heitor Dhalia. 
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ARETHA SADICK ENTREVISTA GRETTA STARR 
6 de junho, segunda, das 14h às 16h
Biblioteca Mário de Andrade

Reunião de gerações, reverenciando a história de Divina Valéria, 78 anos, estrela 
do filme Divinas Divas, do Carrousel de Paris e de shows internacionais, que será 
entrevistada pela multiartista carioca Aretha Sadick, 33 anos, numa conversa sobre a 
representação e representatividade ao longo dos tempos.

Gretta Salgado Silveira, conhecida como Gretta Starr, nasceu em 10 de setembro 
de 1955, em Santos/SP. Atuando na cena noturna LGBT desde 1979, Gretta Star 
apresentou-se como artista transformista e trabalhou em casas noturnas como a Pink 
Panther, Nostro Mondo, Corintho e Homo Sapiens. Em meados dos anos 1980, mudou-
se para o Japão e passou a se apresentar em diversos países da Ásia. Voltando ao Brasil, 
participou ativamente da organização da Parada do Orgulho LGBT e envolveu-se 
diretamente em campanhas de acolhida de mulheres transexuais e pela conscientização 
sobre o HIV/Aids. Gretta segue trabalhando como maquiadora, profissão que exerce 
há mais de 30 anos, e como artista, atuando em filmes como Greta, São Paulo em Hi-Fi, 
Quem Tem Medo de Cris Negão e Os Sapatos de Aristeu.

Aretha Sadick é uma artista que produz novos imaginários sobre a comunidade Negra 
e Trans no Brasil. Estrelou os filmes brasileiros de curta-metragem BR_Rip, de Eduardo 
Nogueira (2018), Preciso Dizer Que Te Amo, de Ariel Nobre (2018), e NEGRUM3, documentário 
de Diego Paulino (2018). Participou dos espetáculos teatrais Macunaíma Ópera Tupi, de Iara 
Rennó; Transtopia, de Luh Maza, e as séries Me Chame de Bruna (Fox) e Os Ausentes (HBO 
Max) e protagonizou o filme de longa-metragem Lili & as Libélulas, de René Guerra.

 
RODA DE CONVERSA
6 de junho, segunda, das 16h às 18h
Biblioteca Mário de Andrade

Conversa sobre as novas construções e protagonismos transmasculinos no teatro, 
cinema e TV.

Bernardo de Assis é ator pela CAL, diretor teatral pela UNIRIO e especialista em 
Comunicação, Diversidade e Inclusão nas Organizações pela PUC-Minas. É trans 
homem, suburbano, bissexual, contador de histórias e já esteve em mais de dez 
espetáculos. No audiovisual, participou das séries Nós, Transviar, Todxs Nós e Noturnos, 
além da novela Salve-se Quem Puder.

Daniel Veiga é roteirista, dramaturgo e ator. Homem trans e preto, dirigiu teatro 
entre 2009 e 2016; foi o primeiro docente trans no curso de Dramaturgia da SP Escola 
de Teatro. Ganhou o Kikito de Melhor Ator em 2020. Como roteirista, está na Sala 
Narrativas Negras, do Canal Paramount, passou pelo CoLAB Netflix, é orientador 
do Letramento Queer da TV Globo e orientador pedagógico do curso Dramaturgia 
Pluriversal LGBTQ+, pela Escola Itaú Cultural. Cofundador do CATS-Coletivo de 
Artistas Transmasculines.
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Gabriel Lodi é ator, dublador e transativista. No teatro, participou como ator na Trilogia 
Anti Patriarcal, da Cia Satyros, e na peça Agridoce, de Zen Salles. Para TV, atuou em 
Todxs Nós, disponível na HBO Max, e na produção independente Seus Olhos, disponível 
no catálogo da Amazon Prime. No cinema, está no elenco principal de Para Onde Voam 
as Feiticeiras e Revolução 2020. Como dublador, deu voz ao Tyler, do jogo Tell Me Whey, 
além de produções da Netflix e outros estúdios.

Leo Moreira Sá é ator, autor, designer de luz, dramaturgo, roteirista e cofundador do 
CATS - Coletivo de Artistas Transmasculines. Começou sua carreira em 2009 como 
ator e iluminador cênico e, em 2011, além de atuar, compôs também o desenho de luz 
de Cabaret Stravaganza, da Cia. Os Satyros, pelo qual ganhou o Prêmio Shell de Teatro 
em 2011. Em 2013, escreveu, produziu e protagonizou sua vida no espetáculo teatral 
autobiográfico Lou & Leo, com direção de Nelson Barkerville. A partir de 2014, passou a 
atuar no mercado do audiovisual.

 
BIXARTE E JULIAN SANTOS 
6 de junho, segunda, das 18 às 19h
Biblioteca Mário de Andrade

Pocket sarau com Bixarte e Julian, artistas paraibanos que,  juntos, trazem uma mistura 
de música popular brasileira com poesia marginal, embargando o ódio e o amor que 
percorrem e atravessam seus corpos trans.

Bixarte é atriz, cantora e poeta. Traz em seus shows uma mistura de poesia marginal e 
ritmos que ecoam as brasilidades. Campeã do Festival de música da Paraíba, e também 
indicada ao prêmio WME, na categoria revelação. 

Julian é artivista, cantor, poeta, que musicaliza as vivências transmasculines em seu EP 
Transrevolução (2019) e Show-Manifesto (2020). Vem ocupando espaços como o TEDx 
Macedo e  Festival Lia de Itamaracá (PE), entre outros.

internacionalização na 
prática – módulo 2
 
6 a 9 de junho, segunda a quinta, das 9h às 13h 
Goethe-Institut

Sequência da oficina online da programação da Plataforma MIT+, o segundo módulo 
tem como objetivo refletir sobre a importância da solidariedade e da cultura de 
compartilhamento. A partir da elaboração de sessões de pitch, para um apresentador 
real, os participantes deverão identificar as metas e traçar estratégias para o seu 
próprio trabalho e definir a posição que querem ocupar no cenário global. Todos os 



participantes deverão sair dessa oficina com um conjunto claro de metas alcançáveis ​​
para o próximo ano e uma estratégia para atingir essas metas. 

Esta oficina é uma ação da MITbr: Plataforma Brasil, eixo de internacionalização das 
artes cênicas brasileiras da MITsp - Mostra Internacional de Teatro de São Paulo, com 
realização da Olhares Instituto Cultural e apoio do Goethe-Institut São Paulo. 

Wolfgang Hoffmann cresceu na Alemanha Oriental, estudou para ser ferramenteiro 
e somente a partir dos 21 anos pôde dedicar-se à dança. Foi cofundador do Fabril 
Potsdam, importante espaço para música e dança na Alemanha, e produziu o 
Potsdamer Tanztage, festival anual de dança. Com sua companhia de dança, Fabrik 
Potsdam, produziu e circulou com espetáculos para mais 20 países. Em 2001, fundou 
o Aurora Nova, espaço voltado ao teatro físico e dança em Edimburgo. Entre 2004 
e 2008, foi diretor do Dublin Fringe Festival. Atualmente coordena o Aurora Nova 
como uma produtora focada no agenciamento e na gestão de turnês internacionais, 
representando as mais novas tendências em circo contemporâneo, teatro físico e novos 
formatos teatrais para espaços cênicos e festivais de todo o mundo. 
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Gratuito | Retirada de senhas no dia da sessão, com uma hora de antecedência

2 QUI

9 QUI
  

3 SEX 
19h

10 SEX

4 SAB 

11 SAB 

5 DOM 

12 DOM 6 SEG 7 TER 8 QUA
 

Cine Bijou

quem tem medo? 
Dellani Lima, Henrique Zanoni  
e Ricardo Alves Jr.
BRASIL, 2022 | 71min | CLASSIFICAÇÃO INDICATIVA 14 ANOS

Longa-metragem documental que narra a ascensão da extrema direita no Brasil a partir da 
perspectiva de artistas que tiveram obras censuradas. Com suas vozes, o filme compõe um 
mosaico das consequências da presente escalada do extremismo no país.

Após a sessão, haverá debate com Guilherme Varella, integrante do Mobile (Movimento 
Brasileiro Integrado pela Liberdade de Expressão Artística), e convidados

HISTÓRICO

Dellani Lima é cineasta, músico, artista visual e ator. Produziu, 
dirigiu, roteirizou, atuou e montou dezenas de filmes, exibidos 
em festivais como Berlim, Sundance, Visions du Réel e Brasília. 
Entre os seus trabalhos como diretor, está o longa O Tempo Não 
Existe no Lugar em que Estamos (2015).

Henrique Zanoni é cineasta, ator, produtor, roteirista, 
dramaturgo e montador. Sócio da produtora Bela Filmes e 
fundador da Cia dos Infames de Teatro. Dirigiu os filmes Quem 
Tem Medo?, Labirinto, Quem Perdeu o Telhado em Troca Recebe 
as Estrelas, Brutalidade, entre outros. É mestrando em Cultura e 
Sociedade pela UFBA. 

Ricardo Alves Jr é cineasta, produtor e diretor de teatro. Seus 
filmes foram exibidos  em diversos festivais internacionais, entre 
eles Semana da Critica do festival de Cannes, Berlinale, Locarno 
e Rotterdam. Seu longa Elon Não Acredita na Morte foi adquirido 
pela Netflix. É codiretor do espetáculo Antes do Tempo Existir, 
com estreia na MITsp em 2022.

especial
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DIREÇÃO, ROTEIRO E 

MONTAGEM Dellani Lima, 

Henrique Zanoni e Ricardo Alves Jr

PRODUÇÃO EXECUTIVA  

Daniel Pech

EDIÇÃO DE SOM E MIXAGEM 

Ricardo Zollner

FOTOGRAFIA, SOM DIRETO E 

PESQUISA DE IMAGENS Dellani 

Lima

PRODUÇÃO Dellani Lima, 

Henrique Zanoni, Ricardo Alves Jr 

e Daniel Pech

COM Maikon K, Wagner Schwartz, 

José Neto Barbosa, Renata 

Carvalho, Pedro Kosovski, Pedro 

Leal David, Matheus Macena, 

Alex Nader, Biagio Pecorelli, A 

Motosserra Perfumada, Aquela 

Cia de Teatro e S.E.M.  

Cia de Teatro

“O fato é que o misto de intolerância e ignorância 
expelido pelo governo de extrema direita encontrou 
eco em parcela da sociedade que desconhece 
as fronteiras entre arte e realidade. O filme de 
Dellani, Ricardo e Henrique quebra o silêncio que se 
depositou sobre aquelas obras. Traz à lembrança um 
pouco delas e ajuda a dimensionar o buraco em que 
nos metemos nesses últimos anos.” 

CARLOS ALBERTO MATTOS

“E estamos, no momento, vivendo uma radicalização 
muito grande de todas as partes. E é sempre assim 
que começa nas grandes guerras. Se alguém tiver 
dificuldade para entender essas palavras, basta 
assistir a Quem Tem Medo?. O documentário de 
Ricardo Alves Jr, Dellani Lima e Henrique Zanoni faz 
um inventário de performers, atores e dramaturgos 
que não só tiveram obras censuradas, mas foram 
violentamente ameaçados e atacados por deputados 
federais e através da internet.”

EDUARDO ESCOREL, Revista Piauí
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endereços

BIBLIOTECA MÁRIO DE ANDRADE
Rua da Consolação, 94, República
Tel.: (11) 3775-0002

CASA DO POVO
Rua Três Rios, 252, Bom Retiro
Tel.: (11) 3146-7439

CENTRO CULTURAL VILA ITORORÓ
Rua Pedroso, 238, Bela Vista
Tel.: (11) 3253-0187

CINE BIJOU
Praça Franklin Roosevelt, 172
Tel.: (11) 97883-9696

GALPÃO DO FOLIAS
Rua Ana Cintra, 213
Tel.: (11) 3361-2223

GOETHE-INSTITUT SÃO PAULO
Rua Lisboa, 974, Pinheiros
Tel.: (11) 3296-7000

ITAÚ CULTURAL
Avenida Paulista, 149, Bela Vista
Tel.: (11) 2168-1777

SESC BELENZINHO
Rua Padre Adelino, 1.000
Tel.: (11) 2076-9700

SESC PINHEIROS
Rua Paes Lemes, 195, Pinheiros
Tel.: (11) 3095-9400

TEATRO ALFREDO MESQUITA
Avenida Santos Dumont, 1770, Santana
Tel.: (11) 2221-3657

TEATRO ARTHUR AZEVEDO
Avenida Paes de Barros, 955
Tel.: (11) 2604-5558

TEATRO CACILDA BECKER
Rua Tito, 295, Lapa
Tel.: (11) 3864-4513

TEATRO JOÃO CAETANO
Rua Borges Lagoa, 650
Tel.: (11) 5573-3774

TEATRO OFICINA
Rua Jaceguai, 520
Tel.: (11) 3106-2818

TEATRO PAULO EIRÓ
Avenida Adolfo Pinheiro, 765
Tel.: (11) 5686-8440

ingressos
Haverá venda de ingressos, sem taxa 
de conveniência, nas bilheterias 
dos teatros, uma hora antes de cada 
sessão - será reservada uma cota para 
compras presenciais. 

Para as apresentações no Sesc, 
é possível comprar ingressos em 
qualquer unidade da instituição.

mitsp.org/2022/ingressos

Formas de pagamento: cartão de crédito, boleto, e PIX (Sympla); cartão de crédito, 
cartão de débito, vale cultura, dinheiro (bilheterias físicas).
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no site da MITsp, 
você encontra muito 
mais conteúdo
•	 Artigos de atravessamento
•	 Entrevistas com artistas
•	 Críticas diárias dos espetáculos da MITsp

Os textos são assinados pelos críticos e 
pesquisadores:
Artur Kon
Daniel Guerra
Guilherme Diniz
Ierê Papá
Lorenna Rocha
Luciana Romagnolli
Michele Rolim
Sílvia Fernandes

leia em mitsp.org/2022/publicacoes
ou acesse por aqui:

programação off
Aproveite também a programação off que acontece 
simultaneamente à MITsp. A FarOFFa do Processo 
acontece de 6 a 12 de junho na Oficina Cultural 
Oswald de Andrade. A programação reúne trabalhos 
em processo, com diferentes estágios. 
Saiba mais em www.faroffa.com.br
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ficha técnica – MITsp 2022

IDEALIZAÇÃO E DIREÇÃO ARTÍSTICA 
Antonio Araujo

IDEALIZAÇÃO E DIREÇÃO GERAL  
Guilherme Marques

DIRETOR INSTITUCIONAL Rafael Steinhauser

DIRETOR FINANCEIRO Flávio Peres

DIREÇÃO DA PLATAFORMA MIT+ E 
COORDENAÇÃO DE COMUNICAÇÃO Natália 

Machiavelli

RELAÇÕES INTERNACIONAIS Jenia 

Kolesnikova

COORDENAÇÃO GERAL DE PRODUÇÃO 
Rachel Brumana

CURADORIA OLHARES CRÍTICOS José 

Fernando Azevedo e Júlia Guimarães

CURADORIA AÇÕES PEDAGÓGICAS  
Dodi Leal

CURADORIA ENCONTRA DE PEDAGOGIAS 
DA TEATRA Luh Mazza 

CURADORIA MITbr - PLATAFORMA BRASIL 
Jane Schoninger e Jorge Alencar

COORDENAÇÃO ADMINISTRATIVA E 
FINANCEIRA Hiago Marques

ASSISTENTE DE DIREÇÃO Marina Watanabe

COORDENAÇÃO DE RELAÇÕES NACIONAIS, 
INTERNACIONAIS E PROGRAMADORES 
MITbr - PLATAFORMA BRASIL Fernando Ruiz 

Braun

COORDENAÇÃO DE ASSESSORIA DE 
IMPRENSA Márcia Marques | Canal Aberto

COORDENAÇÃO TÉCNICA Grazi Vieira

COORDENAÇÃO DE LOGÍSTICA Luiza Alves

COORDENAÇÃO DE PRODUÇÃO MITbr - 
PLATAFORMA BRASIL Paulo Girčys

COORDENAÇÃO DOS EIXOS REFLEXIVO E 
PEDAGÓGICO Jaya Batista

COORDENAÇÃO, EDIÇÃO, REDAÇÃO E 
SUPERVISÃO DE CONTEÚDO EDITORIAL 
Ferdinando Martins e Malu Barsanelli

PRODUÇÃO DO EIXO PEDAGÓGICO  
Carmen Mawu Lima 

PRODUÇÃO DO EIXO REFLEXIVO  
Gustavo Valezzi

PRODUTORES LOCAIS MITsp Fernanda 

Guedella, Julio Cesarini, Pedro de Freitas

PRODUTORES LOCAIS MITbr Carol Vidotti, 

Ney Wellington Bahia, Paulo Mattos

PRODUÇÃO EXIBIÇÃO DO FILME QUEM TEM 
MEDO? Daniella Dantas

MEDIAÇÃO MITbr - PLATAFORMA BRASIL 
Ferdinando Martins

ASSESSORIA JURÍDICA José Augusto Vieira 

de Aquino

ASSESSORIA CONTÁBIL/TRIBUTÁRIA 
Carvalho Ramos Consultoria Contábil 

Tributária S/S

ASSISTENTE DE COORDENAÇÃO 
PRODUÇÃO MITSP E MITbr - PLATAFORMA 
BRASIL Arthur Hideki

ASSISTENTE DE COORDENAÇÃO 
ADMINISTRATIVA E FINANCEIRA Nathalia 

Monteiro

ASSISTENTE DE RELAÇÕES NACIONAIS, 
INTERNACIONAIS E PROGRAMADORES 
MITbr Fernanda Gama

ASSISTENTE DE COMUNICAÇÃO Thais 

Venosa

ASSISTENTES DE ASSESSORIA DE 
IMPRENSA Daniele Valério, Rafaella Martinez 

Vicentini e Rafaela Bonilla. Releases: Flávia 

Fontes de Oliveira
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ASSISTENTE DE COORDENAÇÃO TÉCNICA 
Cauê Gouveia

ASSISTENTES DE COORDENAÇÃO 
LOGÍSTICA Ana Zumas e Veni Moraes Barbosa

ASSISTENTE DE RELAÇÕES PÚBLICAS 
Delphine Lacroix

RECEPTIVO Maria Letícia Costa

ASSISTENTES DE PRODUÇÃO DOS EIXOS 
REFLEXIVO E PEDAGÓGICO Thata Lopes, 

Mohamed Azambuja e Fernanda Santos

ASSISTENTE DE DIREÇÃO E TRADUÇÃO 
TRAGÉDIA E PERSPECTIVA I – O PRAZER DE 
NÃO ESTAR DE ACORDO Leila Monsegur

CONSULTORIA CENOGRÁFICA Carol Buček

CONSULTOR TÉCNICO_LUZ André Boll

CONSULTOR TÉCNICO_SOM  
Guilherme Ramos

CONSULTOR TÉCNICO_VÍDEO Ivan Soares

REDES SOCIAIS Bruna Aly | BAM! Estúdio 

Criativo

TRADUÇÃO DE CONTEÚDO EDITORIAL 
Kevin Kraus

TRADUÇÃO DE TEXTOS E LEGENDAGEM 
Casarini Produções

IDENTIDADE VISUAL E PROJETO GRÁFICO 
Casaplanta [Amanda Dafoe] + Lila Botter

ASSISTENTES DE ARTE André Luiz e Olivia 

Abrahão

WEBMASTER Marina Duca

PRODUÇÃO AUDIOVISUAL ERA - Empório de 

Relacionamentos Artísticos 

FOTOGRAFIA Guto Muniz e Silvia Machado

TRANSMISSÕES AO VIVO Victor Vivacqua + 

Agência Bowie

AUTOMAÇÃO DE MARKETING Agência Bowie

MESTRAS DE CERIMÔNIAS Dodi Leal e  

Zahy Guajajara

SERVIÇOS GERAIS Jair Nascimento

TRANSPORTES ON OFF

CARRETOS Ivo Ribeiro

PROJETO GRÁFICO BOOK DE CAPTAÇÃO DE 
RECURSOS Osvaldo Piva
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agradecimentos 

Adolfo Barreto

Adriana Ramos

Alejandro Alberto Sfeir 
Tonsic

Alexandra Pinho

Alice Grisa

Aline Ribenboim

Aline Torres 

Álvaro Machado

Ana de Luna

Ana Marques

André Acioli

André Boll

André Cortez

André de Araújo

André Plácido

André Vilela

Andrea Nogueira

Aurea Leszczynski Vieira 
Gonçalves

Bárbara Giacomet de Aguiar

Benjamin Boëthius

Benjamin Seroussi e equipe 
da Casa do Povo

Bernardo Galegale

Bethe Ferreira

Brígida Lopes

Camila Mota e toda equipe 
do Teatro Oficina 

Candela Filmes

Carlos Giannazi e equipe do 
gabinete

Carlos Hashish

Carlos Moreira Gomes

Carminha Gongora

Catarina Duncan

Celso Giannazi e equipe do 
gabinete

Christiano Lima Braga

Cinthia Marcelle 

Cult_B

Cynthia Margareth 

Daisaku Ikeda

Danilo Santos de Miranda

Debora Hummel

Diogo Leite

Diogo Viana e equipe do 
Centro Cultural da Vila 
Itororó

Dora Leão

Dorberto Carvalho e equipe 
do SATED/SP 

Dulce Vivas

ECAD Escritório Central de 
Arrecadação e Distribuição

Eduardo Dias de Souza 
Ferreira

Eduardo Fragoaz

Eduardo Saron

Eliézer Giazzi 

Elodie Meunier

Emerson Pirola

Erica Malunguinho e sua 
equipe do gabinete

Ericah Azeviche

Estela Silva

Eustáquio Gugliemelli

Fabio Toreta 

Fause Haten

Fefê Venturini

Fernanda Monteiro

Fernando Nalini e equipe da 
Sax Logística

Flavia Carvalho e equipe do 
Sesc Pinheiros

Flavio Henrique

Francesca Casano

Francesca Tedeschi

Frederico Mascarenhas

Gabriela Gonçalves e equipe 
da Corpo Rastreado

Gabriela Magagnin

Gabrielle Araújo

Gaelle Massicos Bitty

Galiana Brasil

Geondes Antônio e equipe 
do Teatro Paulo Eiró

Giba Soares

Heloisa Cuente Pisani

Hugo Gravanita

Hugo Possolo

Ivan Gianinni

João Paulo Quintella

João Santos

Joel Naimayer Padula

Jose Mauricio Rodrigues

José Ramos e equipe do 
Sesc Belenzinho

Julia Saluh

Julian Christopher Fuchs

Juliane Gomes

Júlio Cesar Dória Alves

Jurandy Valença e equipe da 
Biblioteca Mário de Andrade

Karine Legrand
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Kelly Adriano de Oliveira

Leandro Rezende e equipe 
do Teatro João Caetano

Leandro Teodora Ferreira

Leonardo Monteiro

Leslie Arias

Lili Monteiro

Lucas Bêda

Luciene Cavalcante

Maíra Pompeo

Maíra Tardelli de Azevedo 

Mamudo Djante

Marcia Izzo

Marcia M. Silva

Marcio Vidal Marinho

Marcos Bednarski

Maria Beatriz Costa Cardoso

Maria Carolina Ribeiro

Mario Rubio

Marisa Riccitelli Sant’ana

Martha Kiss Perrone

Martim Vilares

Matheus Oliveira Santos

Matthias Makowski

Matthieu Branders

Matthieu Thibaudault

Mauricio Garcia

Michele Gialdroni

Mônica Fernandes

Natalia Ferraz

Natália Risovas

Natalia Souza 

Nathalia Gabriel e equipe do 
Teatro Arthur Azevedo

Nilton Bicudo e equipe do 
Teatro Alfredo Mesquita 

Núcleo dos Festivais 
Internacionais de Artes 
Cênicas do Brasil

Oscar Boronat

Pablo Moreira

Paola de Marco

Patrice Pauc

Patricia Borges Roggero e 
equipe do Teatro Cacilda 
Becker

Paula Alves e equipe do 
Hotel Pestana

Paulo Mazieri

Paulo Pina

Pedro Gomides

Pedro Granato

Ph Veríssimo

Professores do 
Departamento de Artes 
Cênicas da ECA-USP

Puja Kausnik

Rafael Espadine

Rafael Marques Cavalcante

Raphaëlle Lapierre-Houssian

Regina Varandas

Renato Sztutman

Ricardo G. Neuding

Roberta Brum

Rodrigo Bognar

Rodrigo Maia de Lorena 
Pires

Rodrigo Mathias

Rodrigo Solano

Rogério Ianelli

Rosana Paulo da Cunha

Rosana Ramos

Rosangela Quaresma

Rubens Carsoni

Sandra Moreira

Sérgio Dávila 

Sergio Luis Venitt de Oliveira

Sérgio Sá Leitão

Silmara Rodrigues

Simone Ferreira

Simone Malina

Sociedade Brasileira de 
Autores - SBAT

Sonia Regina Viveiros Brocca

Stephanie Genesini

Tata Coutinho 

Teatro Oficina

Telma Baliello

Telma Regina Moraes Souza 

Tião Soares

tOn Miranda

Universidade Antropófoga 

Vando Alves

Vanessa Riquelme Carriel

Wellington da Silva Santos
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20h [PARA CONVIDADOS] | Sesc Pinheiros 
ESTÁDIO2 

Q
U

I
5 

SA
B

17h | Biblioteca Mário de Andrade
UM JARDIM PARA EDUCAR AS BESTAS + CONVERSA

20h | Teatro Paulo Eiró
O MARTELO E A FOICE + CONVERSA

21h | Sesc Pinheiros
ESTÁDIO

21h | Teatro Paulo Eiró
O MARTELO E A FOICE3 

SE
X

17h | Biblioteca Mário de Andrade
UM JARDIM PARA EDUCAR AS BESTAS
21h | Sesc Pinheiros
ESTÁDIO

21h | Teatro Paulo Eiró
O MARTELO E A FOICE

4 
SA

B

MOSTRA DE ESPETÁCULOS MITbr - PLATAFORMA BRASIL

grade de espetáculos
9 

Q
U

I

17h | Teatro João Caetano
TRAVA BRUTA
19h | Teatro Arthur Azevedo - Sala Multiuso
ELES FAZEM DANÇA CONTEMPORÂNEA
20h | Galpão do Folias
TRAGÉDIA E PERSPECTIVA 
I – O PRAZER DE NÃO 
ESTAR DE ACORDO

20h | Teatro Arthur 
Azevedo
DESPACHO 
DEFERIDO 

20h | Teatro Alfredo 
Mesquita
HÁ MAIS FUTURO 
QUE PASSADO

21h | Teatro Arthur Azevedo - Sala Multiuso
ELES FAZEM DANÇA 
CONTEMPORÂNEA

21h | Sesc Belenzinho
VALE DA ESTRANHEZA / 
UNCANNY VALLEY + CONVERSA

20h | Galpão do Folias
TRAGÉDIA E PERSPECTIVA I – O PRAZER DE NÃO ESTAR DE ACORDO6 

SE
G

20h | Galpão do Folias
TRAGÉDIA E PERSPECTIVA I – O PRAZER DE NÃO ESTAR DE ACORDO7 

TE
R

8 
Q

UA

18h | Teatro Arthur Azevedo
DESPACHO DEFERIDO
19h | Teatro Arthur Azevedo - Sala Multiuso
ELES FAZEM DANÇA CONTEMPORÂNEA
20h | Galpão do Folias
TRAGÉDIA E PERSPECTIVA I – O PRAZER DE NÃO ESTAR DE ACORDO
21h | Teatro João Caetano
TRAVA BRUTA

21h | Sesc Belenzinho
VALE DA ESTRANHEZA / UNCANNY VALLEY
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12
 D

O
M

 

17h | Biblioteca Mário de Andrade
UM JARDIM PARA EDUCAR AS 
BESTAS

20h | Galpão do Folias
TRAGÉDIA E PERSPECTIVA I – O PRAZER 
DE NÃO ESTAR DE ACORDO

15h | Teatro João Caetano
E.L.A

17h | Teatro Arthur Azevedo - Sala 
Multiuso
ANCÉS

20h | Teatro Arthur Azevedo - 
Sala Multiuso
ANCÉS

18h | Teatro Paulo Eiró
HISTÓRIA DO OLHO – UM CONTO DE FADAS PORNÔ-NOIR

21h | Teatro Cacilda Becker
ANTES DO TEMPO EXISTIR

19h | Teatro Arthur Azevedo
FORTALEZA

11
 S

A
B

17h | Biblioteca Mário de Andrade
UM JARDIM PARA EDUCAR 
AS BESTAS

21h | Sesc Belenzinho
VALE DA ESTRANHEZA / 
UNCANNY VALLEY

21h | Teatro João 
Caetano
E.L.A

21h | Teatro Cacilda Becker
ANTES DO TEMPO 
EXISTIR + CONVERSA

17h | Sesc Belenzinho
VALE DA ESTRANHEZA / 
UNCANNY VALLEY

20h | Galpão do Folias
TRAGÉDIA E PERSPECTIVA I –  
O PRAZER DE NÃO ESTAR  
DE ACORDO

20h | Teatro Paulo Eiró
HISTÓRIA DO OLHO –  
UM CONTO DE FADAS  
PORNÔ-NOIR

18h | Teatro Arthur Azevedo
FORTALEZA
19h | Teatro Arthur Azevedo - Sala Multiuso
ANCÉS

10
 S

EX

16h | Teatro Alfredo Mesquita
HÁ MAIS FUTURO QUE PASSADO

20h | Galpão do Folias
TRAGÉDIA E PERSPECTIVA I –  
O PRAZER DE NÃO ESTAR  
DE ACORDO

17h | Sesc Belenzinho
VALE DA ESTRANHEZA / UNCANNY VALLEY
18h | Teatro Cacilda Becker
ANTES DO TEMPO EXISTIR
20h | Teatro Paulo Eiró
HISTÓRIA DO OLHO –  
UM CONTO DE FADAS  
PORNÔ-NOIR
21h | Sesc Belenzinho
VALE DA ESTRANHEZA / UNCANNY VALLEY
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16h às 18h | Itaú Cultural

CONVERSAS ESTÁDIO
19h | Cine Bijou

FILME QUEM TEM MEDO?3 
SE

X

19h às 21h | Biblioteca Mário de Andrade

AULA ABERTA AS FRONTEIRAS ENTRE OS SABERES ORGÂNICOS 
E OS SABERES SINTÉTICOS

9h às 13h | Goethe-Institut São Paulo

OFICINA INTERNACIONALIZAÇÃO NA PRÁTICA - MÓDULO 2

7 
TE

R

olhares críticos e 
ações pedagógicas

AÇÕES PEDAGÓGICAS OLHARES CRÍTICOS

10 às 13h | Casa do Povo

OFICINA MASSAGEAÇO

4 
SA

B

14h às 17h | Itaú Cultural

SEMINÁRIO MESA 1: O MEU PAÍS É O MEU LUGAR DE FALA: 
DESTRUIÇÃO E LINGUAGEM

10 às 13h | Casa do Povo

OFICINA MASSAGEAÇO

14h às 17h | Itaú Cultural

SEMINÁRIO MESA 2: ELABORAÇÕES DO PRESENTE: POLÍTICAS 
DA MORTE E IMAGINAÇÃO POLÍTICA

Após o espetáculo das 20h | Teatro Paulo Eiró

CONVERSAS O MARTELO E A FOICE

5 
D

O
M

Após o espetáculo das 17h | Biblioteca Mário de Andrade

CONVERSAS UM JARDIM PARA EDUCAR AS BESTAS

9h às 13h | Goethe-Institut São Paulo

OFICINA INTERNACIONALIZAÇÃO NA PRÁTICA - MÓDULO 2

14h às 16h | Biblioteca Mário de Andrade

ENCONTRA DE PEDAGOGIAS DA TEATRA ARETHA SADICK 
ENTREVISTA GRETTA STARR

18h às 19h | Biblioteca Mário de Andrade

ENCONTRA DE PEDAGOGIAS DA TEATRA BIXARTE E JULIAN 
SANTOS

6 
SE

G

16h às 18h | Biblioteca Mário de Andrade

ENCONTRA DE PEDAGOGIAS DA TEATRA RODA DE CONVERSA
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14h às 16h | online

AULA ABERTA SOBRE A EXAUSTÃO – UMA LEITURA DA 
SUBJETIVIDADE

9h às 13h | Goethe-Institut São Paulo

OFICINA INTERNACIONALIZAÇÃO NA PRÁTICA – MÓDULO 2
8 

Q
UA

15h | Centro Cultural Vila Itororó

LABORATÓRIO DE PEDAGOGIA 
DA PERFORMANCE ELA

17h | Centro Cultural Vila Itororó

LABORATÓRIO DE PEDAGOGIA 
DA PERFORMANCE AYÔ 
TUPINAMBÁ

9h às 13h | Goethe-Institut São Paulo

OFICINA INTERNACIONALIZAÇÃO NA PRÁTICA – MÓDULO 2

16h às 18h | Itaú Cultural

CONVERSAS TRAGÉDIA E PERSPECTIVA I – O PRAZER DE NÃO 
ESTAR DE ACORDO

Após o espetáculo das 21h | Sesc Belezinh0

CONVERSAS VALE DA ESTRANHEZA / UNCANNY VALLEY

9 
Q

U
I

15h30 | Teatro Oficina

LABORATÓRIO DE PEDAGOGIA 
DA PERFORMANCE UMA

16h | Teatro Oficina

LABORATÓRIO DE PEDAGOGIA 
DA PERFORMANCE ASSUCENA

15h | Teatro Oficina

LABORATÓRIO DE PEDAGOGIA DA PERFORMANCE  
CARTAS DE AMOR: ESPIRAL DA MORTE

16h às 18h | Teatro Paulo Eiró

CONVERSAS HISTÓRIA DO OLHO – UM CONTO DE FADAS 
PORNÔ-NOIR

Após o espetáculo das 21h | Teatro Cacilda Becker

CONVERSAS ANTES DO TEMPO EXISTIR

11
 S

A
B

16h | Centro Cultural Vila Itororó

LABORATÓRIO DE PEDAGOGIA 
DA PERFORMANCE 
PROCURAVA SER AFETADA

17h | Centro Cultural Vila Itororó

LABORATÓRIO DE PEDAGOGIA 
DA PERFORMANCE ISIS BROKEN 
CONVIDA AQUALIEN

10 às 12h | Casa do Povo

OFICINA DAQUILO QUE TE AFETA

10
 S

EX

17h às 18h30 | Itaú Cultural

OFICINA CONFERÊNCIA AFETIVIDADES CÊNICAS

14h às 16h | Itaú Cultural

PRÁTICA DA CRÍTICA PANORAMAS CRÍTICOS

12
 D

O
M




