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RESUMO 

SOUZA, Ellis. Abigail Apresenta: a experiência teatral de uma pedagoga da educação 

básica nas ondas do rádio. Dissertação (Mestrado) – Programa de Pós–Graduação em Artes 

Cênicas – Universidade Federal de São João del-Rei, São João del-Rei, 2025. 

Esta dissertação de mestrado apresenta a trajetória de uma professora artista e como isso 

colabora para a criação da personagem Abigail e seu experimento cênico, a Rádio Iraci FM. 

Nesses caminhos, o jogo teatral, o improviso, o clown, a linguagem radiofônica de Walter 

Benjamin e demais conceitos contribuem de forma fundamental na construção da dramaturgia 

do experimento cênico apresentado dentro da sala de aula, para os meus estudantes da 

educação básica da rede pública de ensino. O objetivo é articular práticas artísticas e 

pedagógicas, explorando a interseção entre o fazer teatral e as habilidades propostas pelo eixo 

Teatro da Base Nacional Comum Curricular (BNCC). A pesquisa investiga como as 

narrativas radiofônicas, enquanto forma de comunicação e criação coletiva, podem contribuir 

para o desenvolvimento de competências artísticas, críticas e sociais dos estudantes, 

ampliando o acesso à cultura e fomentando novas possibilidades de expressão. O 

questionamento investiga como a trajetória e a atuação da professora-artista de teatro pode 

promover a integração entre as práticas pedagógicas da linguagem teatral - desenvolvidas em 

sala de aula e previstas no eixo Teatro da BNCC para as últimas séries do Ensino 

Fundamental anos finais e potencializar a experiência teatral. A pesquisa tem uma natureza 

qualitativa e adota a metodologia da pesquisa bibliográfica, acompanhada da análise e da 

sistematização do experimento cênico. Os resultados indicam que a utilização desse 

experimento como ferramenta pedagógica e artística favoreceu o acesso dos estudantes à 

apreciação do teatro, proporcionou uma melhor compreensão da linguagem teatral, estimulou 

a criação colaborativa e fortaleceu habilidades como a oralidade, a escuta ativa e a expressão 

cênica. Por fim, a pesquisa reafirma o papel transformador do teatro no contexto escolar, 

evidenciando a potência das práticas artísticas na formação estética, ética e cidadã dos 

estudantes. 

 

PALAVRAS-CHAVE: Trajetória formativa; experimento cênico; professora-artista; Walter 

Benjamin; arte-educação. 

 

 

 

 

 

 



 
 

ABSTRACT 

SOUZA, Ellis. Abigail Presents: The theatrical experience of a basic education teacher 

on the radio waves. Dissertation (Master's) – Postgraduate Program in Performing Arts – 

Federal University of São João del-Rei, São João del-Rei, 2025. 

This master's dissertation presents the trajectory of an artist teacher and how this contributes 

to the creation of the character Abigail and her scenic experiment, Rádio Iraci FM. In these 

paths, theatrical play, improvisation, clowning, Walter Benjamin's radio language and other 

concepts contribute fundamentally to the construction of the dramaturgy of the scenic 

experiment presented in the classroom, for my basic education students in the public school 

system. The objective is to articulate artistic and pedagogical practices, exploring the 

intersection between theatrical practice and the skills proposed by the Theater axis of the 

BNCC (National Common Curricular Base). The research investigates how radio narratives, 

as a form of communication and collective creation, can contribute to the development of 

students' artistic, critical and social skills, expanding access to culture and fostering new 

possibilities of expression. The question permeates how the trajectory and performance of the 

theater teacher-artist can promote the integration between the pedagogical practices of 

theatrical language, developed in the classroom and foreseen in the Theater axis of the BNCC 

for the final years of Elementary School II, and enhance the theatrical experience. The 

research is qualitative in nature and adopts the methodology of bibliographic research, 

accompanied by the analysis and systematization of the scenic experiment. The results 

indicate that the use of this experiment as a pedagogical and artistic tool favored the students' 

access to the appreciation of theater, provided a better understanding of theatrical language, 

stimulated collaborative creation and strengthened skills such as orality, active listening and 

scenic expression. Finally, the research reaffirms the transformative role of theater in the 

school context, highlighting the power of artistic practices in the aesthetic, ethical and civic 

formation of students. 

 

KEYWORDS: Educational trajectory; scenic experiment; teacher-artist; Walter Benjamin; 

art education. 
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INTRODUÇÃO 

Este trabalho tem como objetivo destacar a importância da educação básica e do 

ensino de teatro no espaço escolar, além de evidenciar a relevância da experiência 

teatral para o desenvolvimento humano e social dos estudantes. A arte, nesse contexto, 

não deve ser vista apenas como uma atividade complementar, mas como um direito 

humano e político fundamental, que precisa ser garantido a todos. O acesso à arte, tanto 

como componente curricular, quanto como meio de apreciação, é essencial para a 

formação de cidadãos críticos e criativos. Para embasar essa pesquisa, foram abordadas 

temáticas que conectam o teatro, a educação, o jogo, o rádio, o clown, a figura da 

professora-artista, a mediação e, principalmente, as novas possibilidades de espaço para 

que a vivência artística (particularmente, o teatro) aconteça no ambiente escolar de 

forma significativa. 

Como base dramatúrgica, utilizei o livro A Hora das Crianças – Narrativas 

Radiofônicas de Walter Benjamin (2020) e programas de rádio que oferecem um olhar 

interessante sobre a relação entre a linguagem, a infância e a comunicação. O local da 

prática principal desta pesquisa foi a Escola Estadual Dr. Edson dos Santos Bernardes, 

no Estado de Alagoas, na cidade de Maceió, espaço onde atuo como professora de Arte 

do Ensino Fundamental - anos finais e Ensino Médio. O foco de apresentação foram as 

turmas do 7º e 8º ano do Ensino Fundamental anos finais.  

O foco da pesquisa se deu a partir do “fazer teatral”, uma prática que carrego 

comigo desde a infância. Embora não tenha tido aulas formais de teatro até a fase 

adulta, sempre busquei incluir o teatro em todas as minhas experiências de vida. Seja no 

ambiente escolar, durante brincadeiras com colegas do bairro ou com familiares, o 

teatro sempre esteve presente. Desde pequena, organizava peças de teatro com temáticas 

diversas e era responsável por todos os aspectos envolvidos na produção: pensava na 

dramaturgia, criava o figurino, montava o cenário, cuidava da sonoplastia, organizava a 

produção e divulgação, além de atuar e dirigir. Esse envolvimento com o teatro, mesmo 

sem a formação acadêmica na área, fez com que o teatro se tornasse uma linguagem 

essencial na minha vida, uma forma de expressão e de transformação pessoal. 

A educação sempre foi um valor fundamental em minha família. Meus pais, que 

não tiveram a oportunidade de concluir os estudos, sempre priorizaram o meu 

aprendizado e o da minha irmã. Esse incentivo à educação foi algo que me motivou 

desde a infância e moldou a minha relação com o ensino. Na escola, gostava da 
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interação com os colegas e do processo de ensino-aprendizagem. Quando dominava 

determinado conteúdo, sentia prazer em ensinar os outros. A docência, portanto, já 

estava presente em minha vida antes mesmo que eu percebesse sua importância e o 

impacto que ela teria em minha trajetória profissional. 

Realizei duas licenciaturas ao longo da minha formação. Na primeira, entrei no 

curso sem ter muita clareza sobre o que realmente buscava, mas, na segunda, minha 

motivação foi muito mais clara: queria oferecer algo que eu mesma não tive a 

oportunidade de vivenciar na educação básica - aulas de teatro. Percebi, no ambiente 

escolar, a combinação perfeita entre minha paixão pela docência e meu amor pela arte, 

em especial o teatro. Essa união me permitiu proporcionar experiências enriquecedoras 

aos meus alunos, expandindo as fronteiras do aprendizado e estimulando a expressão 

criativa e a reflexão crítica. 

Falar sobre a história do teatro é, na verdade, falar sobre a história da 

humanidade. Isso ocorre porque essa linguagem artística, embora ainda não definida 

como tal nas épocas mais remotas, existe desde o período pré-histórico. Naquele tempo, 

o teatro abordava temáticas que estavam diretamente ligadas ao cotidiano das pessoas, 

aos ciclos naturais da Terra e à espiritualidade das comunidades. Por meio da linguagem 

teatral, os seres humanos tiveram a oportunidade de contar e compartilhar histórias entre 

grupos distintos, utilizando expressões corporais, faciais e sonoras, o que possibilitava a 

exploração de diferentes mundos e realidades. Dessa forma, o teatro se configurou como 

uma poderosa ferramenta de comunicação, na qual os limites da palavra eram ampliados 

para incluir uma gama de manifestações sensoriais. A sociedade daquela época não 

apenas desenvolveu sua imaginação, mas também teve a capacidade de ultrapassar os 

limites físicos e cognitivos do corpo humano, explorando e expressando emoções e 

ideias que iam além do imediato e do visível. Essa busca pela transcendência e pela 

representação do invisível e do intangível moldou não apenas o teatro, mas também a 

forma como os seres humanos se relacionavam com o mundo ao seu redor, criando um 

legado cultural que perdura até os dias atuais. 

 

O teatro primitivo real é arte incorporada na forma humana e abrangendo 

todas as possibilidades do corpo informado pelo espírito; ele é, 

simultaneamente, a mais primitiva e a mais multiforme, e de qualquer maneia 

a mais velha arte da humanidade. Por essa razão é ainda a mais humana, a 

mais comovente arte. Arte imortal (Eberle, 1954, p. 2). 
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Assim, o teatro primitivo marcou o início de todo o desenvolvimento da nossa 

espécie e da própria linguagem teatral. Percebe-se que o principal diferencial do ser 

humano em relação a outras espécies é a capacidade de imaginar, de criar e, a partir 

dessa habilidade, reconhecer a si mesmo, compreender o outro e modificar o mundo ao 

seu redor. A atuação, portanto, está intrinsecamente ligada à nossa natureza, sendo uma 

prática que permeia nosso cotidiano desde os primeiros momentos de vida. Brincar de 

ser outras pessoas, de imitar animais e de representar a natureza e diversas situações foi 

uma parte essencial da evolução humana, pois permitiu ao ser humano explorar outras 

perspectivas e realidades, desenvolvendo a empatia, a comunicação e a cognição. Essas 

experiências teatrais iniciais ajudaram a formar as bases para a construção da identidade 

e das relações sociais, além de fortalecer a capacidade de abstração e de simbolização, 

características que distinguem a espécie humana. Ao longo dos milênios, essas práticas 

foram se aperfeiçoando e se tornando o que hoje conhecemos como teatro, uma forma 

artística que continua a desempenhar um papel fundamental na formação do 

pensamento e da cultura humana. 

 

Este é o desenvolvimento específico que difere o homem de outras criaturas 

vivas – a habilidade para compreender o ponto de vista de outrem, perceber 

em uma situação suas possibilidades cômicas, perceber as qualidades 

inerentes a duas diferentes ideias e a possível ação entre elas (Courtney, 

2010, p. 03). 

 

A citação de Courtney (2010) destaca um ponto crucial para a compreensão da 

natureza humana: a capacidade única de entender o ponto de vista de outra pessoa, 

perceber as possibilidades cômicas em uma situação e reconhecer as qualidades 

inerentes a diferentes ideias, além da ação que pode emergir entre elas. Esse 

desenvolvimento específico, que distingue o ser humano de outras criaturas, está 

profundamente relacionado à nossa habilidade de pensar de maneira complexa, de sentir 

empatia e de lidar com contradições e ambiguidades. Por meio dessa capacidade, o ser 

humano não apenas responde aos estímulos de seu ambiente, mas também consegue 

criar possibilidades de ação, imaginando cenários alternativos e expressando ideias 

através da linguagem e do comportamento. 

Diante disso, compreende-se que o jogo dramático está intrinsecamente ligado à 

vida dos seres humanos. Se não fosse por essa habilidade de "brincar de ser outro", 

seríamos capazes apenas de reproduzir reflexos motores e ações automáticas, sem as 

complexas qualidades que caracterizam nossa humanidade, como a criatividade, a 
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empatia e a reflexão crítica. A capacidade de imaginar e de interpretar outros papéis, de 

se colocar no lugar do outro e de explorar diferentes perspectivas é fundamental para o 

nosso desenvolvimento psicológico e social. O processo dramático, então, torna-se uma 

ferramenta essencial, pois ativa nossa criatividade, nos desafia a pensar além do 

imediato e do palpável, e nos permite explorar as possibilidades do mundo interior e 

exterior. O ato de brincar não é apenas uma forma de diversão, mas uma maneira 

profunda de aprendizado e de desenvolvimento humano, sendo um dos pilares que 

sustentam a nossa capacidade de compreender o mundo de forma mais rica e complexa. 

 

Atuar é o método pelo qual convivemos com o nosso meio, encontrando 

adequação através do jogo. A criança pequena, ao deparar-se com algo do 

mundo externo que não compreende, jogará com isso dramaticamente até que 

possa compreendê-lo (Courtney, 2010, p. 03-04).  

 

A citação de Courtney (2010) traz à tona uma reflexão profunda sobre o papel 

do jogo dramático no desenvolvimento humano. Ao afirmar que "atuar é o método pelo 

qual convivemos com o nosso meio, encontrando adequação através do jogo" (citação 

acima), ela aponta para a natureza intrínseca do jogo dramático no processo de 

aprendizagem e adaptação. Para a criança, ao se deparar com algo que não compreende, 

o ato de jogar com essa nova experiência de maneira dramática se torna uma forma de 

assimilá-la e processá-la. Dessa forma, o jogo dramático não é apenas uma forma de 

entretenimento, mas uma ferramenta cognitiva essencial que permite à criança explorar 

o mundo e encontrar significados, além de integrar novas experiências ao seu universo 

de conhecimento. 

Dentro do contexto educacional, o jogo dramático assume um papel ainda mais 

significativo. Ele cria um ambiente seguro e criativo que favorece o desenvolvimento de 

habilidades sociais, emocionais e cognitivas. Como destaca Peter Slade (1978), um dos 

pioneiros no uso do jogo dramático com crianças, o jogo dramático "não é uma 

atividade de ócio, mas antes a maneira da criança pensar, comprovar, relaxar, trabalhar, 

lembrar, ousar, experimentar, criar e absorver” (Slade, 1978, p. 17).  Essa definição nos 

ajuda a compreender que, para as crianças, o jogo dramático é uma parte vital de sua 

vida, pois é através dele que elas experimentam o mundo, testam suas ideias, exploram 

suas emoções e estabelecem conexões com outras pessoas. Ao jogar, elas não estão 

apenas se divertindo, mas também se preparando para enfrentar desafios, compreender o 

outro e a si mesmas, além de integrar diferentes aspectos de sua realidade. 
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O jogo dramático, portanto, não apenas promove a liberdade de expressão, mas 

também é um meio de autoconhecimento. Ao criar e interpretar personagens, as crianças 

têm a oportunidade de explorar uma diversidade de emoções e situações que as ajudam 

a entender melhor o mundo ao seu redor e a si mesmas. Essa prática contribui para a 

formação de sua identidade e para o desenvolvimento de habilidades de empatia, 

comunicação e resolução de problemas.  

Outra pensadora fundamental no campo do jogo e da educação foi Viola Spolin, 

criadora de técnicas de improvisação teatrais e jogos dramáticos. Ela enfatiza a 

importância do jogo como uma ferramenta direta de aprendizado, além de destacar a 

relevância da espontaneidade e da liberdade no decorrer do processo. Para Spolin, o 

jogo não é apenas uma atividade recreativa, mas um meio poderoso de exploração e 

crescimento, que permite ao indivíduo se conectar profundamente com o mundo ao seu 

redor. Em sua obra, ela propõe que a verdadeira aprendizagem no teatro acontece 

quando a pessoa está livre para explorar, improvisar e, sobretudo, experimentar sem as 

limitações de normas rígidas ou expectativas pré-estabelecidas. 

 

O primeiro passo para jogar é sentir liberdade pessoal. Antes de jogar, 

devemos estar livres. É necessário ser parte do mundo que nos circunda e 

torná-lo real tocando, vendo, sentindo o seu sabor, e o seu aroma – o que 

procuramos é o contato direto com o ambiente. Ele deve ser investigado, 

questionado, aceito ou rejeitado (Spolin, 2015, p. 6).  

 

Essa afirmação destaca a importância da liberdade pessoal para a criação e a 

experimentação dentro do jogo. Spolin nos convida a nos libertarmos de preconceitos e 

limitações, a sermos receptivos ao mundo ao nosso redor e a nos envolvermos com ele 

de maneira direta e sensorial. O jogo, para ela, não é apenas uma simulação de vida, 

mas uma vivência intensificada e plena, na qual os participantes têm a liberdade de 

explorar novas possibilidades e questionar a realidade de maneira criativa. Esse tipo de 

liberdade é essencial para que o aprendizado ocorra de forma genuína e significativa, 

permitindo que cada indivíduo se descubra e se desenvolva por meio da experiência 

direta. 

Para Spolin, o aprendizado no jogo dramático não se dá por meio da simples 

assimilação de conteúdos formais, mas de maneira prática e experimental. O foco está 

na experiência vivida e na ação, no "fazer" e no "agir", em vez de apenas no "saber". 

Nesse sentido, os jogos teatrais oferecem aos estudantes a oportunidade de aprender 

fazendo, engajando-se em atividades que são envolventes, dinâmicas e que promovem 
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um ambiente mais informal e acessível ao conhecimento. O jogo dramático, portanto, 

não só torna o aprendizado mais divertido e interativo, mas também o torna mais eficaz, 

pois envolve os estudantes de maneira emocional e intelectual ao mesmo tempo. Assim, 

a experiência do jogo, para Spolin, é uma das formas mais poderosas de ensino, pois 

conecta os aprendizes com seu próprio potencial criativo e com o mundo de maneira 

única e significativa. 

Por sua vez, o dramaturgo e educador Augusto Boal enxergava o teatro e o jogo 

dramático como poderosos agentes de transformação social. A metodologia de Boal, 

especialmente desenvolvida no contexto do Teatro do Oprimido, utiliza o jogo 

dramático como ferramenta central para promover a reflexão e a ação dos participantes, 

não apenas no âmbito artístico, mas também em relação a questões sociais e pessoais. 

Boal acreditava que o teatro tinha o potencial de despertar a consciência crítica, 

permitindo que os indivíduos se vissem como protagonistas de suas próprias histórias e, 

assim, se empoderassem para transformar suas realidades. 

Ao integrar o jogo dramático, Boal propunha uma forma de teatro participativo, 

em que os espectadores não eram meros observadores, mas atores ativos, envolvidos no 

processo criativo e reflexivo. O jogo, nesse contexto, não se limitava a uma prática de 

entretenimento, mas tornava-se um meio de questionamento e de busca por soluções 

coletivas para os problemas enfrentados pela sociedade. Boal via no teatro uma maneira 

de quebrar as barreiras entre o palco e a plateia, incentivando a troca de ideias e a 

construção conjunta de conhecimento e ação. 

 

No tronco da Árvore surgem, primeiro, os jogos, porque reúnem duas 

características essenciais da vida em sociedade: possuem regras, como a 

sociedade possui leis, que são necessárias para que se realizem, mas 

necessitam de liberdade criativa para que o jogo, ou a vida, não se transforme 

em servil obediência. Sem regras não há jogo, sem liberdade não há vida 

(Boal, 2013, p. 16). 

 

A citação de Boal (2013) traz à tona uma reflexão sobre a relação entre regras e 

liberdade, especialmente no contexto dos jogos e da vida em sociedade. Ele sugere que, 

assim como as leis são fundamentais para a organização e o funcionamento de uma 

sociedade, as regras dos jogos são igualmente essenciais para sua prática. No entanto, 

ele destaca que, para que esses jogos e a vida não se tornem algo mecânico e desprovido 

de significado, é necessária a liberdade criativa dentro dessas estruturas. 
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No contexto educacional, essa abordagem oferece aos estudantes uma 

oportunidade valiosa de refletirem de forma mais profunda sobre suas próprias 

experiências, ao mesmo tempo em que compreendem os diversos papéis que 

desempenham na sociedade. Ao incentivar o autoconhecimento, essa metodologia não 

apenas permite que os estudantes se tornem mais conscientes de si mesmos, mas 

também os provoca a refletir sobre sua atuação no mundo e como suas ações impactam 

o coletivo.  

Além disso, essa prática fomenta a construção de um senso de responsabilidade 

coletiva, que é essencial para o fortalecimento de laços comunitários e para o 

desenvolvimento de uma cidadania ativa e engajada. Ao refletirem sobre o impacto das 

suas ações no grupo, os estudantes são encorajados a se posicionarem de maneira mais 

ativa e reflexiva diante das questões sociais, culturais e ambientais que os cercam. Essa 

consciência de coletividade permite que eles vejam a importância de se engajarem em 

processos de transformação social e de contribuírem com soluções para os problemas 

que afligem a sociedade.  

Em relação à educação, é importante compreender que cada sociedade, em cada 

época, estabelece os critérios e as normas que orientam o seu funcionamento, refletindo 

assim o contexto histórico, cultural e social do momento. A educação se transforma 

continuamente, adaptando-se às demandas de um mundo em constante mudança. 

Contudo, um ponto central permanece inalterado: a educação precisa ser desejável, 

estimulante, inquietante e reflexiva. Ela não deve ser apenas um processo passivo de 

transmissão de conhecimentos, mas um espaço de questionamento e de construção ativa 

de saberes. 

Para ser eficaz, a educação deve ser fundamentada em princípios que valorizem 

o pensamento crítico, a pluralidade de opiniões e o respeito à diversidade de ideias e 

perspectivas. Além disso, ela deve promover o crescimento das individualidades, 

entendendo que cada estudante possui uma trajetória única de aprendizagem. Dessa 

forma, a educação pode contribuir coletivamente para a construção de uma sociedade 

mais humana, mais consciente e mais solidária, na qual os indivíduos são capazes de se 

relacionar de forma ética e responsável com o outro e com o mundo. 

Como afirma Freire, "só existe saber na invenção, na reinvenção, na busca 

inquieta, impaciente, permanente, que os homens fazem no mundo, com o mundo e com 

os outros. Busca esperançosa também" (Freire, 2021, p. 81). Essa busca incessante e 
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esperançosa é o que impulsiona a educação, levando os indivíduos a questionarem, a 

aprenderem e a transformarem o mundo de maneira contínua e colaborativa. 

Apesar de, desde a História Antiga, figuras como Aristóteles e outros filósofos, 

pensadores e educadores apresentarem ideias contrastantes às dominantes, que validam 

a importância do pensamento crítico e da transformação, as modificações na prática 

educacional demoraram séculos para acontecer. A prática educacional, por muito 

tempo, foi restrita e moldada por sistemas autoritários que priorizavam a reprodução de 

saberes e comportamentos estabelecidos, em vez de incentivar o questionamento e a 

transformação.  

No entanto, essas ideias progressistas começaram a ser reavaliadas e ganharam 

mais relevância com o tempo, especialmente a partir do período Moderno. Essas 

mudanças foram gradualmente introduzidas, enfrentando resistências tanto da Igreja 

Católica, como das estruturas políticas e sociais dominantes, mas também trazendo à 

tona novas formas de enxergar o papel da educação na formação do indivíduo e na 

evolução da sociedade. A partir do século XVII e ao longo do século XVIII, pensadores 

como Rousseau e Kant foram fundamentais para a implementação de novas concepções 

educacionais, que visavam um ensino mais humano e voltado para o desenvolvimento 

integral do sujeito. Mesmo com desafios significativos, a ideia de que a educação deve 

ser um processo ativo, reflexivo e transformador foi sendo progressivamente 

incorporada ao longo da História. 

A partir de uma perspectiva ocidental, o teatro dentro da educação, após passar 

pelo período medieval e ser condenado pela Igreja Católica, detentora do poder na 

época, retornou com uma participação considerável no final do século XVI, durante o 

Renascimento. Nesse período, o teatro passou a ser considerado não apenas uma forma 

de entretenimento, mas também uma ferramenta de reflexão e questionamento. O 

Renascimento, com seu foco na valorização do indivíduo e do conhecimento humanista, 

resgatou muitas das ideias dos autores clássicos e promoveu uma mudança de 

mentalidade, favorecendo o desenvolvimento do pensamento crítico e criativo.  

O teatro, então, foi integrado aos processos educacionais como um meio 

poderoso para estimular a imaginação, a expressão e o entendimento profundo da 

condição humana. No entanto, o impacto do teatro na educação foi um processo 

gradual, pois, apesar de sua popularidade crescente, a resistência a sua implementação 

no currículo escolar continuava a ser um desafio. A luta pela aceitação do teatro como 

componente essencial no desenvolvimento intelectual e social do ser humano seria uma 
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jornada longa, marcada por transformações culturais e sociais que culminaram na 

inclusão do teatro como uma disciplina educacional formal nos séculos seguintes. 

 

No final do século XVI, as atividades dramáticas surgiram em quase todas as 

escolas. O humanismo enfatizava a arte do falar, particularmente o latim, e, 

muitas vezes, essa prática se fazia através do diálogo; isto reintroduziu o 

estudo do teatro antigo. Como consequência, encenações escolares eram 

comuns. Mas, esse caminho também permitiu aos pensadores desenvolverem 

formas ainda mais liberais de educação (Courtney, 2010, p.10). 

 

O ensino nas escolas não sofreu alterações significativas no século XVIII e 

início do XIX, mas a filosofia passou por transformações importantes nesse período. 

Um exemplo notável é Jean-Jacques Rousseau, que argumentava que a educação 

deveria respeitar a natureza e o desenvolvimento natural da criança, rompendo com a 

visão predominante da época de que a criança seria apenas uma miniatura de um adulto. 

Rousseau defendia que a educação deveria se concentrar na formação de cidadãos 

livres, autônomos e moralmente responsáveis, em vez de se limitar ao ensino de 

conhecimentos técnicos ou acadêmicos. 

Foi somente na segunda metade do século XIX e, sobretudo, no século XX que o 

teatro e o jogo dramático tiveram uma contribuição decisiva no campo educacional. 

Essa mudança está diretamente ligada às teorias evolucionistas, que comprovaram que o 

crescimento humano é um processo natural e que cada etapa desse desenvolvimento 

precisa ser concluída antes de avançar para a próxima. Essas ideias trouxeram novas 

perspectivas para o papel do teatro na educação, enfatizando sua capacidade de 

estimular o aprendizado por meio da expressão criativa e do envolvimento prático. 

O jogo não é visto apenas como uma atividade lúdica, mas como uma ação com 

propósito no crescimento individual e social. A teoria evolucionista sugere que cada 

ação realizada por um ser vivo, incluindo as brincadeiras e a dramatização, possui uma 

função específica no processo de adaptação e aprendizagem. Essa abordagem também 

reforça a ideia de que o jogo dramático desempenha um papel essencial na formação das 

habilidades cognitivas, sociais e emocionais. Ao imitar e representar o mundo ao seu 

redor, as pessoas, especialmente as crianças, desenvolvem a capacidade de se colocar no 

lugar do outro, de compreender contextos e de explorar novas possibilidades criativas.  

Filósofos e pensadores, ao analisarem o jogo sob essa ótica, ampliaram o 

entendimento de sua importância como ferramenta pedagógica, artística e social. Essa 

visão fundamenta o uso do jogo dramático na educação, onde ele não apenas estimula o 
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aprendizado, mas também contribui para o crescimento integral dos indivíduos em suas 

diferentes fases de desenvolvimento. 

 

Jogo, jogo dramático e imitação, tudo teve de ser considerado dentro da 

teoria evolucionista. Se a vida em si era um processo de crescimento, cada 

ação de coisa viva tinha um propósito em seu crescimento, e filósofos e 

pensadores tentaram encontrar propósitos evolucionistas no jogo e no jogo 

dramático (Courtney, 2010, p.19). 

 

No Brasil, o ensino de teatro possui uma longa e rica trajetória, que remonta ao 

período da colonização portuguesa no século XVI, quando o Teatro Jesuítico 

desempenhou um papel fundamental para a Igreja Católica. Introduzido pelos padres 

jesuítas como parte de sua estratégia de evangelização, o teatro era utilizado como 

ferramenta pedagógica e cultural para catequizar os indígenas e transmitir valores 

religiosos. 

Essas encenações mesclavam elementos das tradições europeias com aspectos 

das culturas indígenas, criando um espaço de troca cultural. No entanto, esse processo 

era frequentemente marcado pela imposição de valores coloniais, que buscavam 

suprimir ou modificar as práticas e crenças dos povos originários, adaptando-as aos 

ideais da religião cristã e da cultura europeia. Como diz Faria:  

 

Entre os projetos que os jesuítas traziam de Portugal, ao criar a Província do 

Brasil em 1552, logo estaria o de realizar representações escolares, que 

reafirmando o ponto de vista católico contra os protestantes, na linha da 

Contrarreforma, dessem ainda aos alunos de seus colégios a oportunidade de 

praticar o latim, a exemplo do que se fazia na Europa (2012, p. 21). 

 

O Teatro Jesuítico foi utilizado como meio para catequizar e explorar os povos 

originários. A Companhia de Jesus, também conhecida como Ordem dos Jesuítas, foi 

uma ordem religiosa católica fundada por Inácio de Loyola, ex-soldado espanhol, em 

1540. O seu principal objetivo era catequizar os indígenas nas colônias europeias. 

Ela teve um papel importante na história da Igreja Católica e na expansão do 

cristianismo pelo mundo, especialmente durante a Era da Conquista e Colonização. No 

Brasil, os primeiros jesuítas chegaram em 1549, liderados por Manuel da Nóbrega. Eles 

foram pioneiros na educação dos descendentes de portugueses e nativos, além de 

construírem igrejas, capelas e centros de catequese. 

O tempo passou e, no Ocidente, a revolução cênica aconteceu na virada dos 

séculos XIX e XX, um período crucial para o desenvolvimento do teatro. Nesse 
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momento, o teatro passou a incorporar novas propostas e abordagens, desencadeando 

novos rumos para a arte dramática como um todo. Foi nesse período que grandes 

mudanças começaram a acontecer nas práticas teatrais, com experimentações e 

inovações que buscavam romper com as convenções tradicionais e expandir as 

fronteiras da performance e da dramaturgia.  

Diversos movimentos e estéticas, como o realismo, o simbolismo e o futurismo, 

influenciaram a forma como o teatro foi visto e praticado, trazendo uma nova 

sensibilidade à arte cênica. A ideia de uma expressão mais livre e autêntica do ser 

humano, a exploração de novos temas e linguagens, além da busca por uma nova 

relação entre o público e o palco deram origem a novas vertentes teatrais que marcaram 

a virada do século. 

No Brasil, o teatro modernista começou a ganhar força na década de 1920, 

quando intelectuais e artistas começaram a buscar uma identidade cultural própria, mais 

alinhada com a realidade e a história do país. Contudo, a consolidação desse movimento 

e das propostas modernistas no teatro brasileiro só ocorreu nas décadas de 1940 e 1950, 

quando o Brasil passou a viver um momento de grande efervescência cultural e artística. 

Durante esse período, o teatro brasileiro buscou romper com as convenções 

teatrais tradicionais e, sobretudo, com a forte influência estrangeira, especialmente a 

europeia. O objetivo era trazer para o palco elementos da cultura e da realidade 

brasileira, buscando uma representação mais autêntica das questões sociais, políticas e 

culturais do País. O teatro passou a se preocupar com temas como a identidade nacional, 

os problemas sociais e a luta contra a opressão, refletindo as inquietações de uma 

sociedade em transformação. 

Nos espaços institucionais de ensino brasileiro, nas décadas de 1930 e 1940, o 

teatro ainda era utilizado principalmente como ferramenta pedagógica em eventos e 

apresentações formais, com um caráter mais voltado para o ensino moral e disciplinar. 

Entretanto, a partir das influências modernistas e com o fortalecimento das ideias de 

uma arte mais crítica e reflexiva, o teatro passou a se expandir nas escolas, 

universidades e outras instituições educacionais. 

As novas práticas e as ideias que emergiam da arte modernista começaram a 

incorporar novas formas de pensar o teatro como um processo educativo e não apenas 

como um entretenimento ou uma simples ferramenta pedagógica. Dessa forma, o teatro 

começou a ganhar um novo status dentro da educação brasileira, sendo visto não só 

como um meio de formação artística, mas também como um caminho para o 
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desenvolvimento de uma consciência crítica, estimulando a reflexão sobre as realidades 

sociais e culturais do Brasil. 

A formação profissional na área de teatro foi regulamentada a partir de 1965, 

com a criação da Lei Federal nº 4641, de 27 de maio de 1965, que formalizou as 

carreiras de ator, crítico, diretor, cenógrafo e professor de arte dramática. Essa lei 

representou um marco importante para a consolidação do teatro como profissão no 

Brasil ao estabelecer uma base legal para o exercício dessas atividades e garantir a 

formação técnica e acadêmica dos profissionais da área. As escolas pioneiras no ensino 

de interpretação, que surgiram nas décadas anteriores, desempenharam um papel 

fundamental como modelo pedagógico, influenciando a estruturação dos cursos 

superiores e a formação de professores de teatro em todo o país. Nesse cenário, essas 

instituições não apenas contribuíram para a construção de uma identidade teórica e 

prática para o teatro brasileiro, mas também impulsionaram a profissionalização e o 

reconhecimento da arte dramática enquanto campo de estudo acadêmico. 

Na década de 1970, com a promulgação da Lei de Diretrizes e Bases da 

Educação (LDB), de 1971, houve a inserção do teatro e de outras formas de arte no 

currículo escolar. No entanto, ela incorporou as artes como uma área genérica de ensino 

e não atendeu às necessidades específicas de cada linguagem artística. 

 O ensino de artes foi frequentemente diluído em um currículo generalista, que 

combinava as artes plásticas com o desenho, a música e as artes cênicas, sem oferecer a 

devida autonomia para que cada uma dessas linguagens se desenvolvesse de maneira 

mais aprofundada e específica. Esse modelo foi uma solução de baixo custo para o 

sistema educacional, comprometendo a qualidade do ensino artístico e não 

possibilitando uma formação adequada para os futuros profissionais da área.  

Em grande parte, a falta de formação docente específica em cada uma das artes 

foi um dos principais fatores que levaram a essa falha no processo educativo, resultando 

na expansão da demanda por cursos superiores em artes, incluindo bacharelados e 

licenciaturas em teatro. Essa lacuna no ensino superior refletiu a crescente percepção de 

que o teatro, como expressão artística, exigia uma abordagem mais especializada e uma 

formação acadêmica sólida para garantir a qualificação dos professores e dos futuros 

profissionais da área. 

Na década de 1980, os movimentos pela redemocratização do Brasil tiveram um 

impacto significativo no ensino do teatro. Com a abertura política e o enfraquecimento 

da repressão, o teatro nas escolas passou a ser visto como uma ferramenta poderosa para 
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a educação crítica e para o engajamento social. Nesse contexto, diversos educadores e 

artistas começaram a adotar o conceito de teatro-educação, que transcendia o ensino das 

técnicas teatrais e se consolidava como um meio de promover a reflexão, o debate e a 

conscientização sobre questões sociais e políticas. O teatro se tornou, assim, um 

instrumento para questionar a realidade, para incentivar a participação cidadã e para 

fomentar a transformação social, refletindo os anseios de uma sociedade em busca de 

liberdade e justiça. 

A nova Lei de Diretrizes e Bases da Educação (LDB), de 1996, trouxe um 

avanço significativo para o ensino das artes no Brasil, incluindo o teatro, ao torná-lo um 

componente obrigatório na educação básica. No entanto, ainda permanecia dentro da 

disciplina de artes, junto a outras expressões artísticas, como música, dança e artes 

visuais. Embora o currículo específico para o ensino de teatro tenha começado a se 

estruturar de forma mais organizada, a realidade das escolas brasileiras – marcada pela 

falta de infraestrutura e pela escassez de professores qualificados – limitava a efetiva 

expansão e consolidação do teatro nas instituições educacionais. 

A aprovação da Base Nacional Comum Curricular (BNCC), em 2017, trouxe 

novas perspectivas para o ensino do teatro. A BNCC estabeleceu o teatro como uma das 

linguagens das artes, integrando-o oficialmente ao currículo do ensino fundamental, 

junto com música, dança e artes visuais. Seu objetivo é que o teatro não apenas sirva 

como uma forma de expressão artística, mas também contribua para o desenvolvimento 

de habilidades criativas, colaborativas e comunicativas nos estudantes. No entanto, 

apesar de ser um componente integrante da BNCC, a implementação plena do ensino de 

teatro ainda enfrenta muitos desafios. A falta de professores especializados, a carência 

de infraestrutura adequada e a escassez de materiais didáticos nas escolas brasileiras são 

obstáculos que dificultam a efetivação desse importante componente curricular. 

Atualmente, o teatro tem um maior reconhecimento como uma ferramenta 

essencial para o desenvolvimento integral dos estudantes, promovendo habilidades 

fundamentais como criatividade, comunicação, empatia, pensamento crítico e 

colaboração. Ele desempenha um papel crucial na formação de cidadãos mais 

conscientes, reflexivos e engajados, além de ser um meio eficaz para a valorização e o 

respeito à diversidade cultural do Brasil. 

 O ensino de teatro nas escolas brasileiras, portanto, evoluiu de uma prática 

periférica e esporádica para um componente reconhecido da educação básica, com seu 

impacto cada vez mais evidente na construção de uma sociedade mais inclusiva e 
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crítica. Porém, ainda enfrenta desafios significativos para alcançar toda a rede de ensino 

do país. 

Diante do exposto, fica mais compreensível o porquê de ainda hoje, no século 

XXI, a grande massa da população, especialmente das classes menos favorecidas 

economicamente, não ter acesso à linguagem teatral, independentemente da forma 

(espectador, ator etc.). Desse modo, indago algumas questões, enquanto artista, 

professora e pesquisadora de teatro: como fazer com que mais pessoas (a princípio, 

crianças e adolescentes) tenham acesso a linguagem teatral dentro do seu espaço 

escolar? Partindo de metodologias utilizadas em sala de aula, dentro do ensino de teatro, 

pode-se conquistar esses estudantes enquanto público? Como? Quais caminhos são 

possíveis? 

Ao refletir sobre essas inquietações, não pude deixar de pensar no poder 

transformador do improviso, dos jogos teatrais e do lúdico dentro do universo teatral. 

Essas práticas têm a capacidade de não apenas explorar a criatividade e a 

espontaneidade, mas também de abrir espaço para reflexões profundas e para o 

aprendizado por meio da experiência. E, então, algo curioso surgiu em minha mente: a 

rádio. Sim, a rádio, esse veículo de comunicação de massa que, de maneira silenciosa, 

fez parte da minha história desde a infância.  

Recordo-me de ouvir, com meus avós maternos e meus pais, suas transmissões 

desde a infância. A rádio, com sua magia de construir mundos e histórias apenas com 

palavras, tem uma conexão com o teatro, especialmente no que diz respeito ao 

improviso e à criação coletiva. Em ambos, a imaginação desempenha um papel central, 

e a habilidade de se comunicar sem as limitações visuais abre um leque de 

possibilidades. Esse entrelaçamento entre rádio, teatro e a importância do lúdico se 

torna, assim, uma maneira de ver o mundo mais fluida e enriquecedora, estimulando a 

reflexão, a imaginação e a troca. 

A rádio emergiu como um meio de comunicação de massa nas primeiras décadas 

do século XX, especialmente após a Primeira Guerra Mundial. Com a popularização do 

rádio doméstico na década de 1920, ele se tornou uma ferramenta poderosa para 

disseminar informações, entretenimento e cultura. O rádio não apenas transformou a 

forma como as pessoas consumiam notícias e histórias, mas também alterou a dinâmica 

social, permitindo que vozes antes marginalizadas alcançassem um público amplo. 

Enquanto professora e artista de teatro, percebo a estrutura da rádio como um 

caminho com muitas possibilidades. A rádio pode dar margem para a nossa imaginação 
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e, assim, possibilitar a construção de personagens, a experimentação e a diversão 

enquanto se aprende, agregando elementos sonoros diversos, como: brincar com a voz, 

com o ritmo e com tom, assim como com sons do dia a dia e com sons do universo das 

crianças e adolescentes - podendo, inclusive, fazer uso do celular (ao gravar sons e 

vozes), objeto tão presente atualmente. 

Nesse caminho, encontro em Walter Benjamin e suas narrativas radiofônicas. 

Elas foram feitas em um contexto histórico e cultural marcado por profundas 

transformações sociais, políticas e tecnológicas. Benjamin viveu em um período de 

modernidade, caracterizado por mudanças rápidas e profundas. A industrialização, a 

urbanização e o avanço tecnológico moldaram a vida cotidiana. A rádio, como um 

produto dessa modernidade, refletia e influenciava as novas formas de experiência e 

percepção. Assim, ele estava interessado em como esses novos meios de comunicação 

afetavam a experiência estética e a percepção do tempo e do espaço. 

Walter Benjamin introduziu a ideia de que a experiência estética é moldada pelo 

meio através do qual a arte é consumida. No caso do rádio, ele via a narrativa 

radiofônica como uma forma de arte que poderia democratizar a cultura, permitindo que 

as massas tivessem acesso a histórias e ideias. 

O contexto cultural da época também foi marcado por movimentos artísticos 

como o surrealismo e o expressionismo, que buscavam explorar o inconsciente e a 

subjetividade. Benjamin se interessou por essas correntes e suas ideias sobre o rádio 

foram influenciadas por essas estéticas. Ele via o rádio como um meio que poderia 

capturar a fragmentação da experiência moderna e oferecer novas formas de narrativa 

que desafiavam as convenções tradicionais. 

A rádio também foi um instrumento político poderoso. Durante a ascensão do 

totalitarismo na Europa, a rádio foi utilizada como uma ferramenta de propaganda. 

Benjamin, que era um crítico do fascismo e do autoritarismo, refletiu sobre como as 

narrativas radiofônicas poderiam ser usadas tanto para a emancipação quanto para a 

manipulação das massas. Ele acreditava que a forma como as histórias eram contadas no 

rádio poderia influenciar a consciência coletiva e a formação da opinião pública. 

Benjamin era um crítico cultural que se preocupava com as implicações sociais e 

políticas da tecnologia. Ele via o rádio como uma forma de comunicação que poderia 

potencialmente democratizar a cultura, mas também alertava para os riscos de alienação 

e desumanização que poderiam surgir com a massificação da experiência estética. 
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O contexto histórico e cultural das narrativas radiofônicas de Walter Benjamin é 

complexo e multifacetado, refletindo as tensões entre modernidade, tecnologia, arte e 

política. Suas reflexões sobre o rádio oferecem uma visão crítica sobre o modo como os 

meios de comunicação moldam a experiência humana e a percepção cultural, temas que 

permanecem relevantes até os dias de hoje. 

Para concluir esta introdução, é fundamental ressaltar que a educação básica 

brasileira desempenha um papel crucial na formação integral dos estudantes e que a 

arte, em suas diversas formas, é um componente essencial nesse processo. O ensino de 

teatro no Brasil, apesar dos desafios históricos e estruturais, tem se mostrado uma 

ferramenta valiosa para o desenvolvimento da criatividade, da empatia e da reflexão 

crítica entre os alunos. A experiência teatral, ao permitir que os estudantes se envolvam 

ativamente na criação e na interpretação de histórias, contribui para a formação de 

cidadãos mais conscientes e expressivos, capazes de compreender e questionar o mundo 

ao seu redor. 

O acesso à arte, em especial ao teatro, é um direito fundamental que precisa ser 

garantido a todos, já que ele possibilita a vivência de múltiplas realidades e o 

desenvolvimento de habilidades cognitivas, emocionais e sociais. A integração de 

práticas como o jogo e a improvisação no ensino de teatro amplia as possibilidades de 

expressão e de aprendizado, tornando o ambiente educacional mais dinâmico e 

inclusivo. Além disso, o rádio, como meio de comunicação de massa, e as narrativas 

radiofônicas, desempenham um papel importante na transmissão de histórias e na 

criação de experiências sensoriais. 

Por fim, o clown, com sua capacidade de entreter e, ao mesmo tempo, refletir 

sobre questões sociais e humanas, oferece uma abordagem única e transformadora no 

ensino de teatro. Ao integrar humor, crítica social e empatia, o clown é uma poderosa 

ferramenta para ensinar os alunos a lidarem com as fragilidades humanas e a 

desenvolverem uma compreensão mais profunda de si mesmos e do outro.  

O conjunto dessas temáticas - educação básica, ensino de teatro, acesso à arte, 

jogo, rádio, narrativas radiofônicas e clown - configura-se como uma proposta 

enriquecedora para a formação educacional no Brasil, ao proporcionar não apenas o 

aprendizado técnico, mas também o fortalecimento de uma prática pedagógica que 

valoriza a experiência artística como instrumento de transformação e reflexão social. 
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PROBLEMÁTICA DO OBJETO 

Como a trajetória e a atuação da professora-artista de teatro podem promover a 

integração entre as práticas pedagógicas da linguagem teatral, desenvolvidas em sala de 

aula e previstas no eixo Teatro da BNCC para os anos finais do Ensino Fundamental e 

potencializar a experiência teatral? Este estudo busca responder a essa questão ao 

investigar de quais maneiras essas práticas podem potencializar o encontro com o 

experimento cênico inspirado nas narrativas radiofônicas de Walter Benjamin, 

oferecendo aos estudantes da educação básica da rede pública uma vivência artística 

rica em troca, reflexão e aprendizado. 

 

JUSTIFICATIVA DA PESQUISA 

A pedagogia do teatro é um campo de atuação com o qual muito me identifico. É 

na lida com a educação básica e seus desdobramentos que me enxergo desde o começo 

da graduação. Para maior entendimento dessa área teatral, Koudela diz que “a 

pedagogia do teatro incorpora tanto a investigação sobre a teoria e a prática da 

linguagem artística do teatro, quanto a sua inserção nos vários níveis e modalidades de 

ensino” (2009, p. 265). Assim, acredito que estar em sala de aula me lembra das 

infinitas possibilidades as quais a arte pode atravessar.  

O exercício da docência me ensina e me inspira enquanto ser humano e artista. 

Acredito que um dos motivos desse encantamento se deve às possibilidades de criação 

para idades distintas e a oportunidade de proporcionar o encontro da linguagem teatral 

para as faixas etárias presentes na escola, enquanto componente curricular, 

diferentemente do que aconteceu comigo quando tive a mesma idade.  

Durante minha formação na graduação em Teatro, tive a oportunidade de 

experenciar vários espaços e perpassar várias experiências. Passei por contextos de 

ensino tanto formais, quanto informais, além de me envolver em experimentos cênicos 

individuais e coletivos. Assumi diversas funções ao longo do percurso, como 

professora, atriz, mediadora, entre outras. Essas experiências variadas enriqueceram 

minha trajetória e foram essenciais para a criação da personagem Abigail e seus 

programas de rádio. Aqui irei relatar um pouco sobre isso. 

Esse encontro de pluralidades, dentro da área dos estágios não curriculares,  na 

Galeria Janete Costa – Recife/PE; no Teatro de Santa Isabel – Recife/PE; e no Cine 

Teatro Bianor Mendonça Monteiro – Camaragibe/PE, nos quais atuei diretamente com 
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mediação cultural, foi fundamental para ampliar minha visão sobre a educação e a arte. 

Nesses espaços, tive a oportunidade de interagir com diferentes públicos, recebendo 

tanto grupos escolares quanto público espontâneo, o que me permitiu refletir sobre o 

impacto da linguagem teatral na formação e no desenvolvimento dos indivíduos. Essa 

vivência me trouxe a certeza de que a educação teatral é o caminho que desejo seguir 

profissionalmente, especialmente ao promover encontros que conectam o teatro com 

crianças e adolescentes, estimulando sua criatividade e empatia. 

Na Galeria Janete Costa, localizada em Recife/PE, estagiei de janeiro a 

novembro de 2015 e essa experiência foi extremamente enriquecedora, pois tive a 

oportunidade de trabalhar com uma equipe multifacetada, composta por profissionais de 

diversas áreas, como história, artes visuais, cinema, design, entre outras. Esse ambiente 

interdisciplinar permitiu que as exposições e as instalações de arte fossem analisadas e 

apreciadas sob diferentes perspectivas, o que ampliou meu entendimento e sensibilidade 

em relação à arte e suas diversas formas de expressão. Além disso, a equipe e eu 

realizávamos diversas intervenções e mediações, sempre a partir de nossas formações 

acadêmicas e das trocas interdisciplinares, o que tornou o trabalho mais dinâmico e 

colaborativo.  

Foi nesse contexto que também tive meu primeiro contato com a acessibilidade 

comunicacional no campo da arte, um tema que, posteriormente, aprofundei no campo 

do teatro. Essa vivência não só ampliou meus conhecimentos, mas também foi uma 

excelente oportunidade para desenvolver minha empatia enquanto professora e artista, 

uma habilidade essencial para lidar com a diversidade de públicos e criar espaços mais 

inclusivos e acolhedores nas minhas práticas. 

No Teatro de Santa Isabel, localizado no centro da cidade do Recife/PE, estagiei 

de novembro de 2015 a janeiro de 2017. A equipe era mais reduzida e voltada 

exclusivamente para a área teatral, mas a experiência foi extremamente significativa e 

contribuiu de maneira profunda para meu desenvolvimento profissional. Durante esse 

período, tive a oportunidade de aprofundar o meu trabalho de mediação dentro da minha 

própria linguagem, um aspecto fundamental que, mais tarde, se tornou a base das 

minhas práticas em sala de aula, tanto enquanto estagiária, quanto após minha formação 

como professora. 

As visitas guiadas no Teatro de Santa Isabel eram uma experiência única e muito 

rica, pois não apenas compartilhávamos as histórias oficiais do teatro, mas também 
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detalhávamos os bastidores e as curiosidades, incluindo as famosas fofocas que 

marcaram a trajetória do local ao longo dos anos. Além disso, tínhamos a oportunidade 

de conduzir os grupos por diversas áreas do teatro, fora do espaço destinado ao público, 

como palco, camarins, setor administrativo, fosso, jardins do teatro e salão nobre. 

Esse tipo de abordagem, que permitia aos visitantes conhecerem diferentes 

ambientes e contextos do teatro, estimulava a curiosidade e a atenção dos grupos, 

tornando a experiência muito mais envolvente, seja para os visitantes agendados, seja 

para os espontâneos. Essa dinâmica de imersão proporcionava um aprendizado mais 

amplo e uma conexão mais profunda com o espaço teatral, refletindo diretamente na 

minha prática pedagógica e na forma como passei a compreender o valor da mediação 

cultural. 

No Cine Teatro Bianor Mendonça Monteiro, localizado em Camaragibe, região 

metropolitana do Recife, estagiei de setembro de 2017 até junho de 2018. Esse teatro, 

ao contrário do espaço onde estagiei anteriormente, estava em um processo constante de 

luta e adaptação, buscando conquistar equipamentos adequados, melhorar sua estrutura 

física e patrimonial, além de contratar novos funcionários para suprir as necessidades do 

local.  

Diferente do Teatro de Santa Isabel, que é considerado um patrimônio material 

de grande importância histórica e cultural, o Cine Teatro Bianor Mendonça Monteiro 

ainda enfrentava desafios para consolidar sua identidade e seu reconhecimento. Essa 

realidade, embora mais desafiadora, me proporcionou uma compreensão mais profunda 

sobre a complexidade da gestão cultural e a importância do trabalho coletivo na 

valorização de espaços culturais que, apesar de não possuírem o status de patrimônio 

material, desempenham um papel essencial na comunidade e na cena cultural local. 

 

Apenas em 2002 tem início as obras de construção do Teatro de Camaragibe 

no local onde funcionara a 1ª. cooperativa de trabalhadores da América 

Latina e o Cinema da Fábrica na década 1960. Com várias interrupções no 

andamento das obras, o teatro é inaugurado em 2012, logo encerrando suas 

atividades. Em 2014, é reaberto e novamente fechado, mantendo-se assim até 

o início de 2017 quando a atual gestão da Fundação de Cultura de 

Camaragibe fez reparos básicos necessários para o seu funcionamento para 

pequenos eventos e encontros (Mapa Cultural De Pernambuco, 2024, s.p.). 

 

Essas experiências, tanto nos estágios, quanto nas atividades de mediação 

cultural, desempenharam um papel crucial em minha trajetória, pois me possibilitaram 

vivenciar, de forma prática, diferentes possibilidades de trabalho dentro da arte. Foi 
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nesse contexto que pude aprofundar minha compreensão sobre a linguagem teatral, 

tanto no papel de artista, quanto de mediadora cultural. Além disso, entendi de maneira 

mais profunda a importância do trabalho coletivo, que é essencial tanto nas artes, quanto 

no processo educacional. Essas vivências foram decisivas para que eu reconhecesse, de 

maneira concreta, o potencial transformador da arte na educação e o papel fundamental 

que ela pode desempenhar na formação integral de jovens. 

Durante as disciplinas de estágio (foram ofertadas quatro nesse segmento: 

estágio curricular supervisionado em ensino de teatro 1 – observação em espaço de 

ensino formal; estágio curricular supervisionado em ensino de teatro 2 – regência em 

espaço de ensino formal; estágio curricular supervisionado em ensino de teatro 3 – 

observação em espaço de ensino não formal; e estágio curricular supervisionado em 

ensino de teatro 4 – regência em ensino não formal), tive oportunidade de trabalhar com 

turmas de faixas etárias, realidades socioeconômicas, estrutura física, equipe pedagógica 

e finalidades distintas. 

Meu primeiro campo de estágio curricular foi no Colégio de Aplicação (CAp) da 

Universidade Federal de Pernambuco (UFPE), no ano de 2016. Essa instituição oferta o 

ensino de educação básica, mais especificamente Ensino Fundamental - anos finais e 

Ensino Médio. Observei uma turma do sexto ano do ensino fundamental – anos finais 

durante um período acadêmico e, no período seguinte, realizei a regência dessa turma.  

O CAp é um espaço escolar que tem como um dos seus princípios ser um local 

para receber discentes em formação na área de licenciatura para cumprir suas etapas de 

estágio, então foi uma experiência bastante diferenciada dentro da docência, visto que 

fui muito bem orientada tanto no período de estágio supervisionado 1 (observação), 

quanto no período de estágio supervisionado 2 (docência). 

Durante minha experiência no Colégio de Aplicação da UFPE, pude perceber 

como o teatro pode ser uma ferramenta poderosa para o desenvolvimento das 

habilidades sociais e emocionais dos alunos. Ao trabalhar com a turma do sexto ano, 

observei que as atividades teatrais não apenas despertavam o interesse dos estudantes, 

mas também promoviam um ambiente de colaboração e respeito mútuo.  

As dinâmicas de grupo, os jogos teatrais e as improvisações permitiram que os 

alunos se expressassem de maneira autêntica, criando um espaço seguro para a 

exploração de suas emoções e ideias. Essa vivência reforçou em mim a crença de que o 

teatro é um meio eficaz de promover a empatia e a compreensão entre os jovens. 
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Na Escola Municipal de Arte João Pernambuco, cumpri meus últimos estágios 

supervisionados. A escola foi inaugurada em 1991, com o intuito de ser uma escola 

modelo no ensino de artes, referência para que outras unidades surgissem no futuro (o 

que não aconteceu até o presente momento). É um espaço de ensino não formal e tem 

turmas de música, dança, teatro, entre outros. Ela se divide em módulos e tem o intuito 

de promover culminância ao final de cada etapa.  

Nessa etapa, tive a oportunidade de trabalhar com estudantes de idades distintas 

dentro da mesma turma, o que foi um grande desafio, mas também uma experiência 

extremamente enriquecedora. A diversidade de idades trouxe diferentes perspectivas e 

maneiras de aprender, o que exigiu uma adaptação constante das minhas estratégias 

pedagógicas. 

 Além disso, tive o privilégio de dividir a regência com minha amiga e colega de 

turma, Analice Croccia. A parceria com ela foi fundamental, pois tivemos a chance de 

trocar ideias, aprimorar práticas e aprender uma com a outra, enriquecendo ainda mais o 

processo de ensino-aprendizagem. Essa colaboração tornou o ambiente de trabalho mais 

dinâmico e estimulante, me proporcionando um crescimento significativo enquanto 

professora. Cada aula, cada desafio e até mesmo as trocas com os alunos foram 

elementos que contribuíram para o meu amadurecimento profissional. 

Cada aluno trazia consigo uma bagagem distinta e isso enriquecia as discussões 

e as atividades. A interação entre os mais jovens e os mais velhos gerava um ambiente 

colaborativo, no qual todos aprendiam uns com os outros, promovendo um senso de 

comunidade e pertencimento. Essa troca de experiências foi fundamental para que eu 

pudesse entender melhor as necessidades e os interesses de cada grupo, adaptando as 

atividades para que todos se sentissem incluídos e motivados. 

Dividir a regência com Analice Croccia foi uma experiência extremamente 

enriquecedora. Juntas, pudemos compartilhar ideias, discutir abordagens e desenvolver 

um planejamento que contemplasse as particularidades de cada aluno. A colaboração 

entre nós não apenas fortaleceu nossa prática docente, mas também nos permitiu 

experimentar diferentes estilos de ensino e técnicas teatrais. 

 Essa parceria foi essencial para criar um ambiente de aprendizado mais 

dinâmico e criativo, onde os alunos se sentiam à vontade para explorar suas habilidades 

e expressar suas emoções. A troca constante de feedback entre nós também foi um fator 

importante para o nosso crescimento como educadoras. 
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A culminância, no final do módulo de regência, foi um momento de grande 

celebração e aprendizado. Preparar os alunos para essa apresentação exigiu um 

planejamento cuidadoso e uma dedicação intensa, mas o resultado valeu a pena. Ver a 

transformação dos alunos ao longo do processo, desde a insegurança inicial até a 

confiança na apresentação final, foi uma das experiências mais gratificantes da minha 

trajetória. Essa culminância não apenas mostrava o que os alunos haviam aprendido, 

mas também servia como uma oportunidade para que eles se sentissem valorizados e 

reconhecidos por seus esforços. 

Além disso, a diversidade de experiências que vivenciei durante os estágios 

obrigatórios me proporcionou uma compreensão mais ampla das diferentes realidades 

que os alunos enfrentam. Cada turma tinha suas particularidades e isso exigia uma 

adaptação constante das abordagens pedagógicas. Em algumas situações, percebi que o 

teatro poderia servir como um canal de comunicação para alunos que, de outra forma, 

teriam dificuldade em se expressar. Essa capacidade de conectar-se com os estudantes, 

independentemente de suas origens ou desafios, é uma das razões pelas quais me sinto 

tão apaixonada pela educação teatral. 

Em outras disciplinas, além dos estágios obrigatórios, tive oportunidade de 

trabalhar a parte prática e artística do curso da licenciatura em teatro. Esses momentos 

de aprendizado foram e são de fundamental contribuição para minha trajetória enquanto 

professora e artista. Destaco as disciplinas Metodologia do Ensino do Teatro 2, feita no 

quarto período e na qual montamos o espetáculo É verdade, é mentira, com o professor 

Luís Augusto da Veiga Pessoa Reis; Laboratório de Encenação, feita no sexto período, 

com o professor Roberto Lúcio Cavalcante de Araújo, na qual realizamos a montagem 

de Um beijo, um abraço, um aperto de mão; Metodologia do Ensino do Teatro 5, feita 

no sétimo período, com a professora Marianne Consentino, na qual realizamos a 

montagem do El salón místico; e, por fim, a disciplina de Montagem Pedagógica, 

realizada no oitavo e último período da graduação, com o professor Marcondes Gomes 

Lima, onde construímos Tudo que é bonito é bordô. Terei oportunidade para detalhar 

sobre essas experiências durante o primeiro capítulo dessa dissertação. 

Fora do ambiente universitário, uma contribuição significativa para a minha 

trajetória foi a experiência de atuar no espetáculo Proscenium!, uma criação financiada 

pela Lei Rouanet, que foi apresentada no Teatro de Santa Isabel durante os anos de 2018 

e 2019. As apresentações aconteciam às terças-feiras à tarde e tinham como um dos 

principais objetivos levar a arte teatral a grupos agendados de escolas e instituições.  



35 
 

 

 

Essa vivência não apenas me permitiu aprimorar minhas habilidades como atriz, 

mas também me proporcionou a oportunidade de impactar diretamente o público jovem, 

despertando seu interesse pela arte e promovendo a reflexão sobre temas relevantes por 

meio do teatro. Essa experiência reforçou minha convicção sobre a importância do 

acesso à cultura e à educação artística, além de me motivar a continuar buscando formas 

de conectar a arte ao cotidiano dos estudantes. Falarei com detalhes sobre ela em outra 

etapa deste trabalho. 

Com essas inquietações, frutos da minha memória e vivência enquanto estudante 

de teatro e da minha bagagem enquanto profissional de teatro, debruço meu olhar para a 

pesquisa acadêmica, relacionando teoria e prática. Para isso, aponto questões que podem 

ser consideradas, a princípio, como individuais, mas que são levadas e trabalhadas no 

coletivo – como toda experiência teatral. Dentro dessa perspectiva, lembro também da 

recente experiência de docência no ensino remoto, devido à pandemia da COVID-19, 

ocorrida nos anos de 2020 e 2021, quando atuei enquanto professora substituta de teatro 

do Colégio de Aplicação da Universidade Federal de Pernambuco (UFPE) nas turmas 

de Ensino Fundamental - anos finais e Ensino Médio. 

Nesse percurso específico da minha formação e prática docente precisei me 

reinventar, adaptando minhas metodologias e explorando novas formas de interação 

com os alunos. Um dos caminhos mais inovadores e que teve grande adesão foi o uso da 

linguagem radiofônica como ferramenta pedagógica, explorando temáticas relevantes e 

urgentes da pandemia, como o isolamento social, o uso de máscara, o álcool em gel, 

entre outras questões. Ao mesmo tempo, busquei integrar as especificidades da 

linguagem teatral — como o trabalho coletivo, o improviso, a criação de personagens e 

a dinâmica de ensaio — de forma que ambas as linguagens se complementassem, 

criando uma abordagem única e envolvente. 

Para isso, desenvolvi a personagem Abigail, uma locutora fictícia da Rádio 

Pandemia FM, cuja voz e presença se tornaram um ponto de conexão entre os 

estudantes e o conteúdo trabalhado. Por meio de Abigail, pude explorar de maneira 

lúdica e criativa as complexidades da pandemia, proporcionando aos alunos uma 

experiência imersiva que mesclava a teoria da comunicação, a prática teatral e as 

questões sociais emergentes naquele contexto. Esse processo de criação e adaptação não 

só potencializou o aprendizado, como também gerou um ambiente de reflexão e 

colaboração no qual todos puderam se expressar e se conectar de maneira significativa. 
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A experiência gerou bons frutos, tanto nas turmas do Ensino Fundamental - anos 

Finais, quanto no Ensino Médio. A partir disso, li sobre outras vivências que 

relacionavam rádio e teatro dentro da sala de aula e decidi investigar mais. Cheguei em 

conceitos como radionovela, radioteatro, entre outros, assim como tive acesso à 

experiência de Walter Benjamin (filósofo, ensaísta, tradutor e crítico literário alemão, 

considerado um dos maiores pensadores do século XX) com suas histórias radiofônicas, 

voltadas para as crianças alemãs entre 1927 e 1932.  

Benjamin escreveu e apresentou programas de vários gêneros em emissoras de 

rádio de Berlim e Frankfurt, entre elas as peças radiofônicas. Podemos ter uma maior 

dimensão da importância desse trabalho ao ler este comentário da professora Rita 

Pereira, presente na capa do livro A hora das crianças – narrativas radiofônicas 

(Benjamin, 2020ª): 

 

Propor uma programação que tivesse por interlocutores as crianças, no 

contexto do surgimento de uma nova tecnologia – o rádio, presente apenas há 

três anos no contexto alemão – dá-nos a dimensão do lugar ativo que 

Benjamin reserva às crianças na cultura, e da importância que a temática da 

infância ocupa em sua obra (PEREIRA, 2020, s.p.). 

 

A citação evidencia a visão inovadora de Walter Benjamin ao enxergar as 

crianças como interlocutoras ativas no cenário cultural e tecnológico de sua época, 

destacando o papel central da infância em sua obra. Sua menção ao rádio, uma 

tecnologia emergente na Alemanha daquele período, reflete sua sensibilidade em 

perceber e explorar o potencial educativo e cultural dos novos meios de comunicação, 

reconhecendo nas crianças não apenas receptoras passivas, mas participantes ativos e 

engajados. Inspirada por esse olhar de Benjamin, fui motivada a ampliar minhas 

perspectivas, especialmente ao valorizar a centralidade das crianças, o que despertou em 

mim a necessidade de investigar novas possibilidades na relação entre teatro e rádio. 

Ao longo do meu processo formativo, desde o período da graduação em Teatro, 

percebo que a mediação cultural, assim como o trabalho artístico em diversas funções 

— seja como atriz, diretora, produtora, bilheteira, mediadora cultural ou em outras áreas 

— sempre me mobilizaram profundamente. Inicialmente, cheguei à graduação com a 

convicção de que meu foco estava direcionado para a educação teatral. No entanto, à 

medida que fui avançando na minha trajetória, compreendi que expandir minhas 

experiências e integrar diferentes áreas dentro da arte teatral só enriqueceriam minha 

vida pessoal e profissional. Esse processo me permitiu desenvolver esta pesquisa, que se 
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tornou não apenas possível, mas também desejada. Ao entrelaçar os caminhos de 

professora e artista, percebo cada vez mais o potencial transformador da arte, 

especialmente da linguagem teatral, tanto em minha própria vida, quanto na vida 

daqueles com quem compartilho essa jornada — seja como público ou como colega de 

trabalho, com quem troco conhecimentos e experiências. 

Assim, ao realizar um experimento teatral que dialoga com as narrativas 

radiofônicas de Walter Benjamin, dentro do espaço escolar genuíno que é a sala de aula, 

reafirmo a arte como agente de transformação e direito político. 

 

OBJETIVOS DO ESTUDO 

Criar um experimento teatral, baseado nas narrativas radiofônicas de Walter 

Benjamin, para os meus estudantes da educação básica da rede pública de ensino, com o 

intuito de certificar as possibilidades de apreciação teatral dentro do espaço escolar e 

integrá-las as experimentações trabalhadas nas aulas de Arte, baseada nas habilidades 

do eixo teatro da BNCC. 

Dentro dos objetivos específicos, investigo duas habilidades do eixo sobre teatro 

presentes na BNCC: (EF69AR27) Pesquisar e criar formas de dramaturgias e espaços 

cênicos para o acontecimento teatral, em diálogo com o teatro contemporâneo; e 

(EF69AR29) Experimentar a gestualidade e as construções corporais e vocais de 

maneira imaginativa na improvisação teatral e no jogo cênico. 

Também apresento o experimento teatral Rádio Iraci FM, baseado nas narrativas 

radiofônicas de Walter Benjamin, criado para estudantes do 7º e 8º anos do Ensino 

Fundamental - anos finais da escola da rede estadual Dr. Edson dos Santos Bernardes, 

na qual atuo como professora de arte desde 2022. 

E reflito sobre a importância de proporcionar oportunidades de acesso à arte, 

destacando seu papel fundamental no desenvolvimento pessoal e social dos alunos, 

assim como os modos pelos quais essas experiências artísticas podem enriquecer suas 

vidas e ampliar suas perspectivas. 

 

PROCEDIMENTOS METODOLÓGICOS 

A natureza desta dissertação de mestrado se fundamenta em uma metodologia 

qualitativa, que privilegia a interpretação e a compreensão dos fenômenos em vez da 
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quantificação de dados. Conforme discutido no livro Metodologias qualitativas de 

pesquisa (2008), organizado por Nívea Maria Fraga Rocha, Raimundo Santos Leal e 

Edivaldo Machado Boaventura, a pesquisa qualitativa se caracteriza desse modo 

“quando o pesquisador não tem a preocupação de quantificar, mas de interpretar, 

compreender fatos e informações, na busca de solução para o problema proposto” 

(2008, p. 19). Essa abordagem se alinha diretamente ao propósito deste trabalho, que 

busca explorar as complexas relações entre teatro, educação e narrativa radiofônica, 

partindo de uma perspectiva que valoriza as experiências subjetivas e os contextos nos 

quais os sujeitos estão inseridos. 

Ao optar pela pesquisa qualitativa, abro espaço para um olhar mais aprofundado 

sobre os significados e sentidos atribuídos pelos estudantes aos experimentos teatrais 

propostos. Essa metodologia não apenas permite, mas também incentiva a consideração 

de aspectos culturais, sociais e históricos que permeiam o contexto da educação básica 

pública. Dessa forma, mais do que mensurar resultados ou definir padrões, meu objetivo 

é interpretar os processos vivenciados, captando nuances e singularidades que possam 

contribuir para um entendimento mais amplo e transformador das práticas pedagógicas 

e artísticas. Por meio dessa abordagem, busco não apenas responder às questões de 

pesquisa, mas também promover reflexões que possam reverberar além dos limites 

desta dissertação, conectando teoria e prática em um diálogo vivo e criativo. 

A referida pesquisa qualitativa consistirá na utilização da pesquisa bibliográfica. 

Acerca desse tipo de pesquisa, de acordo com o livro Nove passos para elaboração do 

trabalho de conclusão de curso (2008), os autores Gilberlande Pereira dos Santos, José 

Ricardo Paes Barreto e Thelma Panerai Alves afirmam que: “a pesquisa bibliográfica é 

caracterizada pelo estudo de texto e consiste na busca, no exame e na análise da 

produção escrita sobre determinado assunto” (2008, p. 34). E completam o argumento 

ao declarar que alguns fatores são determinantes para uma boa pesquisa bibliográfica: 

como fatores internos, temos tendências, preferências e aptidões; como fatores externos, 

temos a relevância, o tempo, os recursos, a orientação e/ou supervisão e as variantes 

ocasionais (Santos; Barreto; Alves, 2008, p. 35). 

Para a execução desta pesquisa de mestrado, será utilizada a abordagem 

metodológica da pesquisa-ação, que se caracteriza como um recurso procedimental 

essencial para o desenvolvimento de práticas educativas reflexivas e transformadoras. 

Segundo David Tripp, no artigo Pesquisa-ação: uma introdução metodológica (2005), a 

pesquisa-ação educacional é definida como uma ferramenta para o desenvolvimento “de 
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professores e pesquisadores, de modo que eles possam utilizar suas pesquisas para 

aprimorar seu ensino e, em decorrência, o aprendizado de seus alunos, mas mesmo no 

interior da pesquisa-ação educacional surgiram variedades distintas” (2005, p. 445). 

Essa metodologia não apenas promove a integração entre teoria e prática, mas também 

possibilita que o pesquisador atue como agente de mudança no contexto educacional, 

construindo um diálogo contínuo entre experimentação, reflexão e aplicação, o que é 

particularmente relevante no âmbito das artes cênicas e da educação básica pública. 

Durante a pesquisa bibliográfica, fiz a lista de obras consultadas a partir das 

temáticas centrais que permeiam este trabalho: narrativas radiofônicas de Walter 

Benjamin (livro A hora das crianças – narrativas radiofônicas, 2020a, improviso 

teatral, jogos teatrais, as relações entre teatro e rádio, a experimentação teatral na sala de 

aula e sua relação com a BNCC etc. Do mesmo modo, investiguei outros textos que 

perpassam a pedagogia do teatro: Pedagogia do teatro (2011), de Flávio Desgranges; 

Jogar, representar (2009), do Jean Pierre Ryngaert; Léxico da pedagogia do teatro 

(2015), coordenado por Ingrid Koudela e José Simões; Jogos teatrais na sala de aula 

(2017), da Viola Spolin; Improvisação para o teatro (2015), da Viola Spolin; Jogo 

teatral no livro do diretor (2017), da Viola Spolin; O contador de histórias e outros 

textos, de Walter Benjamin (2020), etc. 

Abigail surge em um processo de improvisação em sala de aula, durante uma 

turma do 6º ano, no segundo semestre de 2020, no Colégio de Aplicação da UFPE, em 

Recife/PE, onde eu atuava como professora substituta de teatro. Simultaneamente, nasce 

o primeiro programa de rádio, a Rádio Pandemia FM. Diante da boa recepção da 

proposta, ampliei a experiência para outras séries, desenvolvendo diversos trabalhos 

cênicos a partir desse fio condutor, inspirado no universo das rádios.  

Esta pesquisa, portanto, também encontra inspiração nos formatos de programas 

de rádio, incluindo elementos como anúncios de abertura, vinhetas, momentos dos 

patrocinadores, músicas, notícias, entrevistas, histórias e até recados do coração. Para 

construir essa abordagem, recorri às minhas memórias das rádios que marcaram minha 

vida, como Rádio Jornal (Recife/PE), Rádio Recife FM, Rádio Transamérica 

(Recife/PE), Rádio CBN (Recife/PE) e Rádio Universitária FM (Recife/PE), entre 

outras. 

Em 2022, a personagem Abigail retorna em um novo contexto: a Escola 

Estadual Dr. Edson dos Santos Bernardes, onde sou professora efetiva de Arte na rede 

estadual de ensino, em Maceió/AL. Em janeiro de 2023, ela ganha um novo programa 
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de rádio, a Rádio Iraci FM, cujo nome é uma homenagem à minha avó materna, a 

primeira pessoa que me recordo ouvindo esse meio de comunicação. A metodologia 

proposta se baseia na inspiração dos programas de rádio, nas narrativas radiofônicas de 

Walter Benjamin e nas histórias do teatro de Recife, minha terra natal, assim como no 

teatro maceioense, da cidade onde a escola está localizada. Essa proposta foi 

apresentada para as turmas de 7º e 8º anos em agosto de 2023. 

Abigail também lida com o aspecto do fracasso advindo da palhaçaria, sendo 

uma personagem inevitavelmente marcada pelo erro. Lembro que, em sua primeira 

aparição, meu principal objetivo era animar os estudantes, incentivá-los a se concentrar 

no presente e a esquecer momentaneamente os problemas pessoais, especialmente os 

globais, em meio à pandemia de COVID-19. A proposta era errar sem medo, mostrar 

que o erro faz parte do processo. Abigail tenta passar a imagem de perfeição, mas logo é 

desmascarada e o lenço que sempre usou ao redor do pescoço desde seu nascimento 

acaba se tornando o símbolo de seu nariz de palhaça. 

Assim, os caminhos metodológicos desta dissertação atravessam uma ampla 

gama de temáticas interconectadas, abrangendo o jogo teatral, o rádio, as narrativas 

radiofônicas, o improviso, o palhaço, o ensino de teatro, a educação básica, o acesso à 

arte, entre outras questões. O estudo busca compreender como essas diferentes áreas se 

entrelaçam e contribuem para a construção de uma prática pedagógica e artística mais 

inclusiva e transformadora. A dissertação também examina como as narrativas 

radiofônicas podem ser utilizadas como ferramenta de mediação cultural e educacional, 

possibilitando o acesso à arte e à cultura de forma mais democrática, especialmente no 

contexto da educação básica. Por meio desse percurso metodológico, o trabalho propõe 

uma análise crítica das práticas artísticas no campo educacional, ressaltando a 

importância do acesso à arte como um direito fundamental e como um meio para a 

construção de uma sociedade mais justa e plural. 

 

ESTRUTURA DA DISSERTAÇÃO 

A dissertação é, então, dividida em capítulos que abordam os aspectos teóricos e 

práticos do tema, aprofundando a trajetória de relevância para este trabalho. Por fim, as 

considerações finais, onde são discutidas as conclusões e as implicações dos resultados 

obtidos. Essa estrutura visa facilitar a compreensão do trabalho e a análise crítica do 

conteúdo apresentado. 
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Os capítulos da dissertação foram estruturados em dois eixos principais, a fim de 

facilitar a compreensão e a análise da trajetória apresentada. No primeiro capítulo, 

intitulado Caminhos de uma professora-artista, busco explorar minha trajetória no 

campo da educação, especificamente como professora de teatro e como artista de teatro. 

Neste capítulo, percorro de maneira cronológica minha jornada, desde os primeiros 

momentos na graduação em teatro, em 2014, até as vivências enquanto licenciada, a 

partir de 2017, refletindo sobre como essas experiências me moldaram tanto no papel de 

educadora, quanto de artista. É notável perceber que, ao longo desses caminhos, fui, 

inconscientemente, sendo preparada para desenvolver a presente pesquisa, sendo cada 

etapa uma preparação para as questões e reflexões que emergem ao longo deste estudo. 

Neste capítulo, compartilho reflexões sobre disciplinas acadêmicas que foram 

fundamentais em minha trajetória, além de relatar minhas experiências de estágio e 

vivências fora do ambiente universitário. Também descrevo o período em que precisei 

adaptar minha prática pedagógica ao formato online, em razão da pandemia da COVID-

19. Foi nesse cenário que surgiu a personagem Abigail, que se tornou a figura central 

desta pesquisa. 

No segundo capítulo, intitulado Abigail entra em cena, aprofundo a apresentação 

da personagem Abigail, explorando seu primeiro encontro com meus estudantes da 

época, do Colégio de Aplicação da UFPE, no ano de 2020, e relato as interações que se 

desenrolaram nesse contexto, incluindo a criação da Rádio Pandemia FM. 

A seguir, descrevo o momento em que Abigail se encontra com meus atuais 

alunos da Escola Estadual Dr. Edson dos Santos Bernardes, a partir de 2022, e o 

processo de construção do novo programa de rádio, a Rádio Iraci FM. Nesse percurso, 

destaco as histórias compartilhadas entre ela e os estudantes, tecendo-as com as 

narrativas radiofônicas. Além disso, analiso as percepções de Abigail e do público, 

refletindo sobre os impactos desse experimento e suas implicações para a dinâmica do 

estudo da linguagem teatral na educação básica. 

Cada capítulo é subdividido em três subcapítulos, nos quais exploro aspectos 

específicos do percurso investigativo. No primeiro subcapítulo, intitulado A professora 

de teatro e suas primeiras cenas, compartilho minhas primeiras experiências como 

estudante da licenciatura em Teatro da UFPE, além das minhas vivências iniciais em 

sala de aula, enquanto professora de teatro. Esse olhar sobre minha trajetória revela 

como esses momentos foram fundamentais para me proporcionar a segurança necessária 

para criar a personagem Abigail e seus programas de rádio. 
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Em Da sala de aula para os palcos da vida, abordo minhas vivências como 

artista, incluindo experiências com meu grupo de teatro, o Teatro Bordô, e outras 

práticas artísticas significativas. E em E agora, como encarar o online?, descrevo os 

desafios impostos pelo ensino remoto durante a pandemia, as transformações 

necessárias para a prática pedagógica e artística, além de como a criação de Abigail 

emergiu nesse contexto, articulada às leituras de textos teóricos sobre ensino de teatro e 

arte na educação básica. 

No segundo capítulo, no subcapítulo Abigail chegou!, detalho as primeiras 

aparições da personagem Abigail, suas interações iniciais com os alunos/espectadores e 

as impressões geradas por esses encontros. No subcapítulo Abigail e rádio, rádio e 

Abigail exploro o universo das narrativas radiofônicas e a relevância dessa metodologia 

para o desenvolvimento desta pesquisa. Em Abigail ao vivo, analiso os encontros 

presenciais, contrastando-os com as experiências online, e discuto como o espaço físico 

da sala de aula, combinado com as habilidades do eixo teatro descritas na BNCC, 

impulsionam o trabalho e fortalecem as reflexões propostas. 
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1 CAMINHOS DE UMA PROFESSORA-ARTISTA 

Este capítulo narra a trajetória de uma mulher que, além de ser professora (em 

duas ocasiões), é defensora incansável da educação pública, de um país mais justo e 

com oportunidades reais para as minorias. A narrativa aborda, sobretudo, a questão do 

tempo – a importância de se permitir viver novas experiências e a coragem de seguir em 

frente. 

Digo isso porque, aos 26 anos, iniciei minha segunda graduação, a licenciatura 

em teatro, em 2014, sendo uma das mais velhas da turma. Já com uma graduação e uma 

especialização concluídas, carregava comigo muitas inquietações sobre os rumos da 

minha vida, incluindo os profissionais. A verdade é que comecei a fazer aulas de teatro, 

em 2013, para realizar um desejo que vinha da infância, sem saber onde esse caminho 

me levaria. E ele me levou até a universidade pública, ao universo da arte, ao teatro e ao 

reencontro com o ensino. 

Ao longo desse percurso, enfrentei desafios de diversas naturezas, mas também 

encontrei acolhimentos valiosos ao longo do caminho. A minha graduação em teatro foi 

um marco crucial tanto na minha vida profissional, quanto pessoal, pois tive a 

oportunidade de vivenciá-la com uma maturidade diferente da primeira graduação. Com 

mais experiência e uma visão mais ampla, busquei aproveitar ao máximo as 

oportunidades, tanto dentro quanto fora da universidade, sempre em conexão com o que 

acontecia na cidade. Esses elementos foram fundamentais para o desenvolvimento da 

minha trajetória profissional. 

Após a graduação e o início do meu segundo ano exercendo a função de 

professora de teatro, o mundo sofreu uma mudança brusca com a chegada da pandemia 

da COVID-19. Esse contexto histórico não apenas marca a trajetória de uma educadora 

e artista, mas também reflete o impacto profundo de eventos sociais e culturais que 

transformaram a prática pedagógica e o ensino das artes no Brasil, com ênfase no teatro. 

A análise dessa trajetória abrange momentos significativos de adaptação e 

reconfiguração, tendo como marco crucial a pandemia, que, a partir de 2020, afetou 

globalmente a educação, redefinindo as formas de ensino e aprendizado. 

Historicamente, o ensino de teatro e arte na educação básica no Brasil enfrenta 

desafios recorrentes relacionados à valorização da área, à formação do docente e à falta 

de recursos estruturais. Desde a implementação da Lei de Diretrizes e Bases da 

Educação Nacional (LDB) de 1996, que incluiu as artes como componentes curriculares 
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obrigatórios, a presença do teatro nas escolas se consolidou. No entanto, essa disciplina 

ainda é frequentemente marginalizada frente a outras mais tradicionais. 

Em paralelo, a formação de professores de arte, especialmente em teatro, 

também foi um grande desafio, com um processo de construção e reconhecimento da 

área da licenciatura em teatro, que teve sua maior expansão nas últimas décadas. Este 

capítulo, portanto, dialoga com esse contexto histórico de consolidação da arte na 

educação, levando em consideração a complexidade do ensino de teatro em um país 

com grande diversidade cultural e histórica, mas que muitas vezes negligencia a prática 

artística na educação básica. 

A pandemia da COVID-19, que surgiu em 2020, foi um evento global que 

representou uma ruptura abrupta na forma como a educação e as artes eram vivenciadas 

em sala de aula. O fechamento de escolas e a transição imediata para o ensino remoto 

geraram uma série de desafios, não apenas logísticos, mas também pedagógicos e 

emocionais, tanto para professores, quanto para alunos.  

No campo do ensino de artes, em especial de teatro, essa transição revelou-se 

ainda mais complexa, dado que as práticas artísticas envolvem, por natureza, a presença 

física, a interação direta e o uso de espaços específicos, como os palcos e os auditórios. 

Nesse contexto, a adaptação ao online exigiu uma reinvenção da prática pedagógica, 

transformando a maneira como os professores poderiam criar experiências significativas 

de ensino para seus alunos. 

Foi nesse cenário desafiador que a personagem Abigail surgiu, como um reflexo 

da necessidade de adaptação e resistência. A criação dessa personagem não pode ser 

vista apenas como uma ação artística isolada, mas como uma resposta pedagógica à 

crise.  

No primeiro subcapítulo, A professora de teatro e suas primeiras cenas, relato 

as primeiras experiências de sala de aula, não apenas para refletir sobre a vivência do 

início da carreira docente, mas também para colocar em perspectiva o impacto de uma 

formação inicial em licenciatura em Teatro, que ainda lidava com as lacunas e desafios 

históricos da educação artística. Nesse momento, o surgimento de Abigail já sinaliza a 

necessidade de uma reflexão mais profunda sobre o papel do professor de teatro, que, ao 

mesmo tempo em que ensina técnicas teatrais, se coloca como um educador na tentativa 

de minimizar os impactos da realidade e promover a reflexão crítica por meio da arte. 

No segundo subcapítulo, Da sala de aula para os palcos da vida, a discussão se 

amplia para a vivência artística, com o foco no Teatro Bordô, um grupo de teatro que 
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representa não apenas uma experiência coletiva, mas também um laboratório de 

experiências, em que se misturam as práticas pedagógicas com as experimentações 

artísticas e teatrais. Esse movimento entre sala de aula e palco ilustra a ideia de que o 

teatro, enquanto prática artística, é também um meio de reflexão sobre a vida e que os 

professores de arte, ao interagirem com o público e os alunos, estão, de alguma forma, 

engajados em um processo de transformação mútua. 

Por fim, o terceiro subcapítulo, E agora, como encarar o online?, reflete sobre 

as adaptações pedagógicas e artísticas exigidas pela pandemia, um momento histórico 

que forçou adaptações do ensino. Nesse contexto, a criação de Abigail se configura 

como uma ação de resistência, mas também de reinvenção. 

Portanto, este capítulo não apenas descreve uma experiência pessoal, mas 

também situa esse percurso dentro de uma longa história de luta pela valorização do 

ensino de teatro e arte na educação básica, em um país cujos desafios educacionais e 

culturais exigem constante adaptação. A trajetória aqui descrita reflete tanto as 

dificuldades quanto as possibilidades que surgem ao longo do tempo, colocando a arte 

como uma ferramenta vital para a educação e para o desenvolvimento humano. 

 

1.1 A PROFESSORA DE TEATRO E SUAS PRIMEIRAS CENAS 

Ao entrar na minha segunda graduação, em março de 2014, dentro do curso 

Licenciatura em Teatro, pela Universidade Federal de Pernambuco (UFPE), já tinha uma 

certeza: ser professora de teatro! A minha certeza se dava por uma sede de fazer com que 

meus futuros discentes tivessem a oportunidade que não tive: ter acesso ao ensino da 

linguagem teatral ainda na infância e adolescência, dentro do ambiente escolar.  

Além disso, já possuía uma primeira graduação, também em licenciatura, mas na 

área de história. Lembro de ter resistido a entrar no campo da educação: tentei ingressar 

no curso de bacharelado por duas vezes e, em ambas as tentativas, a nota que obtive seria 

suficiente para a licenciatura. No entanto, fui convencida a iniciar o curso, mesmo sendo 

na modalidade de licenciatura. No início, senti um grande receio, especialmente ao 

começar o estágio, mas fui em frente e, para minha surpresa, me apaixonei pela docência 

desde o momento em que entrei na sala de aula pela primeira vez. 

Na segunda graduação, além de ter plena certeza do meu desejo de ser 

professora, também nutria a insegurança de não ter capacidade para ser artista, já que 

estava começando a estudar a linguagem teatral mais recentemente, com a iniciação em 
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um curso livre, em 2013. Duvidava da minha própria competência artística e não 

reconhecia a minha trajetória. 

 Ignorava o fato de que, desde criança, sempre me envolvi com o teatro quando 

tinha oportunidade: seja nos trabalhos escolares ou dentro do condomínio onde morava, 

no qual organizávamos eventos de caridade e, como culminância, apresentávamos peças 

teatrais com temáticas diversas. Tudo era feito por nós: dramaturgia, figurino, direção, 

convites e assim por diante. 

Realizar uma primeira graduação já foi um percurso trabalhoso: a segunda não 

foi diferente, ao contrário. E as dificuldades aumentam por se tratar de um curso dentro 

da área de arte, uma vez que o preconceito e os julgamentos são de toda ordem. Um dos 

exemplos disso foi a etapa de começar a lecionar, ter o primeiro contato com a sala de 

aula, lecionando teatro.  

O ano era 2016, estava no 5º período da faculdade e iniciei a fase de estágios 

obrigatórios e supervisionados. Ao todo, foram quatro, intitulados da seguinte forma: 

estágio curricular supervisionado em ensino de teatro 1, estágio curricular 

supervisionado em ensino de teatro 2, estágio curricular supervisionado em ensino de 

teatro 3, estágio curricular supervisionado em ensino de teatro 4 - sempre intercalando 

um estágio de observação e outro de regência. 

Os dois primeiros estágios foram realizados no contexto do ensino formal, com 

turmas do Ensino Fundamental – anos finais, no ano de 2016, 5º e 6º períodos da 

graduação. Cumpri essa etapa no Colégio de Aplicação da Universidade Federal de 

Pernambuco (UFPE), uma instituição reconhecida pela qualidade de seu ensino e pela 

experiência prática que proporciona aos seus estagiários. Durante esse período, tanto 

observei, quanto lecionei para uma turma do 6º ano, sendo importante destacar que, na 

instituição, as turmas são divididas em duas partes para aulas de algumas disciplinas, 

como a de Teatro, o que me permitiu ter uma experiência mais próxima e diversificada 

com diferentes grupos de alunos. 

Ao longo dos estágios, tive a orientação e supervisão de uma das docentes de 

teatro da instituição, a professora Fernanda Mélo. Esse acompanhamento foi 

fundamental para minha formação, proporcionando não só segurança, mas também o 

aprimoramento das minhas práticas pedagógicas. A professora Fernanda foi essencial 

para o meu desenvolvimento, oferecendo orientação contínua, crítica construtiva e 

encorajamento. Além disso, o Colégio de Aplicação valoriza muito esse tipo de 

acompanhamento, o que contribui diretamente para a qualidade da formação dos futuros 
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docentes, garantindo uma prática pedagógica bem fundamentada e um ambiente de 

aprendizado seguro e enriquecedor. 

 

O Colégio de Aplicação da Universidade Federal de Pernambuco foi fundado 

em 10 de março de 1958. Hoje atende aos acadêmicos das diversas 

licenciaturas, em suas habilitações, atuando na educação básica e na 

formação continuada de professores. Também desenvolve atividades de 

pesquisa e extensão (CAp UFPE, 2024, s.p.).  

 

Embora já tivesse experiência em sala de aula, adquirida durante minha primeira 

graduação em Licenciatura Plena em História, a realidade era que, naquele contexto, 

não recebi o tipo de acompanhamento pedagógico que eu realmente necessitava. Por 

isso, ter começado meu estágio no Colégio de Aplicação (CAp) foi uma experiência 

transformadora e fez toda a diferença na minha formação. No CAp, pude vivenciar uma 

orientação mais estruturada, que me deu a confiança necessária para lidar com as 

situações do dia a dia na docência. 

Lembro claramente das vésperas do início do estágio 2, quando estava tomada 

por uma grande ansiedade. O medo de encarar a sala de aula e a dúvida sobre minha 

capacidade de dar conta das responsabilidades me atormentavam. No entanto, fui 

imensamente acolhida pela professora orientadora, o que me deu o suporte emocional e 

profissional para superar essa insegurança.  

Assim que iniciei as atividades com os alunos, percebi que aquele medo não 

tinha fundamento, pois a realidade da prática docente foi muito mais positiva do que eu 

imaginava. Ao me envolver com as aulas e com os estudantes, fui ganhando confiança e 

as coisas começaram a fluir de maneira natural. O estágio se tornou um espaço de 

crescimento e aprendizado, tanto para mim, quanto para os alunos, de modo que logo 

percebi que estava realmente cumprindo meu papel de educadora com dedicação e 

competência. 

A imagem abaixo captura um momento significativo do estágio supervisionado 

em Teatro 2, durante o período de regência. Lembro com clareza que, nesse dia, tive 

uma experiência de troca extremamente enriquecedora com os estudantes. Já havia dado 

algumas aulas para eles anteriormente, o que fez com que a confiança entre nós 

estivesse ainda mais consolidada, criando um ambiente mais aberto e colaborativo. O 

tema da aula era o teatro grego, e, dentro desse contexto, propus um exercício prático 

baseado no famoso jogo do Coro e Corifeu. 
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Figura 1. Registro em sala de aula no CAp 

 
Fonte: arquivo pessoal. 

 

O exercício começou comigo assumindo o papel de condutora do coro, guiando 

os alunos nas primeiras dinâmicas. No entanto, à medida que o exercício se 

desenvolvia, os estudantes começaram a assumir, de forma rotativa, o papel de corifeu, 

liderando o coro em momentos específicos. Essa abordagem não só proporcionou uma 

vivência mais profunda do conteúdo, mas também permitiu que os alunos exercitassem 

sua criatividade e se sentissem responsáveis pelo processo. A troca que se estabeleceu 

nesse momento foi muito mais do que uma simples aula: foi uma verdadeira construção 

coletiva, na qual todos se sentiram parte ativa da aprendizagem, enriquecendo a 

experiência de ensino para mim e para eles. 

Saí desse primeiro contato com o Colégio de Aplicação da Universidade Federal 

de Pernambuco (CAp/UFPE) encantada. Foi maravilhoso vivenciar essa etapa tão 

crucial do processo formativo de uma futura docente em um ambiente onde, de fato, 

existe um cuidado genuíno com a formação do licenciado. O acolhimento, a segurança, 

as trocas constantes e a oportunidade de reger aulas com total suporte emocional foram 

aspectos essenciais dessa experiência. 

Infelizmente, esse tipo de acompanhamento e infraestrutura não é uma realidade 

em muitos campos de estágio e acredito que deveria ser uma prática obrigatória em 

qualquer instituição de ensino. Com certeza, carrego essa vivência comigo para sempre. 

Ela serviu como base e inspiração quando fui procurada para receber um estudante da 

licenciatura e acompanhá-lo em seu estágio na escola onde trabalho atualmente. Essa 
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experiência reforçou ainda mais a importância de proporcionar o mesmo acolhimento e 

suporte que recebi aos futuros profissionais da educação. 

Quando iniciei o estágio na Escola Municipal de Arte João Pernambuco, um 

importante espaço de ensino não formal mantido pela Prefeitura do Recife, já me sentia 

muito mais segura e com uma bagagem teórico-prática consideravelmente mais sólida. 

O ano era 2017 e eu estava nos últimos períodos da graduação, o que trouxe uma 

sensação de proximidade com a conclusão do meu percurso acadêmico. A Escola João 

Pernambuco, com sua proposta de ensino voltada para a arte, oferece cursos nas áreas 

de artes visuais, dança, música e teatro, proporcionando uma rica experiência em 

diversas formas de expressão artística. 

Meu objetivo, nesse momento, era cumprir as duas últimas disciplinas de estágio 

obrigatórias da graduação: o estágio supervisionado em ensino de teatro 3 e 4, que 

envolvem tanto a observação quanto a regência em turmas do Ensino Médio ou em 

espaços de ensino não formais. Trabalhar em um contexto de ensino não formal, como o 

da Escola João Pernambuco, me ofereceu a oportunidade de lidar com grupos de alunos 

com diferentes interesses e vivências, o que ampliou ainda mais minha compreensão 

sobre o ensino das artes. Além disso, foi um momento importante para aplicar e testar 

os conhecimentos adquiridos ao longo do curso, equilibrando a teoria com a prática e 

enfrentando novos desafios pedagógicos que enriqueceram meu processo formativo 

como futura professora de teatro. 

Na João Pernambuco, tive a oportunidade de observar e lecionar para uma turma 

do curso de iniciação ao teatro, composta por pessoas de idades variadas, desde jovens 

de 18 anos até alunos da terceira idade. Trabalhar com um grupo tão diversificado, tanto 

em termos de idade, quanto de experiências pessoais e teatrais, foi extremamente 

enriquecedor. Assim como no Colégio de Aplicação (CAp), também na João 

Pernambuco fui acompanhada por professores da casa e, novamente, essa orientação foi 

fundamental para a minha segurança e desenvolvimento enquanto professora em 

formação e artista. 

Outro ponto fundamental dessa experiência foi a realização da regência de 

estágio ao lado de Analice Croccia, minha amiga e colega de formação universitária. 

Trabalhar com alguém com quem já compartilhava uma trajetória acadêmica foi 

extremamente enriquecedor, pois conseguimos dividir não só as responsabilidades do 

ensino, mas também as ideias, os desafios e as estratégias pedagógicas. Dividir a sala de 

aula com ela, desde a elaboração do planejamento até a execução das atividades, 
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ampliou consideravelmente meu olhar sobre o trabalho coletivo e me fez compreender 

profundamente a importância da colaboração na prática docente. 

Essa parceria me ensinou a renunciar, muitas vezes, às minhas preferências 

pessoais em prol de uma abordagem mais construtiva e integrada. Aprendi a ouvir, a 

negociar ideias e a buscar soluções coletivas que atendiam às necessidades da turma de 

maneira mais eficaz.  

O trabalho em conjunto também nos proporcionou a oportunidade de refletir 

sobre nossas escolhas pedagógicas, aprimorando constantemente nossa prática, além de 

nos fortalecer como educadoras. Mais do que a regência em si, essa experiência de 

colaboração intensificou minha compreensão sobre o papel do professor como um 

agente coletivo e sobre a importância de uma abordagem pedagógica que valorize a 

troca e a construção conjunta de saberes. 

Na Escola João Pernambuco é prática comum, ao final de cada módulo de curso, 

apresentar um trabalho cênico desenvolvido ao longo das disciplinas daquele semestre. 

Nesse contexto, além de exercer a função de professora, tive a oportunidade de assumir, 

pela primeira vez, o papel de diretora, juntamente com Analice. Embora tenha sido uma 

grande responsabilidade, essa experiência foi extremamente gratificante e marcante em 

minha trajetória.  

Assumir a direção do trabalho cênico me proporcionou um novo olhar sobre o 

processo de criação e sobre a dinâmica do grupo. Foi um momento de intensas trocas 

com os alunos, no qual pude explorar minha capacidade de liderar, de orientar e de 

aprender com o coletivo. As dificuldades enfrentadas ao longo desse processo me 

ensinaram a importância da flexibilidade, da comunicação e da confiança mútua, 

elementos fundamentais para qualquer criação artística coletiva. 
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Figura 2. Pós-apresentação João Pernambuco 

 
Fonte: arquivo pessoal. 

 

A foto acima captura um momento de grande satisfação. Afinal, eu e Analice 

concluímos a etapa do estágio e os estudantes mais uma etapa do curso de teatro na João 

Pernambuco. Após a apresentação final, estávamos radiantes, não apenas pela qualidade 

da troca e do aprendizado que vivenciamos, mas também pela sensação de realização ao 

concluir um processo tão significativo.  

Enquanto as experiências com a docência em teatro se desenvolviam, eu também 

participava das disciplinas práticas da graduação, como Metodologia do Ensino do 

Teatro 2, ministrada pelo professor Luís Augusto da Veiga Pessoa Reis. Essa disciplina 

tem como foco o estudo dos fundamentos teóricos e metodológicos do teatro na 

educação, com ênfase nas turmas de educação infantil e nos primeiros anos do ensino 

fundamental (1º, 2º, 3º, 4º e 5º anos), correspondentes ao ensino fundamental – anos 

iniciais. 

Nesse intenso processo de trocas e descobertas, tive a oportunidade de criar de 

forma coletiva com meus colegas de turma, utilizando o drama como método 

pedagógico no ensino de teatro. Nosso trabalho foi profundamente inspirado nas 

histórias do universo infantil, sejam elas baseadas em fatos ou fruto da imaginação, que 

serviram como ponto de partida para nossas criações.  

Durante o semestre, equilibrando teoria e prática, fomos moldando nosso 

experimento cênico de maneira orgânica, de modo que cada ideia, cada contribuição, 

era incorporada ao processo de forma colaborativa. Esse ambiente de troca contínua 

permitiu que explorássemos não apenas as técnicas teatrais, mas também a própria 
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essência da criação artística em conjunto, desafiando nossas perspectivas e ampliando 

nosso entendimento sobre o poder da narrativa e da performance no desenvolvimento 

humano e educacional. 

A realização de É verdade, é mentira foi um desafio devido à grande quantidade 

de pessoas em cena – 20 estudantes de teatro –, ao uso de diversos objetos e à 

complexidade da dinâmica, que exigia uma precisão minuciosa para que cada 

apresentação fosse executada de forma fluida. A peça contou com duas perspectivas 

distintas: uma apresentação voltada diretamente para o público, que acontecia na frente 

do palco, e outra que ocorria do lado oposto da cortina, também sobre o palco, mas sem 

a visualização do público. 

Essa divisão exigia um sincronismo rigoroso entre os atores e uma coordenação 

meticulosa para garantir que a transição entre os dois espaços e as duas narrativas 

ocorresse de maneira impecável, criando uma experiência única tanto para os que 

assistiam, quanto para os que participavam nos bastidores da ação. 

 

Figura 3. Prof. Luís Reis e elenco de É verdade, é mentira 

 

Fonte: arquivo pessoal.  
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Na foto acima, podemos ver o professor e diretor do espetáculo É verdade, é 

mentira, Luís Reis, ao lado de todo o elenco, posando à frente da cortina do palco. 

Curiosamente, a própria cortina fazia parte integrante da cena. Os atores tinham a 

liberdade de sair por suas laterais, por baixo, pelo centro ou até mesmo mostrar apenas 

uma parte de seu corpo mais acima, criando um jogo de revelações e ocultamentos.  

Essa brincadeira com o espaço e a visibilidade estava em total sintonia com o 

universo proposto pela peça, que explorava as nuances entre a verdade e a mentira. O 

não revelar por completo, mantendo o mistério e a tensão, era uma estratégia para 

envolver o público de maneira mais profunda, desafiando-o a questionar o que estava 

sendo apresentado e o que permanecia oculto. 

Fiz o papel da mãe de Rafael, ou melhor, de nosso querido Rafaelzinho, o 

personagem central da trama. A história que girava em torno do menino e seu pé de 

Tamarindo foi escolhida pela turma após ouvirmos inúmeras sugestões e realizarmos 

várias cenas experimentais. Lembro-me de como nos encantamos com essa história, 

que, além de ter uma forte conexão com o universo infantil, capturava de maneira 

precisa a inocência e as peripécias típicas dessa fase da vida.  

Ela nos cativou por retratar de forma simples, mas profunda, os pequenos 

dramas e alegrias que acompanham o crescimento, as descobertas e os desafios das 

crianças. Durante o processo de criação, nos divertimos imensamente ao resgatar 

histórias de nossa própria infância, algumas baseadas em fatos, outras inspiradas apenas 

pela imaginação. Esse exercício de olhar para o passado e relembrar as aventuras e 

travessuras que vivemos, muitas vezes com um toque de fantasia, foi um processo 

divertido e emocional que nos uniu ainda mais como grupo e nos ajudou a dar vida a 

essa narrativa de forma autêntica e calorosa. 

A escolha dos papéis e das histórias relacionadas ao universo de Rafael foi se 

desenrolando de maneira natural ao longo das aulas e dos processos de improvisação, de 

forma orgânica e colaborativa. A cada exercício, as ideias fluíam e as características dos 

personagens se moldavam com base nas dinâmicas que surgiam.  

A mãe de Rafael, dona Regina, é um retrato da mãe protetora, incansável em 

defender seu filho, independentemente das circunstâncias. Para ela, Rafael está sempre 

certo e os outros, por mais que possam ter razão, são sempre os equivocados. Essa 

figura materna, cheia de amor incondicional e uma certa dose de cegueira protetora, foi 

construída com nuances que deram ao personagem uma profundidade interessante, 

criando um equilíbrio entre o humor e o carinho que ela exala por seu filho.  
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Ao longo do processo, fui me aproximando cada vez mais de dona Regina, 

entendendo suas motivações e a força que ela transmite, mesmo nas situações mais 

absurdas. A cada ensaio, fui descobrindo camadas de sua personalidade, de sua 

devoção. 

Na foto abaixo, vemos dona Regina em uma conversa intensa com a personagem 

interpretada pela atriz Débora Freitas, a diretora da escola onde Rafael estuda. Dona 

Regina, completamente horrorizada, ouve atentamente os absurdos que a diretora relata 

sobre seu filho, mas ela não consegue acreditar. Sua devoção ao filho a torna incapaz de 

enxergar a realidade de quem é Rafael. 

Rafael, um menino tão calmo e obediente aos olhos de sua mãe. Para ela, as 

acusações são totalmente infundadas: aquilo só pode ser calúnia e difamação. Em sua 

mente, ninguém poderia acusar seu filho de algo tão grave e ela está disposta a defender 

Rafael com todas as forças, mesmo que para isso precise confrontar a autoridade da 

diretora.  

Essa cena ilustra bem a natureza protetora e irracional da personagem, que, com 

toda sua sinceridade, acredita na perfeição de seu filho, independentemente das 

evidências. 

 

Figura 4. É verdade, é mentira 

 

Fonte: arquivo pessoal. 

 

É verdade, é mentira foi um grande sucesso de público, encantando crianças de 

todas as idades. Após finalizarmos a disciplina, tivemos a oportunidade de entrar em 
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temporada no Teatro Joaquim Cardozo, como parte de um projeto de extensão, o que foi 

uma experiência incrível. Participar dessa temporada foi não apenas maravilhoso, mas 

também extremamente intenso e enriquecedor, trazendo um aprendizado imenso sobre o 

processo cênico e a interação com o público. Além disso, tivemos a honra de apresentar 

a peça em outros espaços significativos, como o Teatro Marco Camarotti (Sesc Santo 

Amaro, Recife - PE) e na cidade de Caruaru - PE, durante o Festival FETEAG (Festival 

de Teatro do Agreste).  

No cartaz criado para a temporada, a fruta tamarindo foi destaque como 

elemento central, simbolizando a conexão profunda da história com o universo de 

Rafael e seus amigos. A fruta e seu suco, que tinham um significado quase mágico para 

os personagens, foram incorporados de maneira encantadora à experiência do público. 

O suco de tamarindo foi servido antes de cada apresentação de É verdade, é mentira, 

criando um ritual especial que aproximava ainda mais os espectadores da narrativa e do 

universo da peça. 

 

Figura 5. Cartaz É verdade, é mentira 

 

Fonte: arquivo pessoal. 

 

O retorno do público a essa prática foi surpreendente e diversificado. Muitos 

adoraram o sabor e aproveitaram para se deliciar com a bebida, enquanto outros, que 

nunca haviam experimentado o suco de tamarindo, se mostraram curiosos e, em alguns 

casos, encantados com o sabor exótico. 
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Havia também aqueles que, ao provar o suco, relembravam boas memórias 

afetivas de suas infâncias, associando o gosto a momentos de alegria e simplicidade. Por 

outro lado, alguns espectadores, talvez por desconhecimento ou simplesmente por uma 

preferência pessoal, se mostraram relutantes e preferiram nem se aproximar do suco. 

Esse pequeno gesto, simples, mas carregado de significado, tornou-se uma forma 

simbólica de imersão na história e gerou uma interação única entre a peça e o público, 

criando memórias e vivências que transcenderam o próprio espetáculo. 

 

Uma incrível e divertida história envolvendo louças raras, tamarindos, 

vizinhos fofoqueiros, estranhos cientistas e um menino bem malcriado. Entre 

verdades mentirosas e mentiras verdadeiras, vamos, juntos, tentar descobrir o 

que realmente teria acontecido com Rafaelzinho, nosso pequeno e impetuoso 

herói (4PAREDE, 2016, s.p.). 

 

A segunda disciplina de grande relevância em minha trajetória foi o Laboratório 

da Encenação, ministrado por Roberto Lúcio Cavalcante de Araújo, no sexto período. 

Nessa disciplina, tivemos a oportunidade de trabalhar com o texto Um Beijo, um 

Abraço, um Aperto de Mão, de Naum Alves de Souza (1986), um renomado diretor, 

autor, cenógrafo e figurinista. Embora já tivesse tido um primeiro contato com o 

trabalho de Naum no segundo período, quando montamos cenas de sua obra A Aurora 

da Minha Vida (1982), foi nesse momento que realmente pude me aprofundar na sua 

trajetória e na riqueza de sua contribuição ao teatro brasileiro.  

Conhecer melhor sua obra e sua visão artística foi fundamental para expandir 

minha compreensão do teatro contemporâneo, assim como o contato mais direto com 

seus textos e com sua estética revelou nuances e abordagens cênicas que, até então, eu 

não havia explorado. Essa disciplina não apenas ampliou meus horizontes, mas também 

me proporcionou a chance de vivenciar uma imersão prática e teórica nas obras de um 

dos maiores nomes do teatro nacional. 

Todo o processo dessa disciplina foi extremamente estimulante para mim. Foi 

nesse momento que compreendi, de fato, que também sou uma artista. Até então, 

acreditava que minha única capacidade seria a de ser professora e meu objetivo dentro 

da universidade se limitava a isso. No entanto, esse estágio da minha formação me fez 

questionar: por que não ampliar as possibilidades? Por que não me permitir também ser 

atriz? Esse foi um ponto de inflexão crucial na minha trajetória acadêmica e artística. 

O texto Um Beijo, um Abraço, um Aperto de Mão (1986) me envolveu 

completamente e, ao me apaixonar por uma das personagens – a “cunhada” –, decidi 
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lutar para interpretá-la. O desafio de conquistar esse papel e, posteriormente, construir a 

forma de representá-la, foi uma experiência grandiosa. Foi a primeira vez que me senti 

realmente uma artista. Essa vivência foi um divisor de águas na minha vida, ampliando 

as fronteiras entre o ensino e a prática artística, consolidando meu desejo de seguir por 

ambos os caminhos. 

 

Figura 6. Laboratório de Encenação 

 

Fonte: arquivo pessoal. 

 

A foto acima retrata um dos momentos mais significativos do processo de 

construção das personagens para nossa criação cênica. Nesse instante, eu estava 

defendendo o papel que viria a se tornar meu nas apresentações de Um Beijo, um 

Abraço, um Aperto de Mão, “a cunhada”. Era um momento de imersão total no processo 

de encenação, no qual o trabalho coletivo e as trocas criativas com os colegas ganhavam 

uma importância ainda maior. Ao meu lado estão Diego Rafael e Mayk Moura, colegas 

de curso que também desempenharam papéis fundamentais nessa encenação.  

Juntos, compartilhamos não apenas o palco, mas também o aprendizado, as 

dificuldades e as vitórias dessa construção. Essa experiência ao lado deles foi essencial 

para o meu crescimento como atriz e como pessoa. Essa troca de energias e saberes foi 

um dos pontos altos dessa vivência, marcando um momento decisivo da minha 

formação acadêmica e artística. 
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As apresentações foram um grande sucesso, tanto de público, quanto de críticas, 

e o retorno que recebemos foi extremamente estimulante. Uma das lembranças mais 

marcantes foi ver pessoas conhecidas não me reconhecerem no palco, reconhecendo 

apenas a personagem que interpretei. Esse efeito, sem dúvida, foi resultado do trabalho 

coletivo e da dedicação de todo o grupo. Desde a adaptação da dramaturgia até os 

detalhes de figurino, cenário, sonoplastia e atuação, todas as etapas foram pensadas e 

executadas de forma colaborativa, o que contribuiu para a construção de uma 

performance unificada e impactante. 

Na foto abaixo, podemos ver um momento da apresentação, em que a 

personagem "Cunhada", que interpretei, está em cena com os atores Diego Rafael e 

Mayk Moura, que desempenham os papéis de "Irmão" e "Moço", respectivamente. Essa 

imagem captura a essência do trabalho coletivo, que se reflete nas dinâmicas de 

interação e na força emocional que geramos juntos no palco. 

 

Figura 7. Apresentação de Um beijo, um abraço, um aperto de mão 

 

Fonte: arquivo pessoal. 

Na próxima foto, vemos o cartaz de divulgação para as apresentações de Um 

Beijo, um Abraço, um Aperto de Mão. O design do cartaz foi feito pela monitora da 

disciplina, Analice Croccia, que também se tornou assistente de direção durante todo o 
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processo. Além das informações sobre a temporada, o cartaz traz, ao fundo, uma 

fotografia da mesa utilizada em cena, um objeto que teve grande simbolismo ao longo 

da peça. Em torno dessa mesa aconteciam momentos-chave da trama, tornando-a um 

elemento central tanto na composição visual, quanto na narrativa. Esse detalhe no cartaz 

reflete a importância do cenário e dos objetos cênicos na construção da atmosfera e na 

intensificação dos conflitos da história. 

 

Figura 8. Cartaz de divulgação da temporada de Um beijo, um abraço, um aperto de 

mão 

 

Fonte: arquivo pessoal. 

 

A próxima disciplina que gostaria de relatar e que teve uma contribuição 

significativa na minha formação foi Metodologia do Ensino do Teatro 5, ministrada 

pela professora Marianne Consentino. Essa disciplina abordava um conteúdo extenso e 

profundo, com ênfase nos fundamentos teóricos e metodológicos do teatro na educação, 

especialmente em espaços pedagógicos não formais.  

O foco estava nas especificidades e abordagens voltadas para a educação 

especial, a terceira idade e diversos contextos como o empresarial, terapêutico e de 

saúde. Essa proposta foi fundamental para ampliar minha visão sobre o papel 

transformador do teatro em diferentes contextos sociais e educacionais, além de 

proporcionar uma compreensão mais detalhada das metodologias aplicadas em 

situações de ensino diversificadas. A disciplina não só me desafiou a pensar em novas 



60 
 

 

 

formas de aplicar o teatro como ferramenta pedagógica, mas também me mostrou como 

a arte pode ser um poderoso instrumento de inclusão e transformação, adaptando-se às 

necessidades específicas de cada público. 

Estava ansiosa para vivenciar essa disciplina, pois sabia que ela abordaria um 

tema de grande interesse para mim: acessibilidade. A possibilidade de explorar 

diferentes perfis de públicos, tanto no contexto escolar, quanto como espectadores, era 

algo que me mobilizava. Uma das vertentes da acessibilidade, a comunicacional, foi 

particularmente significativa em minha trajetória. Me aproximei desse tema durante 

meu estágio no setor educativo da Galeria Janete Costa, localizada no Parque Dona 

Lindu. Foi nesse ambiente que tive a oportunidade de me aprofundar na prática da 

acessibilidade comunicacional. Em junho de 2015, fui convidada a participar da oficina 

Acessibilidade Comunicacional para Público com Deficiência Visual, ministrada pela 

audiodescritora Liliana Tavares.  

Essa experiência foi verdadeiramente transformadora, pois me proporcionou 

uma visão mais profunda e sensível das necessidades desse público específico, ao 

mesmo tempo em que ampliou minha compreensão sobre as estratégias que tornam a 

arte e a cultura mais inclusivas e acessíveis a todos. De fato, em 2015, seguindo essa 

trajetória, fiz um curso com a profissional Liliana Tavares sobre Introdução à 

Acessibilidade Comunicacional para o Teatro, o que consolidou ainda mais meu 

interesse e minha dedicação a esse campo. 

A partir desse momento, comecei a construir uma série de vivências sobre a 

temática, participando de cursos, oficinas e apresentando trabalhos em diversos eventos. 

Quando iniciei a disciplina Metodologia do Ensino do Teatro 5, já carregava comigo 

uma bagagem significativa, tanto teórica, quanto prática, que não só me permitiu 

contribuir com minha experiência, mas também ajudar meus colegas de turma a 

aprofundarem seus conhecimentos sobre a acessibilidade no contexto teatral. Além 

disso, estava imersa no processo de pesquisa do meu TCC, que tinha o viés da 

acessibilidade comunicacional no teatro, o que me proporcionou uma perspectiva ainda 

mais rica e fundamentada para aproveitar ao máximo os aprendizados dessa disciplina. 

Na disciplina Metodologia do Ensino do Teatro 5, realizamos vários exercícios 

cênicos para uma criação de um experimento. As aulas foram divididas em dois 

momentos: na primeira parte, tínhamos experiências sensoriais às cegas, no Teatro 

Milton Baccarelli, durante quatro aulas da disciplina.  
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Ficávamos vendados, em cima do palco, com as cortinas fechadas e as luzes 

apagadas, enquanto passávamos por diversas situações, como, por exemplo, caminhar 

pelo espaço tendo como guia uma corda ao meio e os colegas de turma, assim como 

estímulos sonoros, táteis, olfativos e jogos teatrais. O processo foi gradual: a princípio, 

luzes acesas, reconhecimento de espaço, perceber a quantidade de pessoas, o que tinha 

ali, notar como você está se sentindo diante disso, para depois começar a prática. 

Todos que participaram dessa disciplina são videntes. Somos visuais a todo 

instante; então, para passar pela experiência, foi necessária a entrega, a confiança, a 

calma. A segunda parte dessas aulas era preenchida com discussões dos textos que 

refletiam a respeito da educação inclusiva, a sociedade e sua visão sobre o tema ao 

longo dos séculos, até chegar ao campo específico da educação inclusiva no ensino do 

teatro. Como diz Francisco Lima: 

 

O processo de inclusão traz muitas implicações e, por isso, ele é desafiador e 

pleno de possibilidades para os educadores e os educandos. [...] Essa situação 

pode ser alterada com o avanço do humanismo, do conhecimento da 

diversidade e das possibilidades humanas (Lima, 2006, p. 34). 

 

Em seguida, passamos por outro momento da disciplina. Divididos em três 

grupos, apresentamos cenas curtas relacionadas ao universo de uma proposta de teatro 

multissensorial, onde outros sentidos seriam aguçados, para além da visão). Eu e meu 

grupo construímos o experimento cênico (Em)barca. Tal apresentação surge de uma 

fusão entre uma certa linha dramatúrgica, a ambientação sonora/musical e o fantástico. 

Tivemos como norte as histórias e anseios dos pescadores, o folclore brasileiro (sereia 

Iara - a Rainha das águas), músicas como O bem do mar (1957), de Dorival Caymmi, e 

músicas do universo infantil para a recepção do público. 

Na história de (Em)barca, o pescador se despedia de sua amada para seguir seu 

outro amor, o mar, que desejava ser seu único amor. A trama se desenvolvia com o 

público sentado em folhas de MDF, criando um balanço no piso que imitava o 

movimento de um barco. Corrimões de bambu, envoltos por sacolas de plástico, 

geravam sons semelhantes ao do mar com o movimento. A chuva tinha o cheiro de 

rosas, associado ao feminino, e o pescador realizava suas tarefas diárias, como comer e 

limpar sua tarrafa. No final, seduzido pela tempestade, o pescador desaparece e o som 

de seu coração abafado pela água é ouvido, enquanto sua esposa canta e organiza a casa, 

esperando pela sua não volta. 
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Estimular nosso público para o que estávamos propondo por meio dos outros 

sentidos, excluindo a visão, não foi tarefa fácil; contudo, foi algo prazeroso e divertido. 

O trabalho em equipe e a paciência foram peças fundamentais. O medo e o cuidado com 

os espectadores para que tudo corresse bem serviram como balança para identificar 

nossas medidas de criação. Por fim, me senti contemplada e preparou-me para a 

construção final da disciplina. 

O exercício final foi realizado por todos da disciplina, de maneira conjunta. 

Tivemos pouco tempo para organizar tudo, mas nos dividimos em núcleos artísticos 

como cenário, divulgação etc.; recuperamos um pouco do que foi apresentado em cada 

grupo durante a primeira etapa da disciplina. Chegamos à construção do El Salón 

Místico, apresentado no dia 29 de junho de 2017. Utilizamos o espaço do palco e a parte 

frontal da plateia do teatro Milton Baccarelli. Assim como a primeira atividade prática 

da disciplina, exploramos o olfato, o tato, o paladar, a audição - ou seja, outros sentidos 

do que comunalmente usado em espetáculos teatrais que é a visão. 

 

Figura 9. Cartaz do espetáculo El Salón Místico 

 

Fonte: arquivo pessoal.  

 

No ensaio geral, contamos com a presença de público e obtivemos comentários 

pós-apresentação, algo que nos ajudou bastante. Como se trata de um espetáculo 

multissensorial e com a necessidade da utilização de diversos tipos de objetos, 

resolvemos colocar a capacidade de espectadores para 10 pessoas por sessão (15h, 16h e 

17h). Fiquei, juntamente com outro colega de turma, responsável como guia dessa 
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viagem pelo El Salón Místico. Controlar as minhas emoções e harmonizá-las com as 

dos espectadores foi incrível e, ao fim das três apresentações, senti como se o tempo 

tivesse voado, desejei por mais. 

Na construção dramatúrgica, priorizamos a experiência sensorial dos quatro 

elementos: terra, ar, água e fogo. Nossa intenção era proporcionar ao público a sensação 

de vivenciar cada elemento à medida que transitava pelo espaço. Na seção dedicada à 

terra, como se observa na foto abaixo, espalhamos folhas secas pelo chão, convidando o 

público a caminhar descalço para intensificar a conexão tátil com o ambiente – uma 

instrução previamente informada antes do início da experiência. Para representar o ar, 

utilizamos diferentes estímulos para gerar vento, manipulando-o manualmente em 

ritmos variados para criar sensações distintas. 

Já para o elemento da água, empregamos um piso sensorial, permitindo que os 

participantes sentissem texturas associadas ao elemento. Por fim, no fogo, criamos uma 

instalação que evocava um ambiente quente e abafado, complementado por estímulos 

sonoros, como o crepitar de uma fogueira, para reforçar a imersão sensorial. 

 

Figura 10. Parte do El Salón Místico, elementos fogo e terra 

 

Fonte: arquivo pessoal. 

 

As experiências vivenciadas nos diversos espaços onde atuei — tanto como 

estagiária e professora de teatro em contextos de ensino formal e não formal, quanto 

como atriz em processo formativo — proporcionaram uma ampla gama de 
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aprendizagens. Em ambientes pedagógicos, trabalhar coletivamente sob a orientação de 

professores que aliavam o olhar da licenciatura aos elementos artísticos gera a 

oportunidade de explorar diferentes possibilidades de atuação no ensino e na carreira 

artística. Esses processos foram fundamentais para a construção do percurso que se 

desenhava a seguir. 

 

1.2 DA SALA DE AULA PARA OS PALCOS DA VIDA 

As experiências que pontuarei neste subcapítulo irão mesclar momentos vividos 

durante o período da graduação em teatro com a fase pós-formação, ou seja, depois do 

ano de 2017. O processo no Teatro de Santa Isabel começou com minha atuação como 

estagiária e, posteriormente, me levou de volta ao palco como atriz-jogadora, 

desempenhando um papel ativo no espetáculo-jogo. 

 Já em Tudo que é bonito é bordô, o projeto teve início como um exercício 

cênico para a conclusão de uma disciplina, mas logo se transformou em um grupo de 

teatro, permitindo que a ideia evoluísse para um processo coletivo mais estruturado. 

Essa transição de funções e contextos reflete a continuidade do meu percurso artístico, 

que se expandiu desde os primeiros passos na graduação até a fase pós-licenciatura, 

sempre em busca de novas formas de explorar a linguagem teatral e a interação com o 

público. 

Antes mesmo de conseguir a vaga de estágio no Teatro de Santa Isabel (TSI), já 

havia em mim o desejo de atuar como mediadora cultural em um teatro, alinhando essa 

experiência à minha área de estudo e atuação. Reconheço que o estágio não curricular 

anterior, realizado na Galeria Janete Costa, proporcionou uma vivência enriquecedora e 

contribuiu significativamente para minha formação. No entanto, ter a oportunidade de 

estagiar em um dos teatros mais importantes da região, com relevância também em 

âmbito nacional, representou um marco essencial em meu percurso profissional e 

acadêmico. 

O Teatro de Santa Isabel (TSI) encanta pela sua imponência e beleza, 

despertando a curiosidade e, ao mesmo tempo, gerando a sensação de distanciamento 

em muitos, que acreditam não pertencer a esse espaço. Sua história remonta ao século 

XIX, mais precisamente ao período de sua construção, entre 1841 e 1850. A iniciativa 

de erguer um teatro público na capital da província partiu de Francisco do Rego Barros, 
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então presidente da província entre 1837 e 1844, que mais tarde receberia o título de 

Conde da Boa Vista. 

 

A proposta modernizadora contemplava a construção de estradas, pontes e 

edifícios públicos e tinha como objetivo não só dotar a cidade da 

infraestrutura necessária à implementação da economia provincial, mas 

também aproximá-la dos padrões estéticos europeus, mostrando uma cidade 

próspera e civilizada, que valorizava a cultura como um todo (Arrais, 2000, 

p. 10).  

 

Dessa forma, fazia-se fundamental a criação de um teatro. Para a realização 

desse projeto, Rego Barros contratou o engenheiro francês Louis Léger Vauthier, 

responsável por um dos poucos exemplares do genuíno neoclassicismo erguidos no 

Brasil na primeira metade do século XIX. Assim, o Santa Isabel, reconhecido como 

Patrimônio Histórico e Artístico Nacional desde 1949, atravessou todos esses anos 

participando da história social, política e cultural da cidade do Recife. Atualmente, com 

seus 174 anos, o Teatro de Santa Isabel é considerado um dos 14 teatros-monumentos 

do País e busca constantemente dialogar com o contexto da sociedade atual, superando 

os desafios contemporâneos.  

No segundo semestre de 2015, quando iniciei essa experiência de estágio 

extracurricular no Teatro de Santa Isabel, pela licenciatura em teatro da UFPE, passei a 

exercer, entre outras demandas, a função de guia do teatro. Aos domingos, eu recebia o 

público espontâneo, que mesclava turistas e a população local, em três horários. Eram 

pessoas que nunca tinham adentrado o teatro e outras que já eram frequentadores da 

casa de espetáculo, mas não conheciam a história do lugar. 

Nas terças-feiras, realizava visitas guiadas que tinham como público-alvo 

estudantes do Ensino Fundamental – anos finais e Ensino Médio, de instituições 

públicas e privadas de ensino do Estado de Pernambuco. Nessas visitas, que duravam 

em média uma hora e aconteciam em duas sessões sequenciais, havia uma explanação 

sobre a história do teatro, desde sua idealização até os dias atuais, além da visita a vários 

ambientes do espaço. 

Essa vivência despertou em mim o interesse por compreender de que maneira se 

dava a aproximação desse público, frequentador das visitas guiadas, com a linguagem 

teatral. Eu me questionava o que ficava com eles dessa experiência e como poderia 

aprimorar o processo. A cada visita, surgiam algumas questões: como despertar neles a 

necessidade do teatro? Seria possível estimular neles o desejo pelo fazer teatral, a partir 
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da experiência do jogo? E até que ponto a mediação teatral poderia reverberar neles, 

transformando-os em possíveis espectadores e contribuindo para a formação de novas 

plateias? 

No livro A Pedagogia do Espectador (2015), Flavio Desgranges afirma não 

existir teatro sem plateia. A importância da presença do espectador no teatro precisa ser 

encarada não apenas por uma razão econômica, de sustento financeiro das produções. 

Para ele, “o olhar do observador sobre o espetáculo sustenta o próprio jogo do teatro” 

(Desgranges, 2015, p. 27). 

Portanto, a pedagogia do espectador não deve ser somente para pedagogos, mas 

também para os artistas, a fim de perceberem como trabalham e compreendem o ponto 

de intersecção entre a cena e a sala. No entanto, o autor ressalta que primeiro é 

necessário criar condições para o espectador ir ao teatro. 

Contudo, o acesso ao teatro não se resume a possibilitar a ida às salas de 

espetáculos. Formar espectadores vai além de apoiar e estimular a frequentação. “É 

preciso capacitar o espectador para um rico e intenso diálogo com a obra, criando, 

assim, o desejo pela experiência artística” (Desgranges, 2015, p. 29). 

Dessa forma, a pedagogia do espectador é fundamentada em procedimentos 

adotados para criar o gosto pelo debate estético, para estimular o desejo de lançar um 

olhar particular à peça teatral, para empreender uma pesquisa pessoal na interpretação 

que se faz da obra. Para Desgranges (2015), ir ao teatro e gostar de teatro também se 

aprende. Ele salienta que ninguém gosta de algo sem conhecê-lo. Neste ponto, a visita 

guiada pode ser considerada um procedimento para estimular o público a voltar ao 

teatro.  

Desgranges (2015) também enfatiza a importância de democratizar o acesso ao 

teatro, especialmente para crianças e jovens, uma vez que gerar as condições para que 

essas faixas etárias tenham acesso ao teatro pode ser o primeiro passo fundamental 

nesse processo. Para ele, não basta apenas possibilitar a ida ao teatro, mas também 

tornar essa experiência significativa e enriquecedora desde cedo. No entanto, o autor 

salienta que um grande desafio é o de educar o espectador para que este não se satisfaça 

em ser apenas um receptáculo passivo de um discurso.  

O argumento é de que se faz necessário transformar o espectador em um 

participante ativo, capaz de interpretar, questionar e dialogar com a obra apresentada, 

gerando um entendimento mais profundo e crítico sobre o que está sendo vivenciado no 
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palco. O objetivo, portanto, é formar um público que, além de frequentar as salas de 

espetáculo, seja capaz de desenvolver uma relação com a obra. 

Dentro da proposta de educação patrimonial, o Santa Isabel já oferecia o serviço 

de visita guiada aos domingos, para o público espontâneo, e nas terças-feiras, para 

grupos agendados, geralmente público escolar. Periodicamente, a equipe do educativo 

(na época, 2015, formada por mim – estagiária; Analice Croccia – estagiária; Gustavo 

Soares - chefe administrativo e supervisor; e Quiercles Santana - diretor da casa) 

realizava avaliações internas em busca de aprimorar ainda mais nosso trabalho. A partir 

disso, passamos a nos questionar: como trazer mais a nossa arte, o teatro, para a 

realização dessas visitas? Como ampliar a qualidade do nosso trabalho? Refletimos 

sobre como dimensionar a qualidade das nossas visitas, atrelando a importância do 

teatro não somente enquanto espaço físico, mas também como arte.  

A partir dessas inquietações, nasce o esboço de uma visita teatralizada no Teatro 

de Santa Isabel. A ideia era usar a história do teatro como base, mas contá-la de maneira 

teatral. Dessa maneira, nasce o esboço do Proscenium! Teatro Jogo, que não é 

propriamente uma visita guiada, mas uma proposta de experiência imersiva e interativa 

na história do Santa Isabel. O Proscenium! foi além de uma visita, ele buscou a real 

participação do público, ou melhor dizendo, dos atores-jogadores, em conjunto com os 

atores-mediadores (que são os atores realizadores do Teatro Jogo).  

No segundo semestre de 2017, após o projeto ter sido aprovado na Lei Rouanet, 

Lei Federal de Incentivo à Cultura (nº. 8.313/91), com patrocínio do Santander e 

executado pelo Instituto de Desenvolvimento e Gestão (IDG), tornei-me integrante, 

enquanto atriz-mediadora, do projeto de educação patrimonial Teatrando!. Esse projeto 

foi idealizado pela Prefeitura do Recife e locado no Teatro de Santa Isabel (TSI). 

O Teatrando! passou a oferecer um novo modelo de visita, em formato de 

espetáculo-jogo, denominado Proscenium!. O evento ocorria também às terças-feiras e 

voltou-se para o mesmo público-alvo da visita guiada: estudantes entre 10 e 17 anos de 

idade, da rede de ensino do Estado de Pernambuco. 

Essa experiência artística e pedagógica, que teve à frente os diretores Célio 

Pontes e Quiercles Santana, partiu da necessidade de reflexão acerca das seguintes 

constatações: a falta de público nos teatros de Recife, a falta de pertencimento dos 

espectadores em relação ao Teatro de Santa Isabel (TSI) e o frequente desinteresse dos 

jovens pela linguagem teatral. Os diretores perceberam que, apesar de o TSI ser um dos 
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espaços culturais mais importantes da cidade, havia uma desconexão entre o teatro e a 

comunidade local, especialmente os jovens. 

Muitos não se viam como parte daquele espaço e não reconheciam a relevância 

do teatro em suas vidas. Além disso, havia um distanciamento da arte teatral, com 

grande parte da juventude demonstrando falta de interesse pela programação cultural, 

seja pela falta de identificação com as peças, seja pela percepção de que o teatro era um 

ambiente distante ou inacessível. 

Diante dessas questões, o projeto Proscenium! foi idealizado com o intuito de 

transformar a forma como os jovens se relacionam com o teatro, tornando-o mais 

atraente e acessível. A proposta era criar uma experiência imersiva e participativa, que 

mesclava o espetáculo com a dinâmica do jogo. 

O objetivo era, assim, proporcionar aos jovens uma nova forma de vivenciar a 

arte teatral, despertando neles a curiosidade e o pertencimento. Ao mesmo tempo, 

buscava-se oferecer um ambiente de reflexão sobre o papel do teatro na sociedade, 

estimulando uma maior conexão com a cultura e a compreensão de sua importância no 

cotidiano. 

Na construção do espetáculo-jogo, fomos criando de forma coletiva, a partir de 

textos e histórias do Teatro de Santa Isabel, o conceito e as dinâmicas que dariam vida à 

brincadeira. Refletimos sobre personagens-chave que seriam essenciais para a narrativa, 

e foi assim que me vi designada para interpretar duas figuras emblemáticas do TSI: a 

Guia e a Camareira.  

Na foto abaixo, vemos a personagem da Guia, uma das primeiras a interagir com 

o público, juntamente com o Pipoqueiro e a Guarda. No início da visita, o público ainda 

não sabe que está prestes a se envolver em um espetáculo-jogo. Eles são recepcionados 

na entrada do teatro, mas logo se deparam com um momento de surpresa, quando 

acreditam que o Teatro está sendo incendiado – um relato que, de fato, faz parte da 

história do Teatro de Santa Isabel.  

Esse susto inicial serve como quebra para a ideia tradicional de visita guiada e 

prepara o público para a experiência imersiva que se segue. Após esse momento de 

tensão, eles são conduzidos pelos bastidores do teatro, percorrendo os jardins e 

passando pela entrada de serviço, onde os funcionários e artistas transitam no dia a dia 

do espaço. Esse percurso não só os aproxima fisicamente do ambiente teatral, mas 

também os introduz à dinâmica do local, preparando-os para se tornarem, gradualmente, 

participantes ativos dessa narrativa interativa. 
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Figura 11. Personagem Guia, do Proscenium! 

 

Fonte: arquivo pessoal. 

 

 Sob a perspectiva da máxima lúdica da apresentação artística, o espetáculo-jogo 

Proscenium! inovou a forma de relação entre o público e a atores. O grande diferencial 

se dá ao reconhecer o espectador como protagonista de todo o processo, não apenas 

como mero coadjuvante. No Proscenium!, representar foi, literalmente, jogar. Algo que 

se aproxima muito do que Abigail propõe em seus experimentos. E, sobre a experiência 

do jogo, Ryngaert vai dizer que, segundo Winnicott, jogar é: “sempre uma experiência 

criativa, uma experiência situada no continuum espaço-tempo, uma forma fundamental 

da vida” (Ryngaert, 2009, p. 35, grifo nosso). 

No Proscenium! os atores-jogadores assumiam o papel de personagens. Sendo 

assim, contracenavam com os atores-mediadores que se encontravam espalhados por 

várias dependências do teatro, sempre com uma missão a ser dada ao público. A sua 

narrativa é apresentada pelo Mestre do Jogo, o Maestro, uma figura fantasmagórica 

catártica do século XIX que contextualiza a todos sobre o incêndio sofrido pelo teatro e 

dá às instruções necessárias para o prosseguimento do enredo. 

O espetáculo-jogo apresentou o teatro desde o início da sua história, de modo 

convidativo e atrativo, em uma grande aventura. Ele concedeu acesso a espaços do 

edifício que normalmente não são frequentados, como os camarins, os jardins laterais, o 

salão nobre, o porão, entre outros. Ao fazer parte da história encenada e sob a 

perspectiva de uma participação mais ativa, o ator-jogador passava a ser o protagonista 

do enredo. Durante a jornada, ele recebia desafios, exercendo, assim, o papel de jogador 

através da interpretação de personagens. 

Por meio da experiência estética e pedagógica, o ator-jogador desenvolvia sua 

capacidade de argumentação, seu potencial lúdico e o aprendizado multidisciplinar. 

Além disso, adquiria habilidade para discutir temas transversais e operava de forma 



70 
 

 

 

cooperativa, utilizando seu raciocínio lógico. É importante destacar que a participação 

no jogo deveria ser voluntária, sem nenhum tipo de obrigatoriedade por parte dos 

atores-mediadores. 

 

[...] todo jogo, para ser caracterizado como tal, necessita exercer sobre 

seus jogadores um prazer funcional, ou seja, a alegria de exercitar 

domínios, testar habilidades, transpor obstáculos ou vencer desafios, 

sem a obrigatoriedade imposta pela escola. [...] jogar é uma busca por 

um prazer moral, que devemos transpor para a educação se queremos 

revesti-la da atividade espontânea do jogo (Amaral; Bastos, 2011, p. 

106). 
  

A citação de Amaral e Bastos (2011) traz uma reflexão importante sobre a 

natureza do jogo e sua relação com a educação. Ela destaca que, para ser considerado 

um jogo, a atividade precisa gerar prazer nos participantes, proporcionando uma 

experiência de desafio, desenvolvimento de habilidades e superação de obstáculos, mas 

sem a imposição de uma obrigação. O prazer funcional do jogo, portanto, está ligado à 

liberdade e à motivação intrínseca, elementos fundamentais que fazem com que o jogo 

seja uma experiência prazerosa e não uma tarefa forçada. 

A citação também sugere que esse prazer não é apenas físico ou recreativo, mas 

moral, no sentido de que o jogo, ao promover desafios e conquistas, oferece uma 

oportunidade de aprender brincando, algo que acontecia no Proscenium!. Nesse 

contexto, o jogo pode ser visto como uma ferramenta educativa valiosa, capaz de 

engajar de forma mais natural e espontânea, fomentando uma aprendizagem ativa e 

envolvente.  

Diferente da personagem da Guia, a personagem da Camareira estava inserida 

em um momento da trama em que o público já se reconhecia como jogadores, divididos 

em três ordens, baseadas nas deusas gregas Atena, Artemis e Euterpe, que 

representavam, respectivamente, sábios, caçadores e poetas. Cada grupo tinha a missão 

de salvar o teatro, mas sob diferentes perspectivas e missões, sendo conduzidos por 

personagens distintos. 

Salvar o teatro era uma tarefa que não apenas remetia ao passado, resgatando a 

história e os eventos marcantes da casa, mas também carregava um significado 

profundo para o presente. O desafio proposto era salvar o teatro daquilo que o ameaça 

atualmente: o fogo do esquecimento, a falta de público, a escassez de investimentos e a 

desvalorização tanto dos artistas, quanto dos próprios espaços culturais.  
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A Camareira fez parte da ordem da deusa Artemis, o grupo dos caçadores. Ela 

tornou-se uma personagem simbólica, vinculada a essa luta pela preservação e pela 

valorização do patrimônio cultural, incentivando o público a refletir sobre a importância 

do teatro não apenas como um espaço de entretenimento, mas como um bem essencial 

para a identidade e a memória coletiva. 

 

Figura 12. Personagem Camareira, do Proscenium! 

 

Fonte: arquivo pessoal. 

 

Assim, no Proscenium!, as especificidades, as habilidades e os interesses dos 

atores-jogadores são cuidadosamente levados em consideração, criando um ambiente no 

qual cada participante tem a oportunidade de se destacar e contribuir de maneira única 

para a dinâmica do jogo. Essa personalização das funções não só enriquece a 

experiência do espetáculo, mas também garante que os jogadores se sintam mais 

envolvidos e conectados com a narrativa, o que é crucial para manter o engajamento. 

A interação entre as diferentes habilidades e os interesses individuais dos atores-

jogadores é um ponto-chave que, além de promover uma vivência mais rica e 

colaborativa, impacta diretamente na forma como o público percebe o teatro. Ao 

integrar essas variáveis de forma estratégica, o Proscenium! conseguiu interferir 

positivamente na recepção dos espectadores, criando uma experiência imersiva que os 

estimulava a refletir sobre o papel do teatro em suas vidas.  

O resultado desse processo é a formação de novas plateias, compostas por 

pessoas que não apenas frequentam os teatros, mas que também desenvolvem uma 
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relação mais profunda com a arte, reconhecendo-a como um espaço de transformação, 

diálogo e pertencimento cultural. 

Retornando ao meu processo de formação na Licenciatura em Teatro, no último 

período da graduação, mais precisamente no semestre de 2017.2, uma das disciplinas 

oferecidas foi Montagem Pedagógica. Essa disciplina proporcionou a experiência de 

planejar e executar todos os aspectos de um espetáculo cênico, envolvendo desde a 

dramaturgia até a atuação, sonoplastia, cenário, figurino, direção, produção, entre 

outros.  

Foi uma vivência abrangente e desafiadora, que nos permitiu compreender o 

processo criativo de forma integral e com mais maturidade. Durante a disciplina, fomos 

introduzidos ao universo da escritora Hilda Hilst, cujos escritos, conhecidos por sua 

profundidade e ousadia, ofereceram uma vasta fonte de inspiração.  

Focamos especialmente nos textos pornográficos presentes em seu livro Pornô 

Chic (2014), desafiando-nos a explorar temas controversos e provocativos. O trabalho 

se concentrou na análise e adaptação desses textos para o palco, levando-nos a refletir e 

experimentar sobre questões de linguagem, estética e as fronteiras entre o público e o 

privado na arte. 

O professor da disciplina, Marcondes Lima, propôs a obra de Hilda Hilst e seus 

textos pornográficos por perceber que, ao longo de nossa trajetória na graduação, nossa 

turma ainda não havia se deparado com textos e montagens cênicas que abordassem 

esse tipo de tema. A escolha foi ousada e desafiadora, justamente por nos conduzir a um 

território inexplorado, que exigiria de nós uma abordagem criativa e sem restrições. O 

desafio foi lançado e decidimos aceitá-lo com a disposição de explorar as múltiplas 

camadas de linguagem e de significado presentes nas obras de Hilst, ultrapassando os 

limites convencionais e nos arriscando a lidar com temas provocativos e pouco 

abordados no teatro da graduação da época. 

Durante a disciplina, tive a oportunidade de refletir sobre todo o processo de 

encenação e de experimentar uma fusão singular entre a linguagem da comédia e a 

temática da pornografia - algo inusitado, mas presente nos escritos de Hilda Hilst, que 

frequentemente trazem uma proposta cômica e, ao mesmo tempo, desafiadora.  

Essa combinação de humor e conteúdo provocativo foi um exercício de 

subversão, permitindo-me explorar novas formas de expressar emoções e situações de 

maneira irreverente e ousada. Muito do que pude vivenciar nesse período acabou se 

tornando uma base para a construção da personagem Abigail, mais tarde, oferecendo 
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uma compreensão mais profunda da comicidade, da tensão entre o sério e o jocoso, 

assim como das possibilidades de integrar tais dimensões na criação cênica. 

Na imagem abaixo, temos o cartaz do ensaio aberto de Tudo que é bonito é 

bordô. A composição visual utiliza cores fortes, com destaque para o bordô, presente no 

título da obra, que faz uma clara referência a uma frase de Hilda Hilst, extraída de seu 

texto Berta e Isabô (2014), no qual ela descreve um fragmento de seu trabalho como 

"pornô geriátrico". Essa temática, provocativa e ousada, é refletida nos elementos da 

imagem, como os figurinos, os acessórios e os objetos de cena.  

Além disso, o formato do cartaz remete simbolicamente ao orifício da genitália 

feminina, estabelecendo uma conexão visual com o tema central da obra, que mistura 

sensualidade e transgressão das convenções sociais. Assim, a imagem não apenas ilustra 

o conteúdo da peça, mas também provoca uma reflexão sobre os limites entre o estético, 

o cômico e o provocativo, características marcantes da escrita de Hilst. 

 

Figura 13. Cartaz do ensaio aberto de Tudo que é Bonito é Bordô 

 
Fonte: arquivo pessoal. 

 

Hilda Hilst, considerada uma das maiores escritoras do século XX, foi uma 

mulher à frente de seu tempo. Sua escrita, audaciosa e não convencional, desafiava as 

normas da época, especialmente por ser produzida por uma mulher. Essa postura lhe 

custou caro: ela se tornou alvo de duras críticas, tanto pela sua ousadia literária, quanto 

pelos temas provocativos que abordava. Durante muitos anos, a artista ficou à margem 

do reconhecimento público e foi esquecida por muitos leitores.  

No entanto, sua coragem de se mostrar autenticamente, sem se submeter às 

expectativas da sociedade, a tornou uma figura única e imprescindível na literatura 
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brasileira. Estudar e pesquisar seus escritos no início de nossa jornada foi fundamental, 

pois nos permitiu entender a profundidade e a relevância de seu trabalho, além de nos 

inspirar a lidar com temas de forma igualmente ousada e desafiadora. 

Montar um espetáculo a partir dos escritos de Hilda Hilst foi uma tarefa de 

grande responsabilidade, mas que me deixou profundamente orgulhosa. Encontrar o 

equilíbrio entre a diversão e a seriedade, sem perder de vista nosso papel político — o 

que queríamos dizer, para quem e como transmitir essa mensagem — não foi uma tarefa 

fácil, mas foi extremamente valiosa.  

Em uma disciplina composta por dez pessoas, optamos por fazer todo o processo 

de criação de forma colaborativa. No entanto, foi Analice Croccia quem assumiu a 

direção nessa etapa crucial, guiando-nos com sua visão e sensibilidade para dar forma a 

um espetáculo que, ao mesmo tempo em que divertia, também provocava reflexão e 

questionamento sobre temas essenciais. 

Tudo que é bonito é bordô foi construído a partir da fusão de diferentes 

linguagens, como o teatro de revista e o clown às poesias, história e depoimentos, tanto 

de Hilda Hilst, quanto sobre ela. O espetáculo se desdobrava em pequenos quadros, 

marchinhas de carnaval, ironias e provocações, criando uma atmosfera única e 

multifacetada. Durante esse processo, tive a oportunidade de experimentar um novo 

estilo de representação, que exigia, ao mesmo tempo, leveza e firmeza, no qual as 

nuances do riso desempenhavam um papel fundamental.  

Essa experiência mexeu profundamente comigo, revelando um campo de 

atuação totalmente novo e desafiador, a partir do qual pude explorar diferentes camadas 

emocionais e cênicas. Posso afirmar que foi uma jornada de descoberta e de imersão em 

um território artístico que me transformou. Abigail vai também ser inspirada no 

universo de Tudo que é bonito é bordô. 

A imagem abaixo foi um dos resultados do ensaio fotográfico realizado para 

divulgar a primeira temporada de Tudo que é bonito é bordô na cidade de Recife-PE, no 

Teatro Joaquim Cardozo. Essa oportunidade surgiu após o término da disciplina 

Montagem Pedagógica, quando foi aberto o edital das artes da Universidade Federal de 

Pernambuco (UFPE), instituição onde realizamos nossa graduação. Decidimos 

concorrer e, para nossa felicidade, fomos aprovados, o que nos proporcionou a chance 

de montar o espetáculo. Na foto, da esquerda para a direita: Mayk Moura, Ellis Regina, 

Ytalo Santana, Analice Croccia, Carlos Lima e Gaby Suamy. 
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Figura 14. Foto de ensaio para primeira temporada de apresentações de Tudo que é 

Bonito é Bordô 

 

Fonte: arquivo pessoal. 

 

O edital de apoio à criação artística da UFPE 2017/2018 foi fundamental para 

que tomássemos a decisão de formar um grupo teatral. Foi a partir dessa oportunidade 

que surgiu o Teatro Bordô e, juntos, começamos a transformar um exercício cênico em 

um espetáculo completo. Com a aprovação no edital, conseguimos viabilizar a criação 

de figurinos, a compra de elementos essenciais para a cena e até a aquisição de 

refletores, que foram instalados no Teatro Milton Baccarelli, localizado no Centro de 

Artes e Comunicação da UFPE, o prédio que abriga o curso de graduação em teatro. 

Esse apoio financeiro foi crucial para dar forma ao nosso conceito e propiciar uma 

estrutura adequada para a realização do espetáculo. 

Com a aprovação do edital, a aquisição dos materiais necessários, a criação e os 

ensaios concluídos, chegou o momento de iniciar nossa primeira temporada de Tudo 

que é bonito é bordô, que ocorreu em agosto de 2018, no Teatro Joaquim Cardozo. 

Nesse novo estágio da produção, assumi a direção ao lado de Analice Croccia e passei a 

ser responsável pela execução da sonoplastia durante as apresentações. 

 No entanto, a verdade é que, em Bordô, todos faziam de tudo, compartilhando 

múltiplas funções e responsabilidades para garantir que o espetáculo se concretizasse de 

forma coesa e dinâmica. Além da equipe presente na imagem 14, o grupo Teatro Bordô 

também é formado por Kadydja Erlen e Luiz Gutemberg, que foram fundamentais para 

o desenvolvimento do projeto e para a sua execução nos palcos. 
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Figura 15. Cartaz divulgação da primeira temporada de Tudo que é Bonito é Bordô 

 

Fonte: arquivo pessoal. 

 

Ter a oportunidade de viver a criação de um grupo de teatro com pessoas que 

fazem parte da minha vida e da minha formação foi um grande privilégio, especialmente 

logo após a conclusão da graduação e com aprovação em edital. O Teatro Bordô trouxe 

consigo uma carga ainda maior de responsabilidade, ao mesmo tempo em que se tornou 

uma valiosa oportunidade de crescimento artístico e educativo.  

Ouvir nossos nomes sendo mencionados e receber comentários sobre Tudo que é 

bonito é bordô nas conversas da cidade foi extremamente impactante. O retorno 

positivo, aliado à percepção da necessidade de obras como essa em nosso contexto 

social, nos impulsionou a continuar com ainda mais determinação e confiança no 

trabalho. 

Em 2019, realizamos uma segunda temporada, em outro teatro importante da 

cidade, o Teatro Apolo, com maior capacidade de público, o que representava um novo 

desafio: encher a casa. Além disso, enfrentamos as dificuldades naturais de um grupo 

iniciante e sem grandes recursos, mas superamos todos os obstáculos. A experiência foi 

fundamental para nosso amadurecimento enquanto grupo e artistas.  

Fomos também convidados a participar do Transborda, no Teatro Marco 

Camarotti, e retornamos à Semana de Cênicas da UFPE, após um ano de apresentações, 
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mas agora como ex-estudantes, o que foi uma conquista significativa, em 2018. 

Participamos, ainda, de eventos como o FESTEL (Festival de Teatro de Limoeiro, no 

interior de Pernambuco), a Mostra Théatron, no Teatro Joaquim Cardozo, a Semana de 

Calouros do curso de Teatro da UFPE, em 2019, e o Janeiro de Grandes Espetáculos, 

um importante festival realizado em Recife, em janeiro de 2020. Cada uma dessas 

participações foi uma conquista que solidificou ainda mais nossa trajetória e nos 

permitiu alcançar novos públicos e espaços cênicos. 

No final de 2019, o Teatro Bordô estava imerso no processo de estudo e 

montagem de um novo espetáculo, inspirado na obra de Luiz Felipe Botelho, Menino 

Minotauro. Estávamos empolgados, experimentando novas possibilidades cênicas e 

tendo um contato direto com o autor da obra, o que tornava o projeto ainda mais 

enriquecedor. No entanto, nossos planos precisaram ser drasticamente alterados. Poucos 

meses após o início de 2020, fomos surpreendidos pela pandemia da COVID-19, que 

trouxe uma pausa inesperada em nossas atividades e desafiou toda nossa dinâmica 

criativa e de produção. 

 

1.3 E AGORA, COMO ENCARAR O ONLINE? 

No final de 2019, participei de um processo seletivo para professora substituta 

de Teatro no Colégio de Aplicação da Universidade Federal de Pernambuco (UFPE), 

instituição que já conhecia e na qual tive a oportunidade de atuar como estagiária no 

primeiro campo de estágio supervisionado da área, realizando observação e regência, 

em 2015. Fui aprovada e classificada em primeiro lugar, o que foi uma conquista de 

grande felicidade para mim. 

No entanto, fui chamada para assinar o contrato apenas no dia 10 de março de 

2020. Após realizar os trâmites legais na Reitoria da UFPE, me desloquei diretamente 

para o CAp, onde tive menos de uma semana de atuação como professora de forma 

presencial antes que a pandemia da COVID-19 chegasse com força ao Brasil, alterando 

drasticamente o cenário e os planos de todos. 

Em março de 2020, fomos abruptamente tomados por uma série de decretos 

nacionais, medidas de isolamento social e o crescente e ininterrupto número de 

infectados e mortos pela COVID-19. A incerteza pairava no ar, com inúmeras perguntas 

sem respostas, algo completamente compreensível diante de um acontecimento dessa 
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magnitude. A situação gerou, além do medo, uma grande angústia pelas mudanças 

repentinas em nossas rotinas, que foram transformadas de forma drástica e inesperada. 

Um dos decretos mais impactantes foi o de nº 48.809, datado de 14/03/2020, do 

estado de Pernambuco. Ele regulamentava medidas para o enfrentamento da emergência 

de saúde pública, incluindo isolamento, quarentena e uma série de fechamentos e 

restrições. A princípio, essas medidas foram apresentadas como temporárias, mas logo 

se estenderiam por um período muito mais longo, mudando a realidade de todos. 

O setor da educação, como parte integrante da sociedade, não ficou ileso às 

mudanças drásticas causadas pela pandemia. No dia 15 de março de 2020, o Consórcio 

Pernambucano Universitas e os Institutos Federais de Pernambuco, formado pelas 

instituições UPE, UFPE, UFRPE, IFPE, IF Sertão-PE, UFAPE, UNICAP e UNIVASF, 

determinaram a suspensão das atividades presenciais em seus campis. 

 O Colégio de Aplicação, como parte integrante da Universidade Federal de 

Pernambuco (UFPE), foi incluído nessa decisão, que, inicialmente, seria válida até o dia 

31 de março de 2020. No entanto, devido à evolução da pandemia mundial, a medida 

precisou ser adaptada à nova realidade e acabou se estendendo por um período muito 

mais longo. 

Diante do necessário isolamento social e das transformações severas que 

ocorreram de maneira imediata, fomos forçados a reinventar nossas vidas em todos os 

setores, do social ao econômico. Na educação, esse processo não foi diferente. Muitas 

reuniões, formações e reflexões aconteceram ao longo desse período, sempre alinhadas 

com as atualizações sobre o avanço da pandemia. No Colégio de Aplicação, uma 

instituição básica e pública, trabalhamos com princípios orientadores, como segurança e 

empatia, visando sempre o bem-estar de toda a comunidade escolar. 

Assim, a realidade remota tornou-se uma necessidade urgente. Adotada pelo 

Colégio de Aplicação, assim como em inúmeras outras instituições ao redor do mundo, 

essa mudança exigiu novos planejamentos, a criação de um novo calendário letivo, 

intensos diálogos com as famílias e batalhas para garantir o acesso de todos nesse novo 

cenário escolar. Além disso, antes da transição para o ensino remoto, realizamos 

atividades integradoras durante a quarentena, sem cobrar assiduidade, mas com o 

objetivo de manter o vínculo com o corpo discente. 

Enquanto professora de teatro, jamais imaginei lecionar diante de telas, sem o 

contato direto, sem uma sala física escolar e sem a possibilidade de ver a movimentação 

dos corpos. Certamente, todos os componentes curriculares enfrentaram desafios, mas é 
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importante destacar a especificidade do ensino das artes da cena, ou as artes da presença 

(Ferracini, 2014, 2017; Pavis, 2001), que se fundamentam no encontro e na interação 

direta das pessoas com o espaço. 

“Professora, hoje não posso ligar a câmera, porque…” Porque minha internet 

não está boa, porque minha câmera parou de funcionar, porque minha irmã está 

dormindo aqui no quarto, porque estou no trabalho do meu pai, porque aqui não tenho 

espaço, porque acabei de acordar, porque meu cabelo está feio... muitas eram as 

justificativas. Para além de supor se eram dificuldades reais ou desculpas que encobrem 

tantas outras problemáticas, o que fazer? Diante desse fato, no lugar de lamentar ou não 

conseguir avançar, exercitei transformar a condição em possibilidade, o impedimento 

em uma oportunidade para arriscar e desenvolver processos criativos interessantes com 

as turmas do CAp UFPE.  

Diante da adaptação momentânea e emergencial que transformou residências em 

salas de aula e impôs replanejamento e reinvenção aos docentes nas suas formas de 

ensinar para manter, de algum modo, o andamento do ano letivo, convencionou-se 

nomear as aulas que antes aconteciam na escola física e passaram a ocorrer em 

ambientes virtuais como aulas não-presenciais.   

Ensinar/aprender teatro com as pessoas estudantes da educação básica é um 

princípio metodológico do meu fazer enquanto artista-docente. Um desafio que se 

tornou ainda mais instigante em uma sala de aula virtual. Sem o olho no olho, o toque 

no encontro dos corpos, a respiração ofegante depois de um exercício corporal mais 

intenso. O corpo exposto na tela passa por uma série de distanciamentos que implicam 

na redução das possibilidades de diálogo antes conhecidas. É possível uma prática 

educativa emancipatória na virtualidade?   

Em meio a uma crise sanitária global, acredito que os estudantes deveriam ser 

mais acolhidos do que julgados pela não abertura de seus dispositivos de imagem. 

Embora o incentivo para que suas aparições acontecessem tenha sido constante em cada 

encontro síncrono, a realidade exigia uma abordagem mais sensível. 

 A pergunta que se impunha era: como transformar essa impossibilidade de 

encontro — na qual a tela se tornava apenas um mosaico de rostos e corpos distantes, 

sem os espaços adequados para o movimento — em possibilidades reais, dentro de uma 

situação que estava tão distante daquilo que idealizávamos? Foi nesse contexto que se 

fez necessário o desenvolvimento de novas estratégias metodológicas, capazes de tornar 

o ensino mais acessível e significativo para todos. 
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Como não havia lecionado nem uma semana completa, não consegui criar 

vínculo com nenhuma das turmas; algumas nem tive a oportunidade de conhecer 

pessoalmente. Das turmas que conheci, lembro do sentimento de disponibilidade, 

interesse, alegria, mas foi tudo muito rápido, só tivemos o primeiro contato, não 

conhecia elas e nem elas me conheciam. 

Ao elaborar o novo planejamento escolar, visando o trabalho no ensino remoto, 

busquei atrelar os conteúdos em teatro com as possíveis didáticas. O começo das aulas 

síncronas do CAp UFPE se deu em setembro de 2020 e um caminho que se mostrou 

construtivo foi o uso dos jogos de improviso, dos jogos teatrais, assim como promover a 

abertura para a fala de estudantes e seus sentimentos diante do turbilhão de 

acontecimentos de mudança na vida devido à pandemia, de uma maneira que fosse 

confortável. A perda da rotina conhecida e outras tantas questões advindas da COVID-

19 surgiam de maneira muito espontânea e aproveitei-as como material de trabalho para 

as aulas, por meio dos protocolos1 e dos experimentos teatrais.  

A professora Fernanda Mélo, efetiva do Colégio de Aplicação, o professor 

Marcus Rodrigues, para quem eu estava atuando como substituta durante seu doutorado, 

e eu nos reuníamos com frequência para revisar e reavaliar os planos de aula de cada 

série. Passávamos horas lendo e relendo os conteúdos, debatendo estratégias e 

explorando as possibilidades dentro da realidade imposta pela pandemia. Esses 

encontros se tornaram fundamentais para ajustarmos nosso ensino e mantermos o 

engajamento dos estudantes diante de um cenário tão desafiador. 

Durante esse processo de adaptações desafiadoras, também enfrentei os trâmites 

e responsabilidades que fazem parte da rotina do Colégio de Aplicação da UFPE, uma 

instituição que tem como uma de suas principais funções ser campo de formação de 

licenciados nas diversas graduações. Assim como um dia fui orientada, nesse período 

em que atuei como professora substituta de teatro tive a oportunidade de assumir o 

papel de orientadora dos estagiários dessa fase, procurando guiá-los da melhor maneira 

possível, com o intuito de proporcionar uma experiência formativa rica e significativa. 

 

 
1 “O protocolo, enquanto instrumento de avaliação, tem sem dúvida a função de registro, assumindo não 

raramente o caráter de depoimento. Eles são índice e registro de aprendizagem com diferentes faixas 

etárias, trazendo a voz os atuantes, alunos, crianças e jovens” (Almeida; Koudela, 2015, p. 148). 
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Figura 16. Registro de final de aula online na pandemia da COVID-19 

 

Fonte: arquivo pessoal. 

 

Para minha grata surpresa, essa experiência se revelou uma excelente 

oportunidade de aprendizado, criação e reflexão enquanto professora que atuou como 

supervisora dos estagiários da graduação. Senti que, para além da necessidade do 

estágio, os estudantes também se viram desafiados a refletir sobre o questionamento: o 

que podemos aprender como futuros professores diante dessa conjuntura imposta?  

Para mim, a resposta foi clara: o ensino, especialmente no contexto da educação 

básica, deve ser presencial, pois a interação direta é essencial. Contudo, naquele 

momento delicado e assustador, me comprometi a dar o meu melhor, adaptando-me às 

circunstâncias e buscando formas de oferecer uma experiência enriquecedora para 

todos, mesmo que à distância. 

Na imagem 16, temos o registro do final de uma das aulas de teatro. As câmeras, 

em sua grande maioria, eram ligadas apenas quando solicitadas, após momentos de 

interação muito enriquecedores, nos quais a acolhida e o envolvimento dos estudantes 

foram evidentes. É fundamental destacar o quanto o apoio dos meus alunos foi essencial 

para que eu pudesse continuar essa jornada, tanto na minha vida pessoal, quanto 

profissional, especialmente em meio a tantos desafios e atravessamentos impostos pela 

pandemia. Esse apoio mútuo foi, sem dúvida, um pilar importante durante esse período 

tão complexo. 
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2 ABIGAIL ENTRA EM CENA 

O segundo capítulo, intitulado Abigail entra em cena, marca um momento 

crucial de intensificação e materialização da pesquisa, no qual a personagem Abigail 

ganha vida e começa a interagir com os estudantes. Inicialmente, esse processo ocorre 

no contexto online, para, em seguida, transitar para o presencial. Esses encontros não 

apenas ilustram a transição entre diferentes formas de ensino, mas também representam 

uma tentativa de superar as barreiras impostas pela pandemia de COVID-19, criando 

um espaço para a continuidade da aprendizagem e da criação artística em tempos 

desafiadores. 

Historicamente, o teatro e a arte têm sido ferramentas pedagógicas poderosas 

para promover o desenvolvimento de habilidades cognitivas, sociais e emocionais dos 

alunos. No entanto, nas últimas décadas, as artes cênicas no Brasil e em muitos outros 

países passaram por um processo de marginalização em muitas escolas, com a arte 

sendo frequentemente vista como uma disciplina secundária frente às matérias 

tradicionais, como matemática e português.  

No entanto, nos anos 2000, com a criação da Base Nacional Comum Curricular 

(BNCC), houve um movimento de renovação no ensino da arte, incluindo o teatro, que 

passou a ser visto como um componente importante na formação integral do aluno. A 

BNCC destaca o teatro como uma ferramenta de ensino capaz de desenvolver 

habilidades criativas, de comunicação, de empatia e de reflexão crítica, aspectos 

essenciais para a formação de cidadãos críticos e participativos. 

Contudo, ao analisar as estruturas das instituições de ensino em todo o país, 

torna-se evidente que existe um abismo entre a valorização discursiva da importância do 

ensino de teatro e a efetiva garantia desses direitos na prática. De acordo com o trabalho 

de Almada, somente 3% das escolas públicas possuem salas de arte, contra 10,7% das 

escolas privadas, o que evidencia que a precariedade e a escassez marcam a 

infraestrutura escolar brasileira. A luta pela presença do teatro nas escolas da educação 

básica pública enfrenta obstáculos significativos e, muitas vezes, o que é dito como 

essencial na teoria se distorce da realidade enfrentada no cotidiano das instituições de 

ensino. 

No subcapítulo Abigail chegou!, relato o nascimento da personagem Abigail, 

que surge em um momento extremamente difícil para a educação. Seu encontro com os 

alunos não é meramente uma atuação dentro de um quadro pedagógico, mas uma 
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tentativa de resgatar e reconfigurar a arte do teatro como uma prática de transformação e 

conexão, mesmo após os desafios impostos pela pandemia. A presença de Abigail na 

sala de aula ressignifica o espaço educativo, rompendo com as limitações do ensino 

remoto e retomando o princípio do ensino experiencial, que sempre foi central no teatro 

e nas práticas pedagógicas de arte. 

O subcapítulo Abigail e rádio, rádio e Abigail remete ao uso das narrativas 

radiofônicas, uma metodologia que tem raízes profundas na história da comunicação e 

da educação. O rádio, como meio de comunicação, tem sido utilizado de várias formas 

ao longo da história para fins educativos. A utilização dessa ferramenta nas aulas de 

teatro, conforme explorado no subcapítulo, coloca Abigail e sua narrativa no contexto 

de um método de ensino que transcende o espaço físico da sala de aula, levando a 

prática teatral para além dos limites do corpo e do palco. O uso das narrativas 

radiofônicas permitiu que a personagem ganhasse uma nova dimensão, passando a ser 

parte de um universo mais fluido, no qual a imaginação do público/estudante teve papel 

ativo na construção do significado da história e da experiência. 

Ao comparar os encontros presenciais e online, o subcapítulo Abigail ao vivo 

reflete sobre a importância do encontro presencial, sobre como a personagem e seu 

programa de rádio cresceram, assim como sobre o quão decisivo é o encontro da 

linguagem teatral com o público dos estudantes da educação pública da rede básica. A 

sala de aula, historicamente, sempre foi o ambiente privilegiado para o desenvolvimento 

das práticas de ensino de teatro, pois é no contato direto entre educador e aluno, no 

espaço cênico e na vivência da cena que se dá a construção de significados e 

aprendizagens mais profundas. No entanto, a pandemia impôs a transição para o ensino 

remoto, obrigando educadores a buscarem alternativas criativas e adaptativas, como o 

uso de plataformas digitais e ferramentas audiovisuais.  

Em termos históricos, o ensino de arte (e especificamente o teatro) sempre teve 

uma relação complexa com o espaço físico. O teatro não é uma disciplina que se limite 

à transmissão de conhecimentos teóricos, mas uma prática vivencial que envolve a 

participação ativa do corpo, da voz e das emoções. No Brasil, a educação teatral no 

Ensino Fundamental e Médio sempre se viu confrontada com as dificuldades de 

implementação de metodologias adequadas que respeitassem as especificidades da 

disciplina, como o desenvolvimento das habilidades de improvisação, de expressão 

corporal e de interação grupal.  
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Com a BNCC, as competências e habilidades do eixo teatro foram formalizadas, 

o que impulsionou as práticas pedagógicas e ofereceu um suporte importante para os 

educadores. Essa diretriz foi essencial, especialmente no período da pandemia, pois 

forneceu uma base para a reinterpretação e adaptação das práticas de ensino de teatro 

para o contexto remoto. 

Ao discutir a interação de Abigail com os alunos e o impacto desses encontros, o 

capítulo também aborda um elemento histórico importante: a ideia de que o teatro é uma 

prática de interatividade. A característica central do teatro como arte pedagógica sempre 

foi a interação entre o ator e o público, de modo que o espectador não seja apenas um 

receptor passivo, mas um participante ativo no processo. 

 Isso é ainda mais relevante no contexto educacional, em que as narrativas 

criadas não só buscam entreter, mas também provocar reflexões e diálogos. Assim, as 

primeiras aparições de Abigail, tanto no ambiente presencial, quanto no digital, podem 

ser vistas como uma tentativa de restaurar essa dinâmica interativa e garantir que os 

alunos se sentissem como sujeitos ativos na construção do aprendizado. 

Portanto, este capítulo não se limita a descrever uma experiência de ensino, mas 

se insere em um contexto histórico mais amplo, no qual a educação artística, 

particularmente a de teatro, desempenha um papel fundamental na formação humana e 

no fortalecimento de uma educação integral.  

Abigail, ao entrar em cena, simboliza não só a adaptação de práticas 

pedagógicas às novas realidades, mas também a resistência em levar o teatro para o 

espaço escolar que, desde os tempos de Boal e Freire, busca transformar a arte em uma 

ferramenta de emancipação, reflexão crítica e participação ativa. 

 

2.1 ABIGAIL CHEGOU! 

Propiciar o encontro do teatro com os estudantes, ainda na juventude e no 

período escolar, é um dos motivos para ter escolhido a licenciatura e os caminhos entre 

professora e artista se encontraram desde que iniciei o período de estágios da graduação, 

no ano de 2016. Contudo, é inegável que a construção da personagem Abigail e seus 

programas de rádio foram determinantes para que a minha percepção da interseção 

desses dois campos profissionais se ampliasse profundamente. 

Abigail nasceu em 2020, durante a pandemia e a vivência das aulas de teatro 

online, no vínculo profissional em que atuava na época, o Colégio de Aplicação da 
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UFPE, onde permaneci até dezembro de 2021 enquanto professora substituta das turmas 

do Ensino Fundamental - anos finais e Ensino Médio. Ela apareceu como uma resposta, 

durante uma aula para a turma do 6º ano, quando percebi que os alunos estavam 

desmotivados, tristes e a interação não estava fluindo.  

Pensando que era necessário promover uma desconexão do mundo lá fora, 

decidi que queria que eles vivenciassem a aula de teatro de forma plena. Assim, em 

determinado momento da aula, que acontecia pelo Google Meet, avisei aos estudantes 

que desligaria a câmera por um instante e logo retornaria. Peguei uma caixa com 

retalhos de tecidos e outros objetos que costumava usar no ensino presencial e resgatei 

um lenço dado por minha mãe, anos atrás. O lenço, de fundo branco e ilustrado com 

lábios vermelhos, foi colocado ao redor do pescoço. Ao ligar a câmera novamente, 

comecei a interagir com os estudantes de maneira diferente, com outro tom de voz e 

novos gestos. Foi então que eles perceberam: não era mais a professora Ellis ali, mas 

sim uma personagem. 

A brincadeira começou com a pergunta sobre o nome da personagem e o 

primeiro nome a surgir foi Abigail. Adotei uma voz diferente da minha e, na medida em 

que as perguntas iam sendo feitas, a narrativa sobre Abigail começava a se desenvolver. 

Essa atitude foi totalmente improvisada e, em período de aula online, a ideia do rádio 

veio à minha mente por representar uma forma de interação no universo online sem a 

necessidade de usar câmeras, algo que, nessas aulas, se mostrava como uma opção de 

resistência para muitos estudantes. 

Abigail se apresentou como “a maior locutora de rádio do mundo”, fluente em 

vários idiomas, com vasta experiência internacional e à frente do programa Rádio 

Pandemia FM, uma referência ao contexto global da época. Nesse cenário, ela 

incentivava os alunos a se engajarem em um jogo interativo. Abigail os convidou a 

participarem do seu programa, realizando entrevistas. Como professora, busquei manter 

o jogo dentro da narrativa proposta, utilizando o chat do Google Meet para sugerir que 

os alunos criassem personagens improvisados, com nome, gênero, idade, profissão, 

hobbies, local de origem, local que mora, entre outros detalhes. Dessa forma, os 

estudantes deram vida a personagens e histórias próprias, transformando o ambiente da 

sala de aula e alterando a dinâmica das interações. A brincadeira começou. 

Deu certo e tudo começou com a criação, a partir do improviso. Elemento 

central em diferentes modalidades de formação inicial e continuada do ator, a 

improvisação é um princípio de treinamento, contribuindo para instaurar a presença 
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cênica de quem atua e consagrando a primazia do corpo na atuação (Almeida; Koudela, 

2015, p. 96). Com ele, iniciamos tudo, experimentamos para depois aprimorarmos. 

Abigail surgiu em um tom de deboche, atrapalho e tornou-se uma parceira forte nas 

aulas de ensino remoto de teatro, junto com a Rádio Pandemia FM. Ela surgiu 

comunicando-se com seu público, ou seja, os ouvintes de sua rádio. Abaixo está o texto 

roteiro utilizado: 

 

Rááádiooo Pandemia FM! Bom dia, caras e caros ouvintes da minha, da sua, 

da nossa Rádio Pandemia FM. É um prazer estar com vocês em mais um dia, 

por sinal, um dia lindo de sol, maravilhoso e tipicamente Recifense! Eu, 

Abigail, estou aqui prontíssima para mais um programa. Hoje iremos 

entrevistar algumas pessoas, de vários lugares, afinal, nossa rádio é nível 

INTERNACIONAL! E diversaaa! Enfim, vamos saber como elas e eles estão 

se virando nesse período, se estão se cuidando, se estão cumprindo mesmooo 

o lockdown etc. Produçããoooo, pode passar a primeira ligação. 

 

Esse texto, que reproduzo fielmente como foi escrito na época, busca refletir a 

intenção por trás das palavras, funcionando como a ponta de um fio condutor. Ele foi 

redigido após ter apresentado Abigail à outra turma de 6º ano e perceber a recepção 

calorosa que ela recebeu. A partir dessas duas interações positivas, decidi que Abigail 

também faria parte das demais turmas. Em todas elas, o primeiro momento foi dedicado 

a mostrar a personagem, incentivando a troca de experiências, enquanto observava 

atentamente as reações de cada grupo. 

Iniciava a aula e depois colocava o lenço da personagem Abigail. Então, 

anunciava sua chegada: “Aqui não é mais a professora Ellis, mas sim Abigail e ela quer 

entrevistar seus personagens na rádio. Inventem nome, idade, localidade, profissão, 

gênero. Pode ser da forma que vocês quiserem, ela irá perguntar sobre sua relação com 

o período pandêmico”. Foi essa a orientação. 

Após apresentar Abigail nas turmas do Ensino Fundamental - anos finais e no 

primeiro ano do Ensino Médio, nas quais atuava como professora, refleti sobre as 

diferenças nas interações. No primeiro grupo, os estudantes se mostraram mais 

dispostos a brincar, a explorar mais profundamente a criação das personagens e a 

experimentar vozes diferentes das suas, buscando uma identidade única para suas 

figuras. Já no segundo grupo, formado por adolescentes mais velhos, percebi que, 

embora tivessem potencial para se envolver mais, eram mais tímidos. Acredito que isso 

esteja relacionado à própria fase da adolescência, pois, ao comparar com as demais 

turmas, notei que eles e elas frequentemente necessitavam de estímulos adicionais para 
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participarem de forma mais ativa nas aulas, especialmente quando utilizávamos 

microfones e câmeras. 

Chamava cada estudante pelo seu próprio nome, essa seria nossa forma de 

“atender a ligação da/do ouvinte”, para depois, assim que a “ligação” fosse atendida (ou 

seja, assim que o microfone era ligado pela/pelo estudante), dar início ao jogo. Todo 

processo de improvisação era coletivo, eles e elas participavam de tudo, tanto com 

comentários, quanto com perguntas para ajudar Abigail a realizar as entrevistas nesta 

rádio tão inusitada, além da busca de ultrapassar os próprios limites. No sentido de 

coletividade, como diz Rayla Dias e Cláudio Guilarduci: 

 

A coletividade infantil durante sua práxis lúdica supera as divisões 

individuais e ganha um movimento de emancipação. Somente na coletividade 

o indivíduo é capaz de conquistar suas habilidades com objetivos mais 

elevados de democracia e de liberdade (Dias; Guilarduci, 2022, p. 143). 

 

Com a dinâmica do jogo estabelecida, Abigail se multiplicou, assim como os 

personagens dos alunos, trazendo um toque de leveza, liberdade, imaginação ampliada e 

diversos aspectos do improviso teatral. A atmosfera do jogo permeou todo o ambiente. 

Desde esse primeiro momento, percebi que seria interessante explorar maneiras de 

integrar a experiência do improviso teatral de modo orgânico, apresentando isso como 

uma alternativa metodológica nas aulas de teatro. Assim, envolvi Abigail em diferentes 

turmas, do Ensino Fundamental - anos finais ao Ensino Médio, e, em todas elas, houve 

uma participação ativa e uma conexão entre ela e os estudantes. 

 

O jogo é uma forma natural de grupo que propicia o envolvimento e a 

liberdade pessoal necessários para a experiência. Os jogos desenvolvem as 

técnicas e habilidades pessoais necessárias para o jogo em si, através do 

próprio ato de jogar. As habilidades são desenvolvidas no próprio momento 

em que a pessoa está jogando, divertindo-se ao máximo e recebendo toda a 

estimulação que o jogo tem para oferecer – é este o exato momento em que 

ela está verdadeiramente aberta para recebê-las (Spolin, 2015, p. 4). 
 

Comecei a me aprofundar no resgate dos programas de rádio que marcaram 

minha vida, buscando também leituras e pesquisas relacionadas à área, especialmente à 

intersecção entre rádio e teatro. Lembrei-me dos quadros que mesclavam momentos de 

músicas, traduções, recados amorosos, comerciais, entre outros e percebi o poder da 

oralidade na construção da personagem Abigail. Fiquei impressionada com a forma 

como o uso da voz influenciava o impacto dela sobre o público. A partir disso, passei a 



88 
 

 

 

explorar cada vez mais essa característica, intensificando-a com o exagero típico do 

clown, o que potencializou ainda mais a presença e a interação da personagem. 

Pelas distintas realidades apresentadas pelos estudantes dessa fase, tendo em 

vista que existia aqueles com mais recursos financeiros, dispondo de aparelhos 

eletrônicos com melhor qualidade para assistir as aulas, enquanto outros participavam 

das aulas online utilizando um aparelho celular, nem sempre com internet e 

equipamentos de boa qualidade. Abigail e sua rádio vieram como propostas de realizar o 

fazer teatral em sala de aula utilizando possibilidades além da câmera, como microfone 

e/ou o chat de conversa.  

Já nos primeiros momentos, vi estudantes disponíveis a participar, o que atribuo 

exatamente a não ser essencial o uso da câmera – além da oportunidade de 

experimentar, brincar e ser outros através das personagens. Ao mesmo tempo, para 

mim, veio forte o sentimento de resistência num momento de tanta adversidade. 

Resistência da educação, do teatro. Depois, a sensação de conseguir praticar o ensino do 

teatro no contexto remoto e perceber a presença delas e deles comigo. Foi muito bom! 

Tanto que levei a rádio (com as devidas adaptações) para as turmas dos 7º anos A e B, 

assim como os 8º anos A e B. E nelas também houve grande envolvimento. 

Nos 6º anos, decidi investigar a criação de personagens, solicitando aos 

estudantes que elaborassem fichas detalhadas sobre seus personagens, incluindo 

aspectos físicos, traços de personalidade e histórias de vida. Incentivei-os a serem o 

mais criativos possível, buscando uma diversidade rica de detalhes. Já nas turmas dos 7º 

anos, o foco foi a construção de histórias. Os alunos se dividiram em grupos e tiveram a 

liberdade de escolher entre diferentes gêneros, como terror, comédia, romance, suspense 

ou qualquer outro estilo. O objetivo era criar narrativas com começo, meio e fim, 

pensando na forma como apresentariam essas histórias aos espectadores, com ênfase nas 

vozes e efeitos sonoros. Nos 8º anos, os estudantes criaram seus próprios programas de 

rádio, incluindo notícias, músicas, propagandas, conselhos amorosos e até entrevistas, 

exercitando a oralidade e a criatividade de maneira dinâmica e envolvente. 

Acredito que foi nesse momento, com a metodologia da rádio e com elementos 

teatrais, em que vi ser possível a presença em contextos virtuais. Foi a partir daí que 

senti a criação do vínculo entre nós. Percebi o encontro de corpos mesmo de maneira 

virtual: estávamos juntes. Com a qualidade de presença conquistada, o caminho para a 

criação e o jogo acontecia de forma fluida e os demais elementos surgiam de forma 

espontânea. Ah, era possível brincar e aprender no contexto remoto também! 
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A presença em ambientes remotos pode se fazer através da participação e/ou 

interação entre os docentes e discentes. A presença pode ser compreendida 

como uma atitude de encontro, é a ação ou influência de algo ou de alguém 

que vive em diferentes contextos em relação a nós mesmos. Em outras 

palavras, a participação é um tipo de presença e é a influência de algo ou 

alguém que vive em outro contexto. As imagens da presença estão nos órgãos 

vivos cujos corpos são apresentados por meio digital (Silva; Ciotti, 2020, p. 

24). 

 

Esse comentário revela que, enquanto a educação básica enfrenta uma escassez 

de recursos e uma estrutura que nem sempre favorece práticas culturais, o ensino de 

disciplinas como o teatro é muitas vezes marginalizado. Isso reflete uma realidade que 

muitos educadores e profissionais das artes enfrentam, na qual a teoria não se traduz em 

ação efetiva e onde é necessário um esforço constante para garantir a presença e a 

continuidade das artes no currículo escolar. 

Em todas as turmas, a construção de personagens com a Rádio Pandemia FM foi 

essencial: a diversidade aconteceu, não apenas na base textual, mas na experimentação 

de maneira corporal, dentro e fora dos aquecimentos. Alternávamos tipos de sons da 

voz, intenção, tempo, ritmo, dinâmica, mesmo com construções distintas em cada série. 

 

Quando proposta em vista de um processo de caráter educacional, a dimensão 

coletiva da prática da improvisação é particularmente salientada e a busca de 

um discurso próprio dos participantes é valorizada, em detrimento da 

reprodução de formas teatrais consagradas. Estamos nos referindo a 

processos nos quais a dimensão artística e educacional estão intimamente 

tecidas, que possibilitam a confrontação com outros imaginários e nos quais a 

iniciativa, a responsabilidade e a cooperação ocupam o primeiro plano 

(Almeida; Koudela, 2015, p. 97). 

 

Essa construção reflete a importância da improvisação no contexto educacional, 

destacando como ela vai além do simples exercício artístico, criando um espaço onde a 

criação e a aprendizagem se entrelaçam de maneira única. O foco é a interação dos 

participantes, o desenvolvimento de um discurso próprio, pessoal e coletivo. 

A citação também salienta que, em processos educativos, as práticas de 

improvisação são mais do que técnicas: elas servem para confrontar diferentes 

imaginários, ou seja, abrir espaço para novas ideias, perspectivas e criatividades que não 

seriam exploradas em formas teatrais tradicionais. Assim, a proposta de usar a 

improvisação como ferramenta educativa está ligada a um processo de construção 
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conjunta, em que cada indivíduo traz algo único e o grupo, como um todo, se beneficia 

dessa troca.  

Abaixo, parte do roteiro criado por uma das turmas do 8º ano, contendo o 

percurso inicial da rádio criada por eles com o objetivo de participar do festival de artes 

da instituição, que, devido a pandemia da COVID-19, teve que ser realizado de forma 

online. A criação artística foi gravada e disponibilizada no youtube oficial do Colégio de 

Aplicação da UFPE. 

 

Apresentação da rádio: “Bom dia, caras e caros ouvintes da rádio. Estamos 

perdendo audiência, sendo assim estamos perdendo o dinheiro e daqui a 

pouco teremos que parar com a rádio. Então, até lá, só vamos falar qualquer 

coisa FM, seja bem-vindes a mais uma edição do nosso programa! Meu nome 

é Camila e (entra Yvison e se apresenta só dizendo “meu nome é Marcelin”) 

e juntos faremos a edição de hoje. Iremos entrevistar algumas pessoas, espero 

que vocês gostem e não deixem de nos escutar. A primeira entrevistada de 

hoje será Tina Fabulosa, vamos saber um pouco mais sobre ela. Alô, Tina, 

tudo bem contigo? (entrevista começa) (Começo do roteiro criado pelo 8º ano 

A para gravação do programa de rádio com a finalidade de participar da 

programação do Festival.comARTES do Colégio de Aplicação da UFPE, 

2021). 

  

Chegamos em 2021, mas o ano letivo de 2020 ainda não tinha acabado. Em 

fevereiro, tivemos o Festival de Artes do Colégio de Aplicação da UFPE, que já existe 

há muitos anos de maneira presencial, mas que, pela primeira vez, aconteceu de forma 

remota. Docentes das linguagens artísticas do CAp (artes visuais, dança, música, teatro), 

juntamente com o Grêmio Estudantil, organizaram o Festival.comARTES. Perguntei a 

todas as turmas se gostariam de participar. Se a resposta fosse positiva, o que 

levaríamos? Em todas as turmas, o que vivenciamos com a rádio nas aulas síncronas foi 

citado, na verdade foi ovacionado.   

Vi o compartilhamento no festival como uma oportunidade para retornar com a 

proposta de maneira aprofundada. Assim, tivemos, no 6º ano B, a Rádio Pandemia FM; 

no 7º ano A, a Rádio Quarentena FM; no 7º ano B, as Histórias Teatrais; no 8º ano A, a 

Rádio estamos perdendo audiência sendo assim estamos perdendo dinheiro e daqui a 

pouco teremos que parar com a rádio então até lá só vamos falar qualquer coisa FM; e, 

no 8º ano B, a Rádio Notícias para todes. 
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Figura 17. Cartaz da apresentação online dentro do Festival.comARTES 

 

Fonte: arquivo pessoal. 

 

Na imagem acima, temos o material de divulgação de uma das turmas, utilizado 

nas redes sociais para promover as atividades de uma das turmas do Colégio de 

Aplicação durante o Festival.comARTES. Esse evento escolar foi de extrema 

importância, especialmente considerando o contexto desafiador em que estava inserido.  

A mobilização coletiva entre docentes e discentes foi fundamental para que, 

mesmo diante das circunstâncias adversas, pudéssemos viver e aproveitar o momento da 

melhor maneira possível. A colaboração e o engajamento de todos permitiram que o 

festival acontecesse, adaptando-se ao novo cenário e oferecendo aos estudantes uma 

experiência enriquecedora, ainda que em um formato virtual. 

 Com exceção do 6º ano B, que realizou a apresentação da rádio de maneira ao 

vivo e de forma interna, as demais turmas realizaram a gravação que disponibilizamos 

no canal oficial do colégio no Youtube (Colégio de Aplicação - CAp UFPE Oficial da 

UFPE), assim como no Instagram da instituição (@capufpeoficial). Se faz necessário 

frisar a importância da realização colaborativa de cada trabalho, instaurando alegria e 

leveza na realização de personagens, na construção de roteiros, nas gravações e nas 

edições, como pode ser observado nesse trecho do roteiro: 

 

Comercial 2 

Pra você ficar legaaaaal, supermercado uaaaaau! 
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No supermercado uau, você encontra tudo que precisa e um pouco mais! 

Vendemos: Tapioca, pizza, pneu, correntes, furadeiras e muito mais! Tudo 

que a sua casa precisa pra ficar legaaaal! 

No supermercado uau você entra com o dinheiro e sai com um trator! 

Vendemos de tudo, tudo mesmo!  

Supermercado uaaaau, o melhor da cidade!!!  

(Parte do roteiro criado pela 8º  ano A para gravação do programa de rádio 

com a finalidade de participar da programação do Festival.comARTES do 

Colégio de Aplicação da UFPE, 2021). 

 

Receber o retorno das turmas e do público foi uma experiência extremamente 

interessante e estimulante. O feedback positivo me trouxe um grande sentimento de 

orgulho, não apenas pelo que as turmas alcançaram, mas também pelo que conseguiram 

construir coletivamente. Foi um processo que fortaleceu a todos nós, especialmente em 

um período tão carregado de incertezas e desafios. Saber que, mesmo diante de tantas 

adversidades, fomos capazes de criar algo significativo e de impactar as pessoas de 

forma positiva, foi um reflexo do comprometimento, da dedicação e do espírito de 

colaboração que permeou esse momento.  

 

2.2 ABIGAIL E RÁDIO, RÁDIO E ABIGAIL 

Abigail foi criada e expandiu; fui tratar de encontrar caminhos para trabalhar 

ainda melhor com ela. Uma das possibilidades que visualizei durante o andamento das 

aulas foi explorar de maneira mais criativa a voz, trabalhando com os diferentes signos 

de expressão que os timbres, ritmos, durações e outras nuances vocais podem oferecer. 

Esse exercício me remeteu à rádio, um meio de comunicação que fez parte fundamental 

da minha infância e adolescência, em uma época em que as tecnologias ainda não eram 

tão avançadas.  

A rádio, com seu poder de criar atmosferas e contar histórias apenas por meio da 

voz, se tornou uma referência que decidi incorporar ao ensino remoto de teatro, 

oferecendo aos alunos uma nova forma de experimentar e expressar a arte cênica, 

mesmo à distância. 

 

A linguagem radiofônica é um meio expressivo e artístico, cuja dimensão 

temporal e espacial possui como característica primordial a possibilidade de 

falar a cada um em sua particularidade e, ao mesmo tempo, a todos que estão 

ouvindo. Cada pessoa do público-ouvinte que recebe as mensagens de voz e 

áudio não ouve a mesma voz; da mesma maneira que não constroem imagens 

do corpo de quem emite essa voz do mesmo modo. Assim, sentem-se 

provocados nas suas memórias de maneiras totalmente diversas (Correia; 

Santos, 2020, p. 329). 
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A citação de Correia e Santos destaca a singularidade da experiência 

radiofônica, na qual a voz se torna um meio poderoso de comunicação, capaz de 

estabelecer uma conexão íntima com cada ouvinte. Isso reflete o caráter pessoal e 

individual do rádio como meio que pode evocar memórias e emoções distintas em cada 

um. 

Essa particularidade da linguagem radiofônica pode ser uma ferramenta valiosa 

no ensino de teatro, pois permite que os alunos se conectem com o conteúdo de maneira 

única, estimulando sua imaginação e evocando diferentes interpretações da mesma 

mensagem. A voz, nesse contexto, transcende a comunicação verbal simples, se 

tornando um veículo para criar imagens, provocar reflexões e enriquecer a experiência 

estética de quem a escuta. 

A proposta da rádio abriu possibilidades criativas que eu nunca havia 

considerado antes. Diante das limitações impostas pelo contexto virtual, eu me via 

inquieta, buscando formas de propor a linguagem teatral de maneira eficaz para crianças 

e adolescentes. Foi então que a ideia de utilizar a linguagem radiofônica surgiu como 

uma experimentação teatral viável, centrada na voz — uma abordagem que poderia ser 

realizada plenamente sem a necessidade de câmeras.  

A rádio foi um veículo de comunicação muito presente na minha família, desde 

outras gerações. Cresci escutando programas de rádio, notícias e músicas. Na minha 

infância, observava meu avô escutar as partidas de futebol no seu rádio de pilha e, 

dentro de casa, vovó também sempre estava sintonizada.  

Pensei: a rádio dá margem para a nossa imaginação a partir da voz, acredito que 

estudantes podem construir personagens, experimentar e se divertir enquanto aprendem! 

E ainda pode ser uma boa ferramenta para quem tem dificuldades com aparelhos 

celulares, conexão de internet ou computador, além de estimular uma maior 

participação dos discentes mais tímidos. Nesse momento, percebi que tinha encontrado 

um caminho. 

Recordei-me do meio de comunicação da rádio, das radionovelas, da utilização 

da voz como meio de ampliar a visão, de atuação e recepção. A combinação de teatro e 

rádio foi bastante enriquecedora.  

Outra influência essencial no trabalho de Abigail foi a descoberta do 

pensamento de Walter Benjamin, filósofo, ensaísta, tradutor e crítico literário alemão, 

amplamente reconhecido como um dos maiores pensadores do século XX. Sua pesquisa 
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sobre as histórias radiofônicas, criadas especialmente para o público infantil alemão 

entre 1927 e 1932, trouxe uma nova perspectiva ao meu processo criativo. Benjamin 

não apenas escreveu, mas também apresentou programas de rádio, explorando uma 

variedade de gêneros, incluindo as peças radiofônicas. Sua abordagem única ao unir a 

experiência auditiva com a narrativa foi inspiradora, pois ofereceu um caminho para 

repensar a construção de experiências sensoriais no ensino de teatro, especialmente 

dentro da linguagem da voz e do imaginário. A pesquisa sobre seu trabalho se tornou 

uma ponte fundamental para conectar o teatro à radiofonia, permitindo que a 

personagem Abigail ganhasse novas camadas de profundidade e possibilidade. 

As narrativas radiofônicas me apresentaram um universo de histórias ocorridas 

em uma outra época, em um outro local, é verdade. Contudo, me senti envolvida pelo 

modo como foram elaboradas. São textos que nos rementem a história de locais, pessoas 

e situações com linguagem direta e cativante. Cria-se na mente a voz, as histórias sendo 

externadas, como disse Angelo Materno, em seu artigo Os Radiodramas de Benjamin: 

 

Se são textos para o rádio, são fundamentalmente vozes o que os constituem. 

Os radiodramas de Benjamin, de uma forma ou de outra, explicitam e 

tematizam essa condição radiofônica, chamando as vozes de vozes, ou 

fazendo – as intervir, de modo mais, ou menos, determinante, no entrecho das 

radiopeças (Materno, 1998, p. 58). 

 

A citação de Materno sobre os radiodramas de Walter Benjamin destaca a 

importância da voz como elemento central e constitutivo da experiência radiofônica. O 

autor reconhece que, no rádio, a voz é não apenas um meio de comunicação, mas 

também o próprio veículo da narrativa. Essa ideia se conecta com o caráter imersivo do 

rádio, por meio do qual as vozes, muitas vezes, se tornam personagens em si mesmas, 

carregadas de significados e camadas que influenciam a percepção do ouvinte. 

No caso dos radiodramas de Benjamin, as vozes não são apenas sons que 

informam ou entretêm; elas são elementos centrais que intervêm na trama, como parte 

essencial da construção do enredo. Ao fazer com que as vozes se tornem personagens 

ou agentes da narrativa, Benjamin evidencia a capacidade do rádio de criar um universo 

sensorial, no qual a presença da voz é mais do que uma mera transmissão de 

informações, mas um ponto de articulação entre o público e o conteúdo. 

Esse conceito reverbera diretamente na minha prática com Abigail, onde o uso 

da voz como ferramenta pedagógica e artística foi essencial. Assim como no rádio de 
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Benjamin, a voz torna-se uma presença ativa no processo de ensino, ajudando a 

construir um espaço de aprendizado, mas também de expressão individual e coletiva. 

Abigail foi se desenvolvendo de maneira crescente, abrindo novas possibilidades 

e reverberando de formas profundas no contexto de seu encontro com o espaço escolar. 

Esse processo foi transformador, pois modificou não apenas as dinâmicas pedagógicas, 

mas também os processos sociais que envolvem a prática do ensino. Ao refletir sobre 

essa trajetória, percebo que a atuação de Abigail gerou expansões significativas nas 

interações com seus estudantes. Houve um aumento claro no engajamento dos alunos 

em sala de aula, o que se refletiu em um maior envolvimento nas atividades propostas. 

O resultado foi uma produção mais rica nas aulas de teatro, com maior participação e 

comprometimento dos estudantes, algo que me fez perceber o poder transformador da 

arte no contexto escolar e como ela pode fomentar a colaboração, a expressão e o 

aprendizado coletivo. 

 

2.3 ABIGAIL AO VIVO 

A primeira vez que Abigail interagiu com seu público, de maneira ao vivo, foi 

no final de 2021, durante o período em que eu ainda atuava como professora substituta 

de teatro no Colégio de Aplicação da UFPE. Esse momento ocorreu em um contexto de 

transição, quando a instituição estava se preparando para o retorno gradual das aulas 

presenciais no próximo ano letivo. 

As atividades integradas, como foram denominadas, representaram um marco 

significativo de reconexão física entre alunos e professora, mesmo que com as medidas 

de distanciamento e protocolos de segurança em vigor. O simples ato de olhar nos olhos 

do outro, algo tão natural em um encontro presencial, foi profundamente simbólico e 

revigorante, apesar dos desafios impostos pelo uso de máscaras, álcool em gel e outras 

precauções.  

Essa experiência me trouxe um misto de emoções: um frio na barriga pela 

sensação de retomar o contato direto, mas também uma reflexão sobre como essas 

novas circunstâncias impactavam o figurino e a voz da personagem Abigail. Pela 

primeira vez, imaginei a personagem com seu figurino completo, refletindo sobre o 

impacto da máscara no som de sua voz e nas dinâmicas de sua presença cênica. 
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Figura 18. Abigail em sua primeira aparição presencial - CAp/UFPE 

 

Fonte: arquivo pessoal. 

 

Nesse momento, os estudantes foram novamente surpreendidos, assim como 

aconteceu quando Abigail apareceu pela primeira vez, pois não avisei que levaria a 

personagem. Como a proposta envolvia atividades integradoras, respeitando o 

distanciamento, não planejei uma apresentação completa de Abigail e seu programa de 

rádio. Em vez disso, a apresentação foi estruturada de forma que Abigail surgisse no 

ambiente escolar, em busca de novas pessoas para compor sua equipe de rádio, já que 

toda a sua equipe internacional estava espalhada em diferentes países ao redor do 

mundo. 

A interação dos estudantes foi extremamente estimulante. Eles se empenharam 

para ajudar Abigail, enquanto a personagem, de forma arrogante, desdenhava deles, 

afirmando que nenhum deles tinha capacidade para integrar sua equipe. A partir desse 

momento, o jogo virou e o público começou a descredibilizar a locutora de rádio, 

percebendo suas falhas e fracasso. O riso foi garantido e confesso que foi um desafio 

manter a preparação corpórea da personagem sem cair na gargalhada junto com os 

estudantes. O encontro ao vivo proporcionou uma experiência única, além de 

possibilitar a expansão da personagem de maneira imersiva e cativante. 

O figurino de Abigail foi cuidadosamente composto, mantendo o lenço que a 

acompanhava desde seu nascimento. Porém, em vez de usá-lo no pescoço, optei por 

colocá-lo na cabeça. No pescoço, utilizei um retalho de tecido que já fazia parte do 

material utilizado nas aulas presenciais. A calça era uma peça de roupa que já fazia uso 

enquanto professora. A blusa e o sapato eram itens do meu vestuário pessoal. Desde o 

início, trouxe elementos que já faziam parte do meu cotidiano como professora, o que se 
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manteve nas demais apresentações ao vivo, criando uma conexão entre minha 

identidade profissional e a da personagem. 

A partir desse instante, a vontade de continuar com Abigail ficou mais forte. É 

como se com essa apresentação, mesmo diante de todas as restrições, tivesse nascido 

uma nova personagem ou, talvez, a personagem completa, justamente pelo encontro 

presencial, pela oportunidade de olhar nos olhos. Pensar e estruturar Abigail para essa 

primeira apresentação ao vivo foi remeter ao estudo de composição do clown, pois 

mesmo utilizando a máscara descartável, devido a pandemia, busquei que ela tivesse 

elementos para se destacar. Algo que fosse seu nariz de palhaça visualmente: o lenço. 

Após algumas semanas dessa apresentação, meu vínculo empregatício com o 

CAp foi finalizado, mas Abigail continuou sua trajetória. Os caminhos entre professora 

e artista ganharam um novo local: Maceió, capital de Alagoas. Comecei enquanto 

professora efetiva da rede estadual alagoana, na Escola Estadual Dr. Edson dos Santos 

Bernardes, em maio de 2022. Trouxe a minha trajetória para auxiliar nessa nova 

jornada, mas também cheguei com disponibilidade para conhecer, aprender e trocar com 

a realidade contemporânea, especialmente em um local, até então, desconhecido para 

mim. A escola em questão foi fundada em 1979 e está inserida no bairro periférico 

Vergel do Lago. Vergel é um bairro localizado no sudoeste da cidade, mais conhecido 

por estar às margens da Lagoa Mundaú, pelo comércio e pesca do sururu.  

Passei no concurso para atuar como professora de artes, nas últimas séries do 

Ensino Fundamental - anos finais e Ensino Médio. E, mesmo tendo que lecionar outras 

disciplinas da grade curricular, destinadas ao Ensino Médio (como eletivas e projeto de 

vida), a minha maior carga horária foi destinada ao ensino da arte. A responsabilidade 

de planejar e trabalhar com as linguagens artísticas artes visuais, dança, música e teatro 

(minha formação), além das artes integradas (performance, circo, cinema, fotografia 

etc.) é enorme, ainda mais na realidade de uma instituição com recursos (de toda ordem) 

limitados. 

A Escola Estadual Dr. Edson dos Santos Bernardes dispõe de nove salas de aula, 

biblioteca, sala de informática, sala de recursos (voltada para profissionais da educação 

especial atuarem no espaço escolar), pátio, cozinha, sala dos professores, banheiros 

destinados aos estudantes e banheiros destinados aos profissionais, secretaria, sala de 

direção e coordenação, refeitório e um espaço ao ar livre que é utilizado como quadra. 

Ou seja, não existe espaço destinado para as aulas de artes. Então, desde o começo, tive 
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que lidar com os improvisos para conseguir lecionar. Como trago no trecho do meu 

relato de experiência abaixo, publicado em livro de Almada (2024): 

 

Focando no ensino da matéria Arte, designada para estudar as linguagens 

artísticas, não existe uma sala destinada para esse fim: sala de arte. Espaço 

que eu, enquanto docente, sinto falta, assim como também os discentes, pois 

sabemos como poderíamos avançar e desenvolver de forma adequada todos 

os conteúdos e vivências proporcionados pela disciplina em questão 

(Almada, 2024, p. 89).  

 

Com o decorrer do ano letivo e das trocas com os discentes, percebo que a 

grande maioria nunca tinha tido contato com a linguagem teatral, seja ter tido contato 

com algo que entendesse como teatro, seja em aulas ou apreciando esse tipo de arte 

como espectador. Mas será mesmo que eles nunca tinham vivenciado o fazer teatral na 

vida? O teatro, para acontecer, precisa apenas de uma pessoa interpretando enquanto 

outra pessoa assiste. Enxergo que muitos já viveram esse momento, mas não se deram 

conta que estavam praticando teatro. A grande maioria acredita que teatro é decorar uma 

fala e dizê-la, com um figurino, para um público.  

Contudo, ao assistir um espetáculo circense ou ao brincar de ser outra pessoa e 

criar um personagem, enquanto outra pessoa assiste, já estamos vivenciando o fazer 

teatral. Ao ouvir um programa de rádio, uma música e dublar, estamos realizando teatro 

- entre outras circunstâncias. Decidi que era o momento de mudar esse pensamento, da 

forma que fosse possível de ser executada. Afinal, um direito estava sendo negado 

àqueles jovens: o direito de saber o que é o teatro e suas possibilidades de serem 

vivenciadas. 

O envolvimento nas aulas destinadas ao teatro, tanto na parte teórica, como a 

prática, foi muito natural e, mesmo em alguns casos de resistência ou negação, respeitei 

o tempo dos estudantes em questão e isso fez com que reconhecessem a linguagem 

teatral fora dos estereótipos e preconceitos predeterminados. Iniciei apresentando o que 

é teatro, com jogos teatrais, jogos de improviso, elementos da linguagem, além do 

contexto histórico etc. Esse percurso trilhado já era a construção de mediação para 

Abigail e a Rádio Iraci FM - os caminhos entre professora e artista.  

Apresentei Abigail de forma pontual e improvisada nas aulas, para as turmas do 

Ensino Fundamental - anos finais, como forma de maior contato e aproximação com 

eles. Recebi os retornos, de estranhamento, riso, envolvimento, surpresa, interação, 

distanciamento, aplausos, vaias etc. Esses primeiros contatos demonstraram o poder da 
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linguagem teatral em sua melhor maneira, presencial, olhos nos olhos e foram essenciais 

para o que viria depois. 

Comecei a pensar nas apresentações de Abigail nessa nova realidade. Precisava 

de um novo programa de rádio, correspondente ao contexto contemporâneo de nova 

escola, da nova cidade, dos novos estudantes e ao encontro com o presencial. Para isso 

acontecer, fui para o processo de criação, na sala de ensaio, junto com os meus pares. A 

vida estava acontecendo no ao vivo novamente e Abigail não iria mais ser construída 

sem um direcionamento mais técnico. 

 O processo de construção da Rádio Iraci FM foi feito de forma coletiva, com o 

envolvimento de dois amigos que também são professores de teatro, artistas, além de 

fundadores e integrantes, juntamente comigo, do Teatro Bordô, nosso coletivo de teatro. 

Analice Croccia e Ytalo Santana são diretores do meu experimento cênico e 

fundamentais para que a Rádio Iraci FM nascesse e tomasse forma.  

Devido à distância física, pois os diretores residem em Recife-PE e eu em 

Maceió-AL, construímos o programa da Abigail em janeiro de 2023, por ser o período 

de férias das redes de ensino. Nessa etapa de construção do novo programa da 

personagem, fui estimulada a colocar um novo nome que remetesse a minha trajetória 

pessoal com a rádio. Dessa forma, resgatei o nome de Iraci, minha avó materna, como 

forma de homenageá-la por ser a minha primeira referência do veículo de comunicação 

rádio em minha vida. 

Abigail, já no primeiro momento da sala de ensaio, resgata uma referência que a 

acompanha desde as suas primeiras aparições. O riso, o clown. E ele acontece de 

maneira natural, ao prestar atenção em seu público, chamá-lo para jogar e reagir as suas 

ações. Abigail se entrega em suas histórias e acaba oferecendo seu fracasso sem nem ao 

menos se dar conta. Isso faz com que o riso venha e, juntamente a ele, vem o 

envolvimento diante do que está sendo processado. 

 

O riso, além de contribuir para o relaxamento das pessoas, permite a quebra 

de barreiras criadas em alguns lugares, desfragmentando paradigmas de 

rigidez e favorecendo a qualidade do clima nestes ambientes. Ao retirar a 

tensão, permite que o processo em questão seja facilitado (Santos, 2021, p. 

281). 

 

Percebo que esse mote do riso fez com que os estudantes interagissem ainda 

mais com a personagem e aumentassem o interesse em participar da brincadeira. Ao 
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mesmo tempo que isso também me motivava a brincar e experimentar. O clown veio 

com Abigail e o lenço ao redor do pescoço acaba sendo o seu nariz. 

 

Diferentemente de outros personagens do teatro, o clown tem um contato 

direto e imediato com o público, só pode viver com e sob o olhar dos outros. 

Não se representa um clown diante de um público, joga – se com ele. Um 

clown que entra em cena entra em contato com todas as pessoas que 

constituem o público, e seu jogo é influenciado pelas reações desse público 

(Lecoq, 2010, p. 217, grifo nosso). 

 

Também me lembro claramente de um momento marcante em minha trajetória 

com a personagem Abigail, quando a professora de teatro do Colégio de Aplicação da 

UFPE, artista e palhaça, Fernanda Melo, me ajudou a compreender a verdadeira 

dimensão da palhaçaria em Abigail, mesmo sem o uso tradicional do nariz de palhaço. 

Após conhecer a personagem, Fernanda me disse que Abigail era, de fato, uma palhaça, 

e que seu "nariz" era o lenço que ela usava em volta do pescoço. Essa afirmação foi 

reveladora, pois me fez perceber que a essência da palhaçaria não está necessariamente 

no adereço físico, mas sim na atitude, na construção da personagem e nas relações com 

o público. A partir dessa orientação, passei a enxergar Abigail de uma maneira 

diferente, entendendo melhor seu potencial cômico e sua capacidade de interação, além 

de perceber a profundidade emocional que a palhaçaria pode carregar, mesmo na 

ausência dos elementos convencionais do gênero. Esse insight foi crucial para o 

desenvolvimento de Abigail e para as apresentações seguintes, nas quais ela passou a 

ganhar mais força e identidade. 

No processo de construção da Rádio Iraci FM, pensamos no formato todo da 

sala de aula e, por isso, sua duração é para ser apresentada durante uma aula (entre 50 e 

60 minutos), utilizando o espaço da própria sala de aula. A finalidade é que Abigail 

continuasse a ser possível de realizar dentro do ambiente escolar, no local de estudo dos 

estudantes e com o mínimo de recursos possíveis, como é algo vivenciado pela grande 

maioria dos professores da rede pública básica de educação no Brasil, especialmente os 

professores de Arte. 

 O palco é entre o quadro branco e a primeira fileira das carteiras de estudantes e 

o espaço destinado ao público é da mesa do docente até o fundo da sala de aula. Todo 

material utilizado por Abigail (notebook, caixa de som, microfone, campainha de mesa, 

cartazes com as palavras silêncio, UAU, aplausos e UUUU – remetendo a vaia), 

elementos cênicos que remetem aos programas de rádio de outrora, como ferramenta de 
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produzir efeitos sonoros e participação dos discentes que são público, ficou disposto em 

cima da mesa do docente, nas turmas em que ele existia, ou em cadeiras. Decidimos que 

as apresentações seriam melhor aproveitadas acontecendo em aulas de outros 

professores, a fim de trazer o elemento surpresa, pois os estudantes pensariam que 

haveria aula de inglês, geografia, matemática (matérias dos professores parceiros que 

cederam suas aulas), mas, na verdade, iriam vivenciar o experimento cênico da Abigail 

e de sua rádio. Assim, as apresentações contaram com o apoio da direção, de 

professores e de demais funcionários da escola. Apresentei sozinha, mas foi necessário 

todo o coletivo, como geralmente é para o fazer teatral acontecer. 

Destinei os 7º e 8º anos para apresentar o experimento cênico, duas turmas de 

cada ano, todas elas turmas nas quais sou professora e que já tinham tido contato com a 

linguagem teatral através de aulas teóricas e práticas. Escolhi esses anos por acreditar 

que eles conseguiriam ter mais maturidade de compreender e trocar vivências com 

Abigail, identificando com mais facilidade elementos do teatro. Na dramaturgia, inseri 

fatos da história do teatro a nível nacional, como também do teatro recifense (minha 

cidade natal) e do teatro maceioense (local da escola onde atuo). Das narrativas 

radiofônicas de Walter Benjamin, me inspirei para conduzir as narrativas dramatúrgicas 

do programa de rádio, contando histórias que sejam peculiares do teatro das cidades 

mencionadas, assim como a condução apresentada, com linguagem acessível e direta. 

O figurino foi pensado para ter, de modo misturado, elementos que uso enquanto 

professora (calçado, blusa) e outros que remetem a um período de décadas passadas 

(saia rodada com bolas, óculos de sol em formato de gatinha e lenço em volta do 

pescoço), além da memória afetiva (relógio de pulso que foi dado pela avó materna, 

Iraci, no meu aniversário de 15 anos). Na sonoplastia, foi colocado vinhetas com 

abertura de programa de rádio, propagandas, assim como músicas e momentos dos 

patrocinadores, que, na verdade, aproveito para enaltecer os professores e funcionários 

da escola, criando uma atmosfera de proximidade do público com a obra apresentada. 

A partir da construção cênica, atrelei a BNCC  e suas habilidades que focam o 

que busco com a Abigail e a Rádio Iraci FM: EF69AR26 e EF69AR27, voltadas para as 

últimas séries do Ensino Fundamental - anos finais, dentro da unidade temática do 

teatro: 
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(EF69AR26) Explorar diferentes elementos envolvidos na composição dos 

acontecimentos cênicos (figurinos, adereços, cenário, iluminação e 

sonoplastia). 

(EF69AR27) Pesquisar e criar formas de dramaturgias e espaços cênicos para 

o acontecimento teatral, em diálogo com o teatro contemporâneo. 

(BRASIL, 2018, p. 209). 

  

Os caminhos entre professora e artista aconteceram, a troca fluiu, a participação 

dos estudantes na Rádio Iraci FM foi intensa. Eles auxiliaram com o manuseio dos 

cartazes, foram curiosos, responderam às perguntas, realizaram questionamentos: em 

resumo, eles participaram do jogo teatral. Além disso, associaram conteúdos 

trabalhados em aula sobre a história do teatro, os elementos de cena (dramaturgia, 

cenário, atuação, sonoplastia, figurino etc.) e reconheceram com facilidade.  

Diferentemente do primeiro programa, a Rádio Pandemia FM, em que os 

estudantes criaram diversas ramificações com personagens, dramaturgias e outras 

construções, neste programa, a Rádio Iraci FM, optei por refletir sobre como eles 

receberiam o experimento cênico e quais seriam suas percepções, baseadas nas 

experiências adquiridas nas aulas de teatro ao longo de um ano e três meses, com minha 

orientação como professora. O foco foi entender como o conhecimento e as vivências 

adquiridas nas aulas influenciaram suas reações e interpretações da proposta, permitindo 

que cada um trouxesse para o programa sua visão única e pessoal, construindo uma 

narrativa coletiva mais enriquecedora e refletiva sobre o processo vivido. 

Construir a rádio Iraci FM e experienciar com meus estudantes, de forma 

presencial, interagindo, percebendo as reações, foi bastante enriquecedor. Ao projetar 

essa experiência, pensei ser uma oportunidade para os discentes, mas também foi para 

mim enquanto professora e artista. Oportunidade de expandir olhares, de vivenciar o 

que mais me identifico enquanto profissão em dose dupla, de reconhecer a sala de aula 

como espaço político e artístico. 
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Figura 19. Abigail em sala de ensaio no Museu da Abolição (PE) 

 

Fonte: arquivo pessoal. 

 

A fotografia acima foi capturada pelos dois diretores do experimento cênico 

Rádio Iraci FM, Analice Croccia e Ytalo Santana, durante um momento crucial no 

processo de criação. Nela, estou interpretando a personagem Abigail na sala de ensaio 

cedida pelo Museu da Abolição, localizado em Recife-PE. Esse foi um dos momentos 

em que eu estava imersa na experimentação e construção das cenas que, mais tarde, se 

tornariam parte integrante das apresentações realizadas na escola onde leciono desde 

2022. 

 

Figura 20. Apresentação da Rádio Iraci FM, na turma do 7º ano B 

 

Fonte: arquivo pessoal. 
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Na imagem acima, temos o registro de um dos momentos das apresentações de 

Abigail e sua Rádio Iraci FM, realizadas para a turma do então 7º ano B da Escola 

Estadual Dr. Edson dos Santos Bernardes, em agosto de 2023. Esse momento foi 

significativo, pois representou a culminância de um processo criativo e pedagógico 

construído por mim e meus amigos artistas diretores, mas que também teve espaço para 

manter o improviso. Os estudantes foram convidados à interação, seja ela através dos 

cartazes (como no exemplo da foto acima) ou por meio de perguntas e provocações, 

presentes também na dramaturgia.  

Na cena, é possível observar que os elementos utilizados para a construção do 

ambiente cênico estão dispostos sobre cadeiras. Isso ocorre porque, nessa turma em 

particular, não havia a presença da mesa dos docentes, o que nos forçou a buscar 

soluções criativas para adaptar o espaço. Essa disposição de objetos não só foi uma 

alternativa prática, mas também um reflexo do espírito colaborativo da criação, na qual 

a flexibilidade e a improvisação desempenharam um papel fundamental para a 

construção do espetáculo. 

Assim, a foto não apenas documenta um momento específico da apresentação, 

mas também reflete a adaptação e a inventividade necessárias para transformar o espaço 

e os desafios logísticos em uma experiência rica e significativa, tanto para os alunos, 

quanto para mim, como professora e artista. 
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CONSIDERAÇÕES FINAIS 

A presente pesquisa traça a jornada de uma professora-artista e suas experiências 

nas áreas da educação e da arte, com ênfase na linguagem teatral. No entanto, ela não se 

limita a uma história individual, mas reflete também um contexto coletivo. A pesquisa 

destaca a importância da valorização da educação básica pública e de qualidade como 

um direito universal, assim como o acesso à cultura, ao conhecimento e ao sentimento 

de pertencimento, especialmente para crianças e jovens. 

 Ela também contempla reflexões sobre os espaços públicos e sobre como chegar 

de maneira mais eficaz ao público, que, muitas vezes, não tem pleno conhecimento de 

seus direitos. A sala de aula, nesse contexto, é vista como uma força propulsora que 

defende o direito ao brincar, à troca, à experimentação e à curiosidade. A proposta é 

enxergar a sala de aula como um espaço de possibilidades, que extrapola os modelos 

convencionais, criando alternativas inovadoras de aprendizagem. O pensamento teórico 

de Walter Benjamin fortalece essa abordagem, ao reforçar a importância das narrativas 

como instrumentos formadores de uma visão crítica e reflexiva sobre o mundo. 

A experiência teatral Rádio Iraci FM é o resultado de um entrelaçamento de 

várias narrativas e histórias que se cruzaram ao longo do tempo. Algumas dessas 

histórias foram contadas ao longo deste trabalho, outras permanecem não relatadas, mas 

todas, de alguma forma, contribuíram para a construção dessa experiência única. Minha 

trajetória enquanto professora, artista e mediadora fez-se fundamental para que Abigail 

existisse, pois foram as vivências anteriores que construíram a bagagem necessária, 

tanto a nível pessoal, quanto profissional e enquanto pesquisadora para ter maturidade e 

coragem de encarar a experiência cênica sozinha no palco. 

Juntar as profissões de artista e docente, no local que é meu palco semanal, a 

sala de aula, onde me sinto disponível para trocar, criar, experimentar, ouvir e tantos 

outros verbos, me coloca em estado de êxtase, medo, alegria, ansiedade, nervosismo e 

mais uns outros tantos sentimentos. Somar isso com memória, clown, jogo teatral e 

demais elementos expande a potência do meu papel enquanto artista e docente. 

A pesquisa acima mostra ser possível integrar o teatro e a linguagem 

radiofônica, aqui vista como uma possibilidade de criação e comunicação fluida com o 

interlocutor, direta, com espaço para experimentação de novas vozes, sons, 

dramaturgias e experiências, criando uma forma de engajamento para os estudantes da 

educação básica, ao mesmo tempo em que ressalta a importância das narrativas sonoras, 



106 
 

 

 

que, mesmo sendo um formato mais tradicional, continuam sendo um meio eficaz para 

o desenvolvimento da consciência crítica e estética dos estudantes. 

Durante o desenvolvimento deste trabalho, busco demonstrar como o 

entrelaçamento de teatro e linguagem radiofônica possibilitou uma imersão profunda no 

universo da escuta e da imaginação. Ao invés de meramente ouvir passivamente, os 

alunos tornaram-se participantes ativos, desempenhando papéis essenciais na construção 

coletiva da experiência. A dinâmica criada por esse encontro de diferentes formas de 

expressão consolidou a importância do teatro como uma ferramenta pedagógica vital. 

Esse tipo de abordagem não apenas estimula a criatividade, mas também promove a 

empatia e a reflexão, elementos fundamentais no processo de aprendizagem. 

Além disso, ao longo dessa pesquisa, demonstro como a minha experiência, 

juntamente com a leitura e a pesquisa das obras da pedagogia do teatro, da educação, do 

jogo teatral, do improviso, do clown, de Walter Benjamin, entre outras referências, 

gerou reflexão sobre a experiência estética e a recepção da arte como fundamentais no 

contexto educacional contemporâneo. Benjamin nos instiga a repensar nossas práticas 

pedagógicas, convidando-nos a criar ambientes de aprendizagem que valorizem a 

diversidade de linguagens e formas de expressão, permitindo que os estudantes se 

conectem com as mais variadas manifestações culturais e artísticas. 

Por fim, espera-se que essa experiência inspire educadores a integrarem 

diferentes mídias e formas artísticas em suas abordagens pedagógicas, reconhecendo o 

enorme potencial transformador que a arte possui na educação. Iniciativas como a Rádio 

Iraci FM demonstram como é possível criar projetos educacionais que são 

simultaneamente inovadores e críticos, contribuindo significativamente para a formação 

de estudantes mais críticos, criativos e preparados para os desafios do mundo 

contemporâneo.  

Acredito que a minha pesquisa pode contribuir na formação de licenciandos da 

área teatro, assim como professores já atuantes na educação básica, a construírem 

possibilidades dentro da sua sala de aula para além da dinâmica já conhecida, com o 

intuito de construir um ambiente em que os jovens brinquem, criem, interajam mais e 

tenham oportunidade de experimentar, assim como de refletir sobre o mundo. 
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