


Rui Alves Leitão - A pergunta que 
vos coloco, como não podia deixar de 
ser, é: porquê teatro para a infância e 
juventude? Susana, o Lu.Ca é o único 
teatro em Portugal a dedicar-se, 
exclusivamente, a esse público.

Susana Menezes - Há muitos teatros 
dedicados à infância e juventude 
em Portugal, há muitos artistas que 
trabalham, em exclusivo, nesse sentido. 
O Teatro Luís de Camões (Lu.Ca) é o 
único teatro municipal dedicado à 
programação artística para crianças 
e jovens. Portanto, há um espaço e 
equipamentos, associados a uma 
missão, que é a da apresentação 
de propostas artísticas pensadas e 
desenhadas para um público infanto-
juvenil.

José Caldas – Eu sinto que essa 
expressão - teatro para a infância e 
juventude - é muito redutora, que não 
concentra em si a força do agora e a 
experimentação de outros tempos. 
Para essa pergunta, a minha resposta 
possível é: A expressão “Teatro para 
a Infância” não possui nenhuma 
conotação de carácter estético, designa 

apenas um público e não um género 
teatral. “Teatro para crianças” designa, 
tão somente, os jovens espectadores 
diante da obra teatral. Assim tão 
simples e extremamente complicado, 
porque se trata - antes de tudo - de 
Teatro, uma arte complexa que religa 
todas as outras num tecido único e vivo.
Portanto, a esta pergunta repito: apenas 
Teatro. Arte do jogo, do “faz de conta”, 
tão próximos das vidas das crianças. 
Arte provocadora e poética que fala do 
ser humano e dos seus sentimentos 
escuros e luminosos e das suas pulsões 
mais profundas. Poética no sentido em 
que rompe com o mero quotidiano, 
transfigura-o, projecta-o para além do 
conhecido, do domesticado. Assim, um 
teatro que apenas vê as crianças como 
objectos a educar, não as liberta da 
domesticação e não lhes propõe asas 
para o voo da sua emancipação.
O conceito, por exemplo, de “Serviços 
Educativos” nos teatros acentua este 
estigma de uma arte educativa e aqui 
cito o filósofo político italiano Gramsci: 
“A arte educa enquanto arte e não 
como arte educativa.”
Nas obras teatrais para crianças, os 
títulos usados - por alguns fazedores de 

teatro – acentuam este adultocentrismo 
e paternalismo. Assim, se montarmos 
“Galileu Galilei” chamamos-lhe “O 
Galileuzinho”; no festival para adultos 
chamado “Folia”, o seu apêndice para 
a infância chama-se “Foliazinha”, como 
se as crianças fossem inferiores ou 
desprovidas de inteligência. O que 
nós não percebemos é que caímos na 
armadilha de sermos para este público 
criadorzinhos, menorizando o nosso 
trabalho artístico, oferecendo um 
teatrinho para o nosso espectadorzinho.
Paralelamente, - eu entendo muito 
bem: todos nós queremos que as 
pessoas vejam os nossos trabalhos – 
considero redutora e perversa a prática 
das trocas. Isto é: “eu vou a tua casa e 
tu vens à minha.”. Esta prática, além de 
oferecer apenas um certo número de 
trabalhos teatrais, impede a escolha do 
público, impede a sua oportunidade 
de escolher o que mais lhe agrada 
e impede-o de experimentar outras 
propostas estéticas. Programar é criar 
um tecido de várias filosofias, de várias 
estéticas distintas; é propor uma visão 
alargada do mundo e do ser humano, 
oferecendo aos jovens espectadores a 
liberdade de opções, de identificação 
ou repulsa.
Para quê fazer teatro para a infância? 
Para se ser um grande escolarizado, 
cheio de boas intenções e moralizador? 
Ou para se propor ao jovem público 
uma arte que favoreça a sua 
emancipação? Será, com certeza, para 
lhe propor ser espectador, - antes de 
tudo - com todo esse direito e com o 
respeito que merece. Somos adultos a 
fazer um trabalho endereçado a este 
público que escolhemos, apenas isso. 
O nosso pulsar, a nossa forma de criar 
e o nosso pensamento são a forma de 

nos expressarmos a um público que 
quer crescer, que não quer ficar numa 
infância idílica e romântica, onde muitas 
vezes parece estar o teatro que lhe 
dedicamos. Por exemplo como Brecht, 
em “Galileu”, faz-nos constatar que é a 
terra que gira em torno do sol, mas para 
sobrevivermos podemos talvez usar a 
táctica de que é ao contrário: é o sol que 
gira em torno da terra.
Assim, talvez possamos ter as nossas 
obras para crianças aceites numa 
sociedade domesticadora. Mas não 
podemos esquecer que Galileu viveu 
numa época de obscurantismo e nós 
vivemos em democracia, ou não?

Rui Alves Leitão – A questão da 
programação e permuta é realmente 
perigosa e pode ser até promíscua. A 
Fértil desde que aceitou este projecto – 
o “Porquê?” - com o Município de Vila 
Nova de Famalicão, procurou sempre 
evitar isso. No entanto, uma vez que 
temos pares que programam outros 
festivais, é inevitável a permuta e na 
edição deste ano deu-se o caso num 
dos quatro espectáculos programados. 
Ainda assim, a percentagem é muito 
pequena em relação àquilo que 
nos poderíamos permitir, uma vez 
que seria muito mais sustentável 
financeiramente. Mas é importante 
notar que eu e Neusa, quando 
escolhemos os espectáculos para o 
“Porquê?”, não temos em conta se 
as companhias têm ou não festivais, 
não é essa a premissa. Logicamente 
que algumas companhias que 
programamos, como também têm 
os seus próprios festivais, também 
precisam de programar e acabam por 
nos convidar em resposta ao convite 
que lhes fazemos.
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O “Porquê?” é um festival que acontece 
praticamente à porta fechada, 
programamos directamente com 
os agrupamentos de escolas de Vila 
Nova de Famalicão. Sabemos quais 
são os níveis de escolaridade com 
que vamos trabalhar e qual o número 
de espectadores previsto para cada 
apresentação. A nossa preocupação é 
a conjugação entre o público alvo dos 
espectáculos programados, - se são 
dirigidos para o 1.º, 2.º ou 3.º ciclos – as 
escolas participantes, nomeadamente 
as suas localizações e os espaços 
disponíveis para as apresentações. 
Ou seja, o nosso maior desafio na 
programação será toda a logística 
deste mapeamento. Paralelamente a 
isto, tentamos sempre que o projecto 
tenha um carácter comunitário, 
portanto fazemos questão que haja 
uma deslocação dos alunos aos espaços 
da comunidade, para que possam, na 
medida do possível, ter acesso a uma 
experiência teatral completa.
Sobre a questão do “teatro só”, 
tentamos que os nossos espectáculos 
para crianças não possuam uma 
linguagem infantilizada. No entanto, 
temos criações que têm objectivos de 
público alvo mais restritos, como é o 
caso do “Papim Papa Palavras”, criado 
muito à base do som, da imagem, 
da cor, porque aí o público alvo são 
crianças com idade igual ou inferior a 
cinco anos, onde a palavra ainda não é 
muito importante.
O teatro de uma forma tão horizontal 
eu também não entendo porque, por 
exemplo, os espectáculos de Brecht 
não são, em princípio, para crianças.

José Caldas - Mas sabes, o que me fez 
enveredar pelo teatro foi “O Círculo 

de Giz Caucasiano” de Brecht, um 
espectáculo que assisti quando tinha 
dez anos. Porquê? Porque era um 
espectáculo que, pela forma como foi 
construído, tinha vários níveis de leitura.

Neusa Fangueiro – O espectáculo “Os 
Grandes Não Têm Grandes Ideias” foi 
criado a partir do 1.º ciclo e, curiosamente, 
quando fizemos em Vila do Conde, as 
escolas que assistiram eram jardins de 
infância e, provavelmente, cada criança 
captou o espectáculo de maneiras 
diferentes. O que não me incomoda de 
todo, bem pelo contrário.
A mensagem não lhes chegou como eu 
expectava, mas estou certa de que cada 
um reteve a informação. Mais tarde tive 
oportunidade de falar com os pais e todos 
falaram da pertinência dos conteúdos 
abordados: para uns o tema político, 
para outros o tema ambiental. No geral, 
referiram a importância da presença da 
marioneta, das músicas, das cores, dos 
adereços cénicos como catalisadores da 
imaginação dos mais novos.

José Caldas – Acho importante que 
eles, mais que espectadores, sejam 
vistos como criadores também. Quando 
se propõe uma obra que não tem uma 
mensagem única, o público também é 
criador, porque ele também provoca, na 
medida em que tem poder de escolha 
sobre aquilo que deseja levar consigo.

Isabel Barros – Eu vou voltar atrás 
para falar sobre o facto do teatro para 
a infância e juventude ter sido sempre 
muito estigmatizado e ser visto quase 
como uma arte menor.
É absurdo pensar que os artistas 
que se dedicam só a criações para 
crianças, nunca subirão ao patamar 

dos outros artistas, assim como é 
absurdo pensar que há uma fragilidade 
imensa nas pessoas que se dedicam, 
exclusivamente, a este trabalho. Isto é 
um problema de mentalidade, porque 
a grande força do futuro são as crianças 
sempre. Por isto é que é importante 
ter um projecto como o da Susana, 
que tem um potencial fortíssimo, 
porque o resultado das experiências 
que lhes foram proporcionadas terá 
um impacto no futuro. O facto de não 
haver programações regulares de bons 
espectáculos, mesmo nos centros 
maiores, para os mais pequenos, faz 
com que nunca haja um crescimento 
do público, ou com que haja um 
crescimento desordenado e não 
sustentado. Portanto, para mim, a 
questão do respeito pelo espectador, do 
ponto de vista de quem faz, é realmente 
muito importante e qualquer que seja 
o público alvo, o trabalho artístico tem, 
obrigatoriamente, de acompanhar a 
mudança do nosso tempo. As formas 
que se utilizam para apresentar ou 
programar para os miúdos, não podem 
ser as mesmas que se utilizavam há 
vinte anos... Nem há dez anos! Contudo, 
continuo a acreditar que o espectáculo 
vivo é intemporal e cada vez faz mais 
sentido. As novas gerações estão cada 
vez mais mergulhadas numa era digital, 
tecnológica, na qual se vive através 
de redes sociais, por isso é que é cada 
vez mais importante aprender a estar 
presente num teatro, conseguir prestar 
atenção, absorver o que está à nossa 
volta e ter disponibilidade para receber 
uma experiência única.
É por tudo isto que continuo a 
fazer teatro para graúdos e miúdos. 
Gosto muito destas expressões 
“graúdos” e “miúdos”, quando tu (José 

Caldas) falas do “inho”, eu não vejo 
problema nenhum, pode ser o “inho”, 
porque de facto trata-se de coisas 
pequeninas e maiores e não tem de ser 
necessariamente pejorativo.

Neusa Fangueiro – Nós temos sentido 
o entusiasmo do público. Temos estado 
atentos ao seu comportamento. O 
silêncio, a atenção, o foco e a captação 
existem e, como estavas a dizer (Isabel 
Barros), é importante continuar 
esta aprendizagem e cada vez mais 
proporcionar experiências vivas e 
únicas ao público mais jovem.
Temos vindo a perceber que as crianças 
estão sedentas, temos vindo a sentir 
as suas reacções: a sua surpresa, a sua 
alegria. Nesta edição do “Porquê?”, 
muitas delas estavam incrédulas no 
que viam. Víamo-las comentarem 
umas com as outras quando se abria 
uma caixa, ouvíamo-las suspirar de 
espanto de cada vez que uma actriz 
dava uma cambalhota. Este tipo de 
retorno, tão honesto e tão expansivo, 
faz-me acreditar que dar espectáculos 
a estes “miúdos” não é uma acção vã
.
Susana Menezes – Esta Casa da Pedreira, 
de facto, é uma casa fértil. Poderíamos 
ficar aqui vários dias seguidos a reflectir 
sobre todas estas questões. Antes de 
mais, quero agradecer-vos o convite.
Quando as crianças se deslocam para 
um primeiro momento de contacto 
com a arte, é verdadeiramente 
importante que esta experiência seja 
positiva. Não tem de ser galhofeira, tem 
de ser rica. Ou seja: “Eu tenho de sair 
mais rico do que quando entrei.”. Para 
isso acontecer, a pessoa tem de estar 
em contacto com uma obra de arte 
que valide, que reconheça e é aí que 
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entra a responsabilidade dos artistas. 
Quero com isto dizer que os artistas não 
podem considerar que os espectáculos 
para crianças são o último recurso.
Se os artistas querem fazer 
espectáculos para crianças esse deve 
ser o seu principal objectivo como 
criadores. Devem dedicar-se a uma 
pesquisa justa. Nenhum artista, nem 
nenhum de nós pode achar que sabe 
sobre recepção para crianças, sem 
antes ter visto muitos espectáculos 
para crianças e sem antes ter visto 
muitas crianças a verem espectáculos 
para crianças. Só conseguimos avaliar, 
com alguma propriedade, o impacto 
que uma obra terá ou tem numa 
criança, depois de termos visto muitas 
crianças a verem muitas obras. Acho 
também que, quer os espectáculos 
infanto-juvenis, quer os sítios onde 
estes se apresentam, são para as 
crianças por direito.
Isto remete à questão da criança como 
indivíduo e como cidadão. Assim como 
um adulto tem o direito de ter um 
teatro, uma criança também o tem. 
Tem direito de ir à escola e também 
tem direito a ter outras propostas que 
lhe são dirigidas.
O que é que eu quero enquanto artista? 
Quero que a minha obra chegue às 
crianças. Aqui não estamos a falar na 
dimensão do infantilizar , porque se eu 
quiser falar sobre a maternidade, por 
exemplo, terei de perceber a minha 
responsabilidade sobre aquilo que 
estou a passar e terei de perceber, como 
artista e como adulto, que mecanismos 
serão os mais adequados, para que 
aquela faixa etária compreenda até 
onde eu, como adulto, achar que ele 
deve compreender. As crianças não têm 
de compreender tudo com cinco ou 

seis anos. Outra questão que considero 
importante é não nos considerarmos 
absolutos. Seria importante as crianças 
poderem escolher entre ver uma 
companhia de novo circo, outra de 
dança contemporânea, outra de teatro, 
outra de marionetas, outra de um 
concurso de jogos de tablet, outra de um 
filme, outra de um concerto de música. 
Seria importante, no futuro, investir na 
diversidade, para que cada um tenha o 
direito ao seu lugar e que esse lugar seja 
compatível com o dos outros.
Relativamente à questão de permutas, 
acho que isso pode ser uma política. 
Agora nada pode viver só de permutas, 
senão o território fica fechado, mas 
essa é apenas uma possibilidade a 
somar a outras. Estas redes entre 
companhias podem gerar desafios 
bastante interessantes.

Isabel Barros – Concordo com a Susana, 
fazer espectáculos para crianças é, sem 
dúvida, uma grande responsabilidade. 
Para a sua construção é preciso 
fazer uma pesquisa muito mais 
aprofundada, por exemplo, num dos 
últimos espectáculos que fiz “Lições 
de voo”, a partir de ilustrações do João 
Vaz de Carvalho, um universo em que 
não há texto, senti necessidade de 
trabalhar directamente com as crianças 
e fiz com elas uma série de oficinas de 
escrita e de improvisação, justamente 
antes de começar os ensaios. Senti 
essa necessidade porque notei uma 
mudança nestas gerações, as cabeças 
em formação são outras, são diferentes 
do que eram as nossas. O tempo delas 
é muito mais rápido, do que o tempo 
da nossa geração e nós temos de 
acompanhar essa mudança.

José Caldas – Eu cada vez sinto mais 
isso e para dar resposta a essa mudança 
recorro a um teatro de origem, um 
teatro mais artesanal que é contrário ao 
que eles têm ao seu dispor. Sinto que o 
teatro ganha por ser diverso e distante 
desse mundo digital no qual eles vivem.

Isabel Barros – Mas pode usar-se o 
digital na mesma, pode fazer-se o 
cruzamento das disciplinas e também 
pode não se fazer. Tem é de ser algo que 
lhes toque os sentidos.

Susana Menezes – Nós não nos 
podemos enganar. Ou seja, estamos a 
falar profundamente de competências. 
Competências que fazem com que 
haja esse acontecimento mágico 
entre o público – neste caso refiro-me 
às crianças - e os artistas e que fazem 
com as primeiras sejam catapultadas 
e convocadas para dentro do que 
está a acontecer no palco e isso só se 
consegue com muitas competências e 
muita generosidade.

José Caldas – E muito respeito. Quando 
as crianças se sentem respeitadas, elas 
respeitam absolutamente e conseguem 
ver quando o actor é verdadeiro. As 
crianças têm tanto de manipulável, 
quanto de sensível. Facilmente se 
deixam mergulhar numa história e se 
o contador tiver a tal competência, elas 
deixam-se levar.

Susana Menezes – Qualquer um de nós 
quando vê um texto mal interpretado, 
sente, não diz, mas sente. As crianças 
limitam-se a dizer que não gostam 
e vão fazer outra coisa, desviam 
automaticamente a sua atenção 
porque não lhes interessa. Nós apenas 

temos um grau superior de tolerância, 
elas não têm por que estar ali, se não 
gostam têm vontade de sair, nós não 
saímos porque parece mal. Mas quem 
nos dera a nós fazer o que eles fazem.

Isabel Barros – Estava justamente a 
pensar na “Olívia” um espectáculo 
feito e criado no Ballet Teatro em 
2006. Quis fazer com marionetas e era 
uma porquinha de pano inspirada nas 
ilustrações do livro da Olívia. O que eu 
adorei nesse trabalho foi o facto da 
porquinha ser muito sintética do estilo 
“Nos dias de chuva, Olívia gosta de ir ao 
museu.”; “Nos dias de Sol, Olívia gosta 
de ir à praia.”. Fiquei encantada com a 
inocência do livro e percebi que tinha 
de partilhar esta descoberta com os 
miúdos, eles entender-me-iam melhor 
que os graúdos. A “Olívia” era um solo 
interactivo. No início, a marioneta – 
Olívia – não tinha olhos e depois de 
fazer alguns espectáculos, as crianças 
perguntavam-me sempre o porquê 
e percebi que aquilo era demasiado 
enigmático e decidi então acrescentar-
lhe os olhos.

Susana Menezes – Deixa-me fazer-
te uma pergunta então: as crianças 
quando vão ver espectáculos de dança 
às vezes não te perguntam o porquê de 
não haver texto?

Isabel Barros – Sim, às vezes perguntam, 
outras não. Os espectáculos de dança, 
que não recorrem da palavra, tendem 
a ser demasiado abstractos para eles, 
mas eu já vi trabalhos belíssimos.

Susana Menezes – Não digo que não. 
Nós no Lu.Ca. fazemos uma conversa 
prévia que serve de via verde para a 



entrada nos espectáculos, que, por 
não se servirem da palavra, poderão 
ser muito encriptados e eles tendem 
a ficar focados no porquê de não se 
falar. Perguntavam-me muitas vezes: 
“-Mas porque é que ela não fala?”. E 
esta conversa inicial ajuda a explicar a 
manifestação da dança.

Isabel Barros – Há outra questão que 
é a do comportamento dos miúdos 
no teatro versus o comportamento do 
professor. Nós temos essa experiência 
lá no teatro. Há miúdos que têm de 
entrar com as mãos atrás das costas, 
outros, mal se sentam os professores 
começam logo a mandá-los calar. 
Muitas vezes antes de entrarem 
temos de dizer aos professores para 
os deixarem reagir. É estranho porque, 
muitas vezes, as crianças adoptam uma 
atitude de auto-repressão, pensam 
que naquele lugar não podem fazer 
nada. Ter os professores a mandarem 
calar os miúdos constantemente é 
estranhíssimo, é aflitivo.

Rui Alves Leitão – Há uma questão que 
eu gostaria de te colocar Isabel, que 
tem a ver com a forma como as pessoas 
vêem o teatro de marionetas. Sentes 
que as pessoas associam o teatro de 
marionetas à infância? Sentes que o 
associam a uma forma teatral menor?

Isabel Barros – Essa foi uma luta que 
durou anos e houve sempre muitas 
discussões à volta dessa questão 
precisamente. O público, de facto, 
sempre associou – e muitas pessoas 
continuam a associar - as marionetas, 
a instrumentos do teatro infantil, o 
que é terrível. Como se as marionetas, 
tal como as crianças, não tivessem 

alcançado a sua emancipação, por isso 
é que é muito importante que o público 
veja bons espectáculos de marionetas 
sem serem para crianças.

Susana Menezes – Eu já vi espectáculos 
de marionetas extremamente duros, 
até para mim como adulta. Custa-me a 
acreditar que as pessoas ainda achem 
que os espectáculos de marionetas são 
todos para crianças.

Isabel Barros – Mas ainda acham.

José Caldas – E o pior é que ainda 
acham que é um teatro menor.

Isabel Barros – Porque consideram ser 
um teatro fácil em que se coloca uma 
luva e faz-se uma animação. Ou então 
pensam que são meros bonecos de 
fios. Se tu perguntares a alguém se 
sabe o que é uma marioneta, é muito 
provável que a pessoa te responda que 
“são aquelas coisas que têm uns fios”. 
Que por acaso é uma técnica que nós 
(Teatro de Marionetas do Porto) usamos 
muito pouco.
Ora nós não pensamos nisto 
diariamente, mas agora ao reflectir, 
posso dizer-te que, de facto, essa 
pergunta já deu muitas discussões. Por 
isso é que ter um museu de marionetas 
contemporâneas é importante. Nós 
ainda aconselhamos sempre a visita ao 
Museu de Marionetas do Mundo, em 
Lisboa, porque é riquíssimo e dá para 
perceber que as marionetas são para 
todas as idades. Qualquer marioneta 
tem exigências de manipulação, tem 
um cuidado estético profundo, é uma 
obra de arte cuja primeira função é 
servir um espectáculo. Eu encontrei 
nas marionetas uma relação muito 

semelhante à relação que tenho com 
a dança. Para mim, as marionetas são 
seres mudos. Portanto, normalmente 
nas minhas criações elas têm muito 
pouco texto. Tendo a explorar o lado 
mais poético do movimento e nas 
minhas criações parto, quase sempre, 
de ilustrações. O João Paulo relacionava 
muito mais a escrita e a encenação, 
portanto as marionetas tinham sempre 
imenso texto.

Rui Alves Leitão – Eu gostava agora 
que contasses, Susana, como tem sido 
a tua experiência com o Lu.Ca.. Todos os 
pontos positivos e negativos. Negativos 
haverá sempre, até daqui a vinte anos 
e continuarás lá a combatê-los com a 
mesma garra.

Susana Menezes – Não, daqui a vinte 
anos não estarei no Lu.Ca. seguramente. 
Daqui a vinte anos espero dar lugar a 
outra pessoa. Eu sou claramente a favor 
da distribuição do trabalho, isto é uma 
questão política e programar é um acto 
político, criar também, mas como eu 
não sou criadora, não falarei sobre isso. 
Penso que o trabalho deveria ser mais 
distribuído e todas as pessoas deveriam 
ter o direito ao trabalho. Portanto, há 
alturas em que nós deveríamos saber 
dar o lugar a outras pessoas. Agora 
tenho 46, daqui a vinte anos terei 66 e aí 
espero poder dar oportunidade a outra 
pessoa que tenha outro folgo para 
continuar a defender esta causa na qual 
eu me empenho há já vários anos.
 Sobre a minha experiência com o Lu.Ca., 
ora eu programo para crianças desde 
2001, na altura não havia, praticamente, 
teatros municipais em Portugal. Estes 
teatros municipais começaram a abrir, 
entretanto, ao abrigo da requalificação 

de teatros e cine- teatros em capitais 
distrito, resultado de um alto patrocínio 
da Tabaqueira em conjunto com 
um grande financiamento da União 
Europeia e algum investimento das 
Autarquias. Quando eu comecei, 
isso não existia. Na altura, quando 
me convidaram para abrir um 
departamento infanto-juvenil no Teatro 
do Campo Alegre, na verdade não 
sabia o que isso era, a minha formação 
é em Design de Produto. Portanto, eu 
penso por projecto, penso segundo 
um processo metodológico: há um 
enunciado, há um problema, há uma 
resolução. É assim que acontece no 
design: há um esgotamento exaustivo 
das possibilidades de resolução, até se 
encontrar a mais conveniente. No fundo, 
é assim que eu programo. Por norma, 
a minha grande pergunta é: “como é 
que eu chego mais eficazmente a esta 
faixa etária através deste formato?”. 
No entanto, programar não é só 
isto. É também a parte burocrática, 
estratégica, política; são os recursos, 
as equipas e sobretudo é saber o que 
é que os artistas estão a fazer num 
determinado território.
O Lu.Ca. acontece porque comecei a 
trabalhar no Porto, num contexto muito 
particular, - como sabem entre 2001 
e 2006 houve uma enorme mudança 
do ponto de vista político do Porto 
- que teve implicações ao nível das 
suas instituições. Depois convidaram-
me para ir para o Teatro Maria Matos, 
em Lisboa - cuja missão recai sobre a 
apresentação artística contemporânea 
e sobre apoio aos artistas emergentes 
– e aí o programa do Serviço Educativo 
começou a crescer muito. A sala de 30 
lugares, à qual estávamos confinados, 
começou a ser muito pequena para os 
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artistas, para os seus projectos e para o 
acolhimento das escolas e das famílias.
Durante muito tempo eu e o director 
do teatro, Mark Deputter, tentámos 
encontrar outros espaços para o 
Serviço Educativo, de modo a que ele 
fosse uma extensão do Teatro Maria 
Matos. Tentámos muito, lutámos muito, 
pedimos muito, insistimos muito e 
demos muitas provas: uma das últimas 
acções que fizemos foi precisamente 
dedicar um dia inteiro só às crianças e 
ocupámos o teatro todo com projectos 
infantis. O resultado foi uma fila de 
uma hora à porta para as famílias 
entrarem. Isto é muito mau, porque 
faz com que a experiência lá dentro 
não seja tão positiva, o projecto fica 
muito sobrecarregado e as pessoas, 
depois de uma hora à espera, perdem a 
disponibilidade necessária para receber 
as propostas artísticas. No entanto, 
pudemos comprovar que, de facto, há 
um público que está muito receptivo.
Entretanto, o Mark Deputter foi para 
a direcção artística da CulterGest e, 
por acaso, aconteceu de estar a ser 
renovado este teatro em Belém – o 
antigo Teatro da Ópera do Rei – e a 
Vereação da Cultura considerou que 
devia ser entregue a um projecto para 
crianças, à semelhança do que acontece 
em muitas cidades da Europa. Foi muito 
difícil porque foi preciso meio ano para 
pôr um teatro de pé. Meio ano é mesmo 
muito pouco tempo porque, quando 
se trata de um Teatro Municipal, as 
exigências são muito maiores. Quando 
lidamos com um teatro independente, 
há qualquer coisa que, como público, 
aceitamos de uma outra forma e que a 
própria estrutura independente pode 
fazer, no caso de um teatro municipal 
há coisas que não podem ser feitas. Isto 

passa sobretudo pela operacionalização 
de recursos, pelo funcionamento, pela 
relação com os públicos. Tudo tem de 
ser calculado desde a venda de um 
bilhete à construção de um site. Tudo é 
um processo complexo de organização. 
Ora, erguer um teatro municipal com 
uma micro equipa, que ainda está a 
trabalhar noutros sítios, é uma grande 
aventura. Nós tínhamos consciência de 
que era tudo uma questão de tempo, 
porque tínhamos já uma grande 
experiência de trabalho com estes 
públicos e foi o que nos salvou.
Portanto, o Lu.Ca. hoje quer ser um lugar 
de referência para os pais e para todos 
os cidadãos de Lisboa e ser, de futuro, 
uma referência para o país. Estamos 
situados num território novo, que não 
tem metro, com uma pressão turística 
muito elevada, que tem o CCB, o Museu 
dos Coches, o Museu de Arte Popular, 
o Museu da Presidência, o Mosteiro dos 
Jerónimos, enfim. Mas o Lu.Ca. tem algo 
a seu favor: é um espaço totalmente 
diferente daquilo que conhecemos, 
com um valor arquitectónico particular, 
que dispõe de umas características de 
edifício únicas, com uma sala do séc. 
XIX e uma intervenção contemporânea 
feita pelo Manuel Graça Dias e pelo 
Ega José vieira.  O futuro do Lu.Ca. será 
tudo aquilo que nós quisermos que ele 
seja e quando digo “nós”, refiro-me às 
pessoas que trabalham lá, aos artistas 
que lá vão apresentar e às pessoas que 
vêm assistir. O teatro será tanto das 
crianças, quanto será dos artistas e tudo 
dependerá das propostas artísticas que 
nos forem chegando. Hoje trabalhamos 
sobretudo com uma programação 
que quer alcançar diferentes faixas 
etárias em diferentes formatos: teatro, 
dança, música, cinema, conferências, 

exposições, lançamentos de livros, 
visitas, enfim, é um projecto bastante 
ambicioso. É sobretudo um teatro que 
quer ser um “lugar assalto” para os pais. 
Ou seja, o Lu.Ca. quer ser o lugar com 
programação regular permanente, para 
que os pais tenham sempre onde levar 
as crianças ao fim de semana. Só para 
terem uma ideia: do dia 15 de Janeiro ao 
dia 15 de Junho deste ano, nós parámos 
um único fim de semana, a Páscoa. 
Ora, isto implica uma grande rotação 
de equipas, uma grande capacidade de 
organização de um programa de sala, de 
modo a que ele não pare e que respeite 
o tempo de ensaios e montagens dos 
artistas, Implica, sobretudo, uma equipa 
de produção que acompanhe este 
ritmo. Implica, por fim, uma constante 
procura do que está a ser feito de novo 
que possa responder às causas de hoje 
e as causas de hoje são muitas.
Tudo isto sem retirar o espaço de 
outros que apresentam outro tipo 
espectáculos e/ou que têm outro tipo 
de relação com os públicos. Porque 
estes espaços também têm as suas 
missões. Só para terem uma ideia, ao 
fundo da rua nós temos uma biblioteca 
e não programamos nada ao sábado 
de manhã, porque a biblioteca tem 
um programa nesse tempo e é preciso 
respeitar os outros lugares, não os cobrir. 
Outra questão é o facto de sermos um 
teatro municipal e como tal, há artistas 
da cidade de Lisboa que nós temos de 
servir.

Rui Alves Leitão – Susana e como é 
que tu, enquanto programadora, vês 
a programação no cômpito geral em 
Portugal?

Susana Menezes – Eu gostaria que 
houvesse uma intenção mais clara 
por parte das pessoas que fazem 
programação para crianças. Que se 
percebesse melhor os objectivos e 
gostaria que as estruturas tivessem 
uma identidade. Ainda me parece que 
a programação para crianças é relegada 
para segundo plano. Hoje as crianças 
ocupam um outro lugar na sociedade, 
mas ainda são muito instrumentalizadas. 
Há pouco tempo a DGArtes só atribuía 
financiamento a quem tivesse um 
“projecto educativo”, quando muitas 
vezes se tratavam de companhias que 
não tinham mínima vocação para isso.

Isabel Barros – Essa decisão não fez 
sentido nenhum. Há muitos projectos 
que não têm, justamente, nenhum 
perfil. Essa imposição fez com que toda 
a gente passasse a fazer a mesma coisa 
e mal! E mal.

Rui Alves Leitão – Mas a programação 
para o público infanto-juvenil existe ou 
não existe em Portugal?

Isabel Barros – Eu posso responder a 
isso. Não, não existe. Existem estruturas 
pontuais que se dedicam à apresentação 
de espectáculos para crianças, mas 
dentro deste tipo de trabalho que a 
Susana desenvolve, não, não existe. O 
Lu.Ca. é um projecto único em Portugal 
e, portanto, como é único não existe 
uma rede de programação idealizada, 
estruturada e montada. A maior parte 
dos sítios faz, só para dizer que também 
faz para crianças. Sempre reforçando 
a ideia de um teatro menor, porque os 
teatros não têm que ter essa missão, não 
têm que fazer essa escolha, são apenas 
obrigados a ter os serviços educativos.
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