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A cenografia como espectáculo
Ian Herbert

A recente Quadrienal de Praga, dedicada à cenografia e 
à arquitectura teatral, apresenta-se como um pretexto 
oportuno para examinar o papel da cenografia e dos 
cenógrafos no teatro actual. As cerca de cinquenta 
representações nacionais que integraram a exposição da 
Quadrienal, bem como as mostras dos inúmeros estudantes 
que participaram, seguiram, pelo menos, três abordagens 
distintas: aquelas que tentaram dar uma perspectiva 
abrangente do trabalho realizado, nos últimos quatro 
anos, pelos criadores e pelas escolas de um determinado 
país; aquelas que preferiram concentrar-se num único 
cenógrafo ou personalidade do meio teatral; e ainda 
aqueles pavilhões que eram, eles próprios, a obra exposta. 
(Numa quarta categoria, que irei ignorar, a representação 
nacional dos Países Baixos e das escolas britânicas evitaram 
completamente qualquer tipo de apresentação, optando 
antes pela realização de discussões e demonstrações sobre 
o tema da cenografia.)

A tarefa de representar toda a produção de um país 
é intimidante. Ainda assim, foram os Estados Unidos, 
talvez com a cena teatral mais vasta e variada do mundo, 
que encararam este desafio com mais seriedade, dando 
igual proeminência ao trabalho da Broadway, ao teatro 
regional e ao circuito universitário. A Grã-Bretanha tinha, 
numa escala muito mais reduzida, uma variedade 
semelhante, embora a sua opção tenha recaído numa

selecção de diferentes cenógrafos britânicos, cujos 
trabalhos haviam sido antes apresentados numa exposição 
de âmbito nacional. Entre os países que também optaram 
por esta abordagem contam-se o México (cujos figurinistas 
venceram a medalha de ouro), a Espanha e a Tailândia, 
com exposições particularmente bem construídas que se 
mostraram à altura do desafio.

Em cada um destes casos, a ênfase colocou-se no 
trabalho feito. Outros países, como Hong Kong, o Japão 
ou a Nova Zelândia, tornaram o modo de apresentação 
tão relevante como o material apresentado, com o Japão 
expondo belos cenários num sushi bar, Hong Kong atolando 
trabalhos igualmente bons num comentário muito 
dispendioso acerca do consumismo, e a Nova Zelândia a 
quase esconder os esforços dos seus cenógrafos numa 
disposição inteligente mas, de certa forma, impenetrável, 
que obrigava os visitantes a enfiar a cabeça dentro de 
uma série de cones de plástico.

Aqueles países que preferiram concentrar-se num 
único cenógrafo tiveram mais facilidade em afirmar-se, 
como se demonstrou através do impacto inegável da 
montagem portuguesa da obra de João Mendes Ribeiro 
(que acabaria por vencer a medalha de ouro para 
cenografia), da elegante apresentação de Boris Kudlicka, 
da Eslováquia, e da exposição de Monika Pormale, da 
Letónia (cenógrafa de Alvis Hermanis). Ainda assim,
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podemo-nos questionar acerca das reacções de todos os 
outros criadores de cada um daqueles três países que 
assim viram negada qualquer oportunidade de mostrarem 
o seu trabalho, em resultado das escolhas de artistas 
singulares.

Muitas exposições transformaram a pobreza em virtude 
– nem sempre é fácil reunir os meios para uma participação 
em grande escala na Quadrienal de Praga e alguns países 
com uma idêntica relevância teatral, como a França e a 
Itália, não estiveram presentes, por motivos financeiros. 
Deste modo, a Finlândia mostrou os seus modelos 
cenográficos num pavilhão construído com pouco mais 
do que papel preto e branco, enquanto a Islândia optou 
por uma estufa delapidada (que depois se percebia ser, 
de facto, um cenário). A Eslovénia ofereceu apenas uma 
mesa e quatro cadeiras sobre um tapete onde se viam 
esboços e desenhos de figurinos. O belíssimo pavilhão da 
Estónia foi palco para uma simples projecção de vídeo de 
uma representação de Rei Ubu, visualmente muito 
impressionante. A Rússia desenvolveu um comentário 
sobre a pobreza nacional no contexto do que, na verdade, 
deverá ter sido um pavilhão bastante dispendioso: um 
apartamento decadente e parcialmente alagado que 
albergava o trabalho dos seus cenógrafos sobre algumas 
peças de Tchekov. Esta combinação de dispositivos 
expositivos e do material exposto acabou por valer à Rússia 
o primeiro prémio da Quadrienal, a Triga Dourada.

As exposições mais questionáveis foram aquelas que 
optaram por um simples gesto cenográfico. A suíça Muriel 
Gerstner apresentou uma instalação que consistia, 
basicamente, num conjunto de salas negras ligadas entre 
si, mas cuja lógica era tornada compreensível apenas pelo 
folheto informativo que a acompanhava. Havia, igualmente, 
grandes comentários impressos – da maior utilidade, diga-
se – nos pavilhões polaco e húngaro. O primeiro era uma 
enorme torre de plástico cor-de-rosa, ligeiramente fálica, 
dentro da qual era apenas possível observar cinco vídeos, 
de imagem desfocada e fraca qualidade, do que poderão 
ter sido espectáculos interessantes; por seu lado, a Hungria

presenteou-nos com uma piada elaborada, na qual os 
visitantes do pavilhão eram obrigados a passar por 
inúmeras barreiras de segurança para chegar ao que se 
revelou ser, na verdade, exposição nenhuma. Criada por 
três excelentes cenógrafos – entre os quais Marton Agh, 
da companhia Kretakor, e Zsolt Khell, do Josef Katona –, 
a sua “Liliom de Bagdad” apresentava-se estruturada de 
modo extremamente belo, embora em absoluto contraste 
com outros pavilhões mais pobres mas que mostravam 
um maior número de obras. A caixa de perspex1 da Sérvia, 
dominada por sumptuosas cortinas vermelhas, com 
diferentes padrões na parte exterior e quadrados de op-
art e figuras sombrias a escalar, na parte interior, 
permaneceu como um mistério inescrutável. 

Todos estes exemplos levantam a questão maior do 
papel do cenógrafo. Os últimos quarenta anos – justamente 
a idade da Quadrienal – viram a cenografia seguir dois 
caminhos distintos. Temos, por um lado, os cenógrafos-
artistas, muitas das vezes também intérpretes que habitam 
o espaço criado por eles, desde Kantor, Szajna e Madzik, 
na Polónia, passando por Foreman, Schechner e Wilson, 
nos Estados Unidos, até outros nomes menos falados, 
noutras paragens, os quais são normalmente produtos de 
escolas de arte, mais do que de academias de teatro, como 
as britânicas IOU e Forced Entertainment. Para a maioria 
destes artistas, a cenografia é performance e as imagens 
que criam são a finalidade e o conteúdo da sua obra. 
A Quadrienal de Praga deste ano contou com um elevado 
número deste tipo de material, desde instalações espalhadas 
um pouco por toda a cidade até ao trabalho entusiasta 
dos estudantes convidados a participar na Scenofest, que 
decorreu simultaneamente.

Mas temos também, por outro lado, os cenógrafos-
artesãos, que trabalham ao serviço de um texto, com o 
intuito de iluminá-lo. A era recente do teatro dominado 
pela figura do encenador foi igualmente uma era do teatro 
dominado pela figura do cenógrafo, com os grandes 
mestres habitualmente auxiliados por um único e brilhante 
cenógrafo. Foi também uma era em que a cenografia,

1
 Material incluído na 

composição da fibra 

acrílica. N.T.

Ian Herbert A cenografia como espectáculo

>

Pavilhão russo, 

com os projectos de 

cenografia para peças de 

Tchekov, instalados num 

apartamento alagado; 

galochas e chapéus-de-

chuva eram fornecidos 

aos visitantes. 

Quadrienal de Praga 2007, 

fot. Martina Novozamska.



trezeDossiê temático Sinais de cena 8. 2007

particularmente na ópera, ameaçava dominar 
completamente todo o espectáculo: é fácil admirar o 
gigantismo cenográfico do palco do festival de Bregenz, 
na margem do lago homónimo, onde se apresentaram 
alguns dos mais maravilhosos cenários integrados em 
encenações operáticas talvez menos satisfatórias; já será 
menos fácil aplaudir algum dos trabalhos da escola 
britânica de Balls Pond Road – também distinguida com 
um prémio nesta Quadrienal –, cujos magníficos cenários 
tantas vezes ofuscaram o desempenho de cantores e 
maestros nas grandes salas de ópera do mundo. Parece 
assistir-se, no domínio da cenografia para ópera, a um 
retorno, cada vez mais vincado, a um maior equilíbrio, em 
consequência não só de constrangimentos económicos, 
mas também de novas orientações artísticas por parte 
das colaborações entre cenógrafos e encenadores.

Recordo-me, há alguns anos atrás, de estar a discutir 
cenografia com Timothy O’Brien, um dos mais reputados 
cenógrafos britânicos, ele próprio distinguido numa anterior 
edição da Quadrienal de Praga. Dizia ele que sempre que 
os seus projectos surgiam mencionados em críticas de 
teatro ou de ópera, ele sentia que tinha falhado. 
Apresentava-se como um crente sincero na função auxiliar 
da cenografia: qualquer cenografia que sobressaísse, 
pensava ele, era má, uma vez que teria interferido com o 
propósito central do espectáculo, que era comunicar 
directamente com o espectador.

Embora esta seja uma perspectiva extrema e purista, 
ela resume, basicamente, a atitude do cenógrafo-artesão. 
Não será uma perspectiva partilhada pelo cenógrafo-
artista: Tadeusz Kantor, em especial, tinha o hábito, nas 
suas criações mais tardias, de permanecer no palco com 
os seus actores: embora a finalidade fosse encorajá-los, 
o resultado era a presença do “maestro” no centro do 
palco, a par dos seus cenários e dos seus actores-intérpretes. 
Os cenógrafos-artistas, beneficiando da nossa aceitação 
do modernismo e da sua alegria face ao abstracto, têm 
conseguido apresentar obras em cena que se mostram 
difíceis ou mesmo impossíveis de compreender, sob

quaisquer modos de interpretação aristotélicos, mas que 
causaram o seu impacto enquanto simples obras de arte. 
Esta abordagem ao teatro, excitante mas perigosa, permitiu 
que muitos charlatães sem nada para dizer tivessem a 
oportunidade de criar sensações e de atrair alguns 
seguidores devotos, ao abrigo do sagrado nome da 
abstracção. Falando pessoalmente, mantenho uma 
considerável dose de cepticismo em relação ao trabalho 
de vários cenógrafos-artistas de renome, entre os quais 
(e apenas para provocar alguns dos meus colegas) 
destacaria Jan Fabre como o maior charlatão de entre 
todos.

Fabre é seguido, algo a meio caminho, por Robert 
Wilson, sem dúvida um brilhante cenógrafo-artista, cujas 
imagens são, invariavelmente, a parte mais relevante do 
seu trabalho. (Também gostaria de destacá-lo, como um 
dos grandes desenhadores de luz do nosso tempo.) Wilson 
é citado no espectáculo a solo Bob, interpretado por Will 
Bonds e encenado por Ann Bogart – curiosamente, 
apresentado na Quadrienal de Praga deste ano – como 
tendo dito: “Os artistas raramente compreendem o que 
estão a fazer”. Ele preferia que fosse o público – e talvez 
em particular os críticos, enquanto membros mais 
qualificados do público – a retirar as suas próprias 
conclusões acerca daquilo que o artista estava a tentar 
dizer ou fazer.

E aqui encontramos o grande paradoxo que tenho 
tentado abordar, com as minhas palavras acerca dos 
cenógrafos-artistas: a grande arte pode produzir os seus 
efeitos sem qualquer necessidade de participação 
intelectual por parte do espectador – revelando-se, 
simplesmente. Contudo, quaisquer imitadores pretensiosos 
poderão macaquear essa grande arte, apresentando-se 
como obscuros, misteriosos, sem qualquer mensagem 
imediata – quando, de facto, não têm nenhuma mensagem 
nem história para contar.

Terão já percebido que a minha preferência recai sobre 
a figura do cenógrafo-artesão. Desejo um teatro que me 
estimule a todos os níveis possíveis – cabeça, coração,

Ian HerbertA cenografia como espectáculo

<

A maqueta de George 

Tsypin para a encenação 

de West Side Story, 

produzida pelo Festival de 

Bregenz em 2002, numa 

estranha premonição do 

11 de Setembro, 

Quadrienal de Praga 2007, 

fot. Martina Novozamska.



Sinais de cena 8. 2007catorze Dossiê temático

>

O desconcertante interior 

op-art do pavilhão sérvio, 

Quadrienal de Praga 2007, 

fot. Martina Novozamska.

vísceras, até da alma — e o trabalho que terá mais hipóteses 
de alcançar isto, a meu ver, será aquele em que toda a 
equipa, integrada pelo encenador, o cenógrafo, o figurinista, 
o dramaturgo e os actores, tenha trabalhado em conjunto. 
Haverá ocasiões em que um único criador me deslumbra 
profundamente; todavia, esses serão momentos mais raros 
do que aqueles em que são os esforços colectivos de um 
conjunto de talentos que causam o seu impacto.

Finalmente, para voltar à asserção de Robert Wilson 
de que os artistas raramente compreendem o que estão 
a fazer, aqui está um excerto da descrição de um outro 
artista acerca do seu próprio trabalho, publicado no 
catálogo da Quadrienal de Praga:

A linha conceptual que preside à selecção dos diversos projectos 
e intervenções reflecte o espírito contemporâneo de hibridação e 
experimentalismo, as questões da efemeridade e transformação, 
o cruzamento de matérias ou conhecimentos provenientes de 
diversas áreas. Pretende-se expor a apetência relacional dos espaços 
cénicos num amplo contexto de referências que se estende do

universo significante da encenação, do ritual e do simbólico, a 
valores outros, virtualmente abstractos, como os de um certo 
funcionalismo racionalista. Nos diferentes projectos, exploram-
se as relações entre corpo e espaço – escala, gestualidade e 
materialidade – no contexto das práticas artísticas e arquitectónicas 
contemporâneas, reflectindo o tema da percepção e os processos 
de representação e comunicação. Por meio de uma linguagem 
essencial, austera e depurada, não muito distante da prática da 
arte minimal e do expressionismo abstracto, as intervenções em 
causa enfatizam um certo subjectivismo, onde as propriedades 
físicas do espaço, escala e materiais, são exploradas como 
fenómenos autónomos, nas suas intrínsecas qualidades plásticas.2

Quem lesse estas palavras talvez decidisse passar 
rapidamente ao largo da exposição. Caso o tivesse feito, 
teria perdido o trabalho soberbo de João Mendes Ribeiro, 
que venceu a Medalha de Ouro da Quadrienal de Praga 
para Cenografia.

Tradução de Marta Costa Dias
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