
A confirmar a hipótese de que o processo estético, que conjuga a 

sensação e a leitura da realidade, é feito dessa organização entre a 

experiência imediata e mediata pelo público. O que, para a autora, 

consiste em um “paradoxo do imediatismo”, que, sublinha, é 

“importante para explicar essa relação entre o artista, o meio e o 

espectador”. A decorrer do facto de a experiência imediata com as 

imagens ser, ao mesmo tempo, “o início do desencanto, do 

reconhecimento das potencialidades, dos paradoxos e dos limites do 

imediatismo, com o observador inevitavelmente indagando ao 

observar e decodificar essas imagens”. Jorge Molder, em fala citada pela 

autora, a propósito de seu trabalho Anatomia e Boxe, investigado neste 

capítulo, refere-se ao duplo como um conceito-chave para entender a 

estética, como uma função necessariamente destacada e em relação 

com a vida a qual transfigura. Definição inclusivamente aplicada às 

intermedialidades performativas, como o artista português reconhece: 

“A verdade é que [a imagem] produz um efeito estranho, porque 

encontro alguém que é, de certa forma, um duplo. (...) Reconheço certas 

características que tenho certeza que me pertencem, mas ao mesmo 

tempo não me reconheço nas imagens que faço”.

Entretanto, a autora se dedica a um tipo característico de 

estética, a que podemos aproximar da “estética da ausência” 

(Goebbels, 2015), prefigurada por Heiner Goebbels, desde que 

excluindo a hipótese da transfiguração do criador, em favor de um 

dispositivo estético que ultrapasse a sua identidade e lhe permita 

desaparecer, aspecto relacionado pelo autor alemão. E admitindo o 

entendimento da autora portuguesa, neste caso, sobre a performance 

como um autorretrato, uma figuração tomada pela ética individual e 

atomizada da “afirmação de identidade” criadora, como sinaliza. Em 

suas palavras, “a autorrepresentação é, portanto, considerada um ato 

discursivo e performativo socialmente contextualizado do corpo visto 

como função de uma presença ausente”. A estética da ausência, nesta 

abordagem, manifesta-se através da relação entre o artista e a obra 

fotográfica, em que, sublinha a autora, “a presença dos artistas reforça 

a arte ausente da mesma forma que a presença da obra reforça o 

artista ausente. Assim, o significado da autorrepresentação não é 

completamente denotado por seus criadores”.

Como em Goebbels, o espectador é também convocado, neste 

estudo, como uma função indispensável para o evento estético. 

Conforme argumenta a autora, “a imagem oculta potenciais sentidos 

que são ativados pela presença do espectador na frente de cada 

imagem”. Podemos, neste sentido, falar de um “espectador emancipado” 

(Rancière, 2012), de que trata Jacques Rancière, que constrói seu texto 

a partir de uma composição de significantes, proposto pelo ato 

performativo. A escrita e a leitura são um processo mútuo e conjugado 

entre artista e público. Para a autora, “refletindo sobre a fotografia 

como lugar da performance, a criação conceitual exige (...) a 

desconstrução do olhar, das referências e das crenças dos artistas, de 

forma a reorganizar a compreensão das obras”. E deve “preparar o 

olhar do observador, que precisa de referências para poder organizar 

e compreender o seu próprio pensamento”. Finalmente, para Anabela 

Pereira, a relação entre sujeito e imagem suprime ainda o espaço de 

representação, em favor da relação direta entre obra e recepção. Há, 

como já descrito, nesta experiência imediata, a mediação quer do 

sujeito artista como do sujeito leitor, a produzir leitura e duplicidade 

estética por meio do próprio ato relacional. “O desaparecimento do 
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meio atinge tanto o observador quanto o artista”, afirma a autora.

Intensified Bodies... termina dirigido à análise da recepção, com 

“Looking for the expressive body through images: The infinite struggle 

against insignificance”, em que Maria João Brilhante retoma seus 

estudos sobre a fotografia. Estofada em autores teóricos da imagem 

como Kulvicki, Bredekamp, Mitchell, Berger, Sekula e Todd, e se 

baseando na relação entre imagem e representação, a autora concentra 

seu texto na análise de quatro fotografias, referentes, respectivamente, 

aos espetáculos teatrais A Farsa, de 2014, com direção de Luís Castro; 

Jardim Zoológico de Vidro, de 2015, com direção de Jorge Silva Melo; A 

Missão: recordações de uma revolução, de 2011, com direção de  Mónica 

Calle e um solo de Camila Morello, apresentado no âmbito de formação 

do projeto FOR Dance Theatre, em 2015. As quais, por sua vez, foram 

fotografadas, na ordem dos trabalhos citados, por Filipe Ferreira, Jorge 

Gonçalves, Bruno Simão e Susana Paiva.
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Este livro reeditado em 2019 (com uma primeira edição em 2017) é 

composto por quinze capítulos e foi criado numa colaboração entre dois 

projetos de investigação, um sedeado na Universidade de Augsburgo 

(Alemanha) e outro em Barcelona (Espanha), envolvendo 14 autores que, 

neste volume, examinam como o teatro contemporâneo britânico, texto 

ou espetáculo, dá conta da precariedade no mundo contemporâneo, 

usando como ponto de partida metodológico o enquadramento teórico 

dos trabalhos de Judith Butler em Precarious Life: The power of Mourning 

and Violence (2004) e Precarious Life, Vulnerability, and The Ethics of 

Cohabitation (2011); Jacques Derrida em Hos(ti)pitality (2000); Emmanuel 

Levinas em Ethics as First Philosophy (1989); e Jean Luc-Nancy em The 

inoperative Community (1986).

O livro contribui para o mapeamento e investigação de projetos de 

teatro britânico sobretudo de new writing, examinando o trabalho de 

dramaturgos tais como: Simon Stephen, Mark Ravenhill, Martim Crimp, 

Philip Ridley, Jez Butterworth, Tim Crouch, Robin Soans, Forced 

Entertainment, David Greig, Dennis Kelly, debbie tucker green, Laura 

Wade, Caryl Churchill e o festival Theatre Uncut.

Seria de todo impossível, neste artigo, refletir profundamente 

sobre todos os capítulos, mas numa sucinta análise ao volume, este 

revela formas diferentes de representar, sinalizar e problematizar a 

precariedade (ontológica, política, social e económica). Algumas destas 

peças foram escritas como resposta aos efeitos da guerra, do terrorismo 

e neoliberalismo no século XXI. Exemplo disso, é nos dado no primeiro 

capítulo, na introdução, bem como no segundo e terceiro capítulos. O 

segundo relaciona os trabalhos de Simon Stephen com Pornography, de 

Martim Crimp com Fewer Emergences e de David Greig com The 

American Pilot, que se situam em situações de conflitos globais. 

Pornography decorre entre histórias que levam aos atentados de 7 de 

julho de 2005 no metro de Londres; Fewer Emergences e The American 

Mireia Aragay, Martin Middeke (Eds.), Of Precariousness: Vulnerabilities,
Responsibilities, Communities in 21st-Century British Drama and Theatre.
Berlim/Boston: Walter de Gruyeter, 2019, 241  pp.

Ricardo Correia

Primeiro estranha-se,
depois entranha-se: A precariedade
no Teatro Britânico Contemporâneo

Pilot são influenciadas pelo clima pós-11 de setembro de 2001 e pelos 

ataques às Torres Gémeas. A investigadora Mireia Aragay relaciona as 

peças a partir da figura do vizinho, interrogando os limites da 

hospitalidade incondicional a partir do conceito de Jacques Derrida, 

com a figura do 'outro', num movimento que oscila entre a 

hospitalidade até à hostilidade.

O terceiro capítulo analisa sobre outro ponto de vista a peça de 

Simon Stephen, Pornography, e o épico de Mark Ravenhill, Shoot/ Get 

treasure /Repeat, relacionando-as com a representação de atos de 

terror e a condição precária da existência contemporânea. A análise 

de Enric Monforte foca não só os conteúdos da peça, mas sobretudo a 

inovadora estrutura formal que absorve os mecanismos da sociedade 

contemporânea - líquida, fragmentada e vulnerável, num mundo 

fraturado pelos efeitos da guerra e da globalização.

A representação da precariedade é também revelada sobre as 

questões de ética em relação ao 'outro', como serve de exemplo o quarto e 

quinto capítulo. No quarto capítulo, o autor, Christian Attinger, parte de 

Mercury Fur de Philip Ridley, uma adaptação distópica do mito de Teseu, 

para questionar a vontade de integrar o 'outro' nas nossas comunidades. Já 

no quinto capítulo, David Kerler, analisa a peça Jerusalem de Jez 

Butterworth, que se estreou em 2009 no Royal Court Theatre e que migrou 

para os palcos do West End em 2012. Esta peça questiona a desconstrução 

sobre a identidade e memória coletiva que resulta da "dissolution of 

oppositions (nature/civilization, individual/society, host/guest, pleasure 

principle/reality principle)" (p. 74).

Um dos olhares mais interessantes, neste volume, sobre a 

precariedade é estabelecido a partir da análise da peça The Author de 

Tim Crouch, que questiona a relação com o público e criação de 

comunidades temporárias, tal como é patente no sexto capítulo por 

Christoph Henke e no sétimo capítulo por Cristina Delgado-García. 

Nesta peça, Tim Crouch cria uma complexa rede de ficção e realidade, e 

através da sua personagem, Tim fala ao público sobre a escolha de 

consumir ou não pornografia infantil. O público só pode escolher entre 

continuar a performance ou colocar fim à mesma. A peça é analisada 

nos artigos a partir do jogo de manipulação que Tim Crouch cria com o 

público, questionando os seus limites de participação, responsabilidade 

e consumo cultural e colocando em causa a diferença que existe entre 

discursos e práticas.



A confirmar a hipótese de que o processo estético, que conjuga a 

sensação e a leitura da realidade, é feito dessa organização entre a 

experiência imediata e mediata pelo público. O que, para a autora, 

consiste em um “paradoxo do imediatismo”, que, sublinha, é 

“importante para explicar essa relação entre o artista, o meio e o 

espectador”. A decorrer do facto de a experiência imediata com as 

imagens ser, ao mesmo tempo, “o início do desencanto, do 

reconhecimento das potencialidades, dos paradoxos e dos limites do 

imediatismo, com o observador inevitavelmente indagando ao 

observar e decodificar essas imagens”. Jorge Molder, em fala citada pela 

autora, a propósito de seu trabalho Anatomia e Boxe, investigado neste 

capítulo, refere-se ao duplo como um conceito-chave para entender a 

estética, como uma função necessariamente destacada e em relação 

com a vida a qual transfigura. Definição inclusivamente aplicada às 

intermedialidades performativas, como o artista português reconhece: 

“A verdade é que [a imagem] produz um efeito estranho, porque 

encontro alguém que é, de certa forma, um duplo. (...) Reconheço certas 

características que tenho certeza que me pertencem, mas ao mesmo 

tempo não me reconheço nas imagens que faço”.

Entretanto, a autora se dedica a um tipo característico de 

estética, a que podemos aproximar da “estética da ausência” 

(Goebbels, 2015), prefigurada por Heiner Goebbels, desde que 

excluindo a hipótese da transfiguração do criador, em favor de um 

dispositivo estético que ultrapasse a sua identidade e lhe permita 

desaparecer, aspecto relacionado pelo autor alemão. E admitindo o 

entendimento da autora portuguesa, neste caso, sobre a performance 

como um autorretrato, uma figuração tomada pela ética individual e 

atomizada da “afirmação de identidade” criadora, como sinaliza. Em 

suas palavras, “a autorrepresentação é, portanto, considerada um ato 

discursivo e performativo socialmente contextualizado do corpo visto 

como função de uma presença ausente”. A estética da ausência, nesta 

abordagem, manifesta-se através da relação entre o artista e a obra 

fotográfica, em que, sublinha a autora, “a presença dos artistas reforça 

a arte ausente da mesma forma que a presença da obra reforça o 

artista ausente. Assim, o significado da autorrepresentação não é 

completamente denotado por seus criadores”.

Como em Goebbels, o espectador é também convocado, neste 

estudo, como uma função indispensável para o evento estético. 

Conforme argumenta a autora, “a imagem oculta potenciais sentidos 

que são ativados pela presença do espectador na frente de cada 

imagem”. Podemos, neste sentido, falar de um “espectador emancipado” 

(Rancière, 2012), de que trata Jacques Rancière, que constrói seu texto 

a partir de uma composição de significantes, proposto pelo ato 

performativo. A escrita e a leitura são um processo mútuo e conjugado 

entre artista e público. Para a autora, “refletindo sobre a fotografia 

como lugar da performance, a criação conceitual exige (...) a 

desconstrução do olhar, das referências e das crenças dos artistas, de 

forma a reorganizar a compreensão das obras”. E deve “preparar o 

olhar do observador, que precisa de referências para poder organizar 

e compreender o seu próprio pensamento”. Finalmente, para Anabela 

Pereira, a relação entre sujeito e imagem suprime ainda o espaço de 

representação, em favor da relação direta entre obra e recepção. Há, 

como já descrito, nesta experiência imediata, a mediação quer do 

sujeito artista como do sujeito leitor, a produzir leitura e duplicidade 

estética por meio do próprio ato relacional. “O desaparecimento do 

meio atinge tanto o observador quanto o artista”, afirma a autora.

Intensified Bodies... termina dirigido à análise da recepção, com 

“Looking for the expressive body through images: The infinite struggle 

against insignificance”, em que Maria João Brilhante retoma seus 

estudos sobre a fotografia. Estofada em autores teóricos da imagem 

como Kulvicki, Bredekamp, Mitchell, Berger, Sekula e Todd, e se 

baseando na relação entre imagem e representação, a autora concentra 

seu texto na análise de quatro fotografias, referentes, respectivamente, 

aos espetáculos teatrais A Farsa, de 2014, com direção de Luís Castro; 

Jardim Zoológico de Vidro, de 2015, com direção de Jorge Silva Melo; A 

Missão: recordações de uma revolução, de 2011, com direção de  Mónica 

Calle e um solo de Camila Morello, apresentado no âmbito de formação 

do projeto FOR Dance Theatre, em 2015. As quais, por sua vez, foram 

fotografadas, na ordem dos trabalhos citados, por Filipe Ferreira, Jorge 

Gonçalves, Bruno Simão e Susana Paiva.
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Fig. 1 - Capa do livro Of Precariousness: Vulnebilities,
Responsabilities, Comunities in 21st-Century
British Drama and Theatre

Os capítulos seguintes, de Bettina Auserwald e de José Ramón 

Prado, focam as questões levantadas por diferentes formas de teatro 

político. Por seu turno, Bettina Auserwald, no oitavo capítulo, analisa a 

peça de Robin Soan, Talking to Terrorists, questionando a função do 

verbatim theatre, que "traditionally, the prime aim of verbatim plays has 

been to (re-)tell ordinary people's stories" (p. 109). A autora propõe o termo 

de 'comunal verbatim' que provoca o debate, o pensamento crítico e a 

emancipação através da autorreflexão, em contraponto ao 'Political 

Verbatim' que permite encontros mediados com outros. Bettina 

Auserswald afirma que o verbatim theatre, apesar de ser um género 

precário, permite através de um ato de testemunho através de um 

acontecimento teatral relacionar e responsabilizar o público com o 'outro', 

i.e., as vozes que não têm lugar na sociedade, que estão marginalizadas e 

que a prática do verbatim permite iluminar através do teatro.

O nono artigo analisa o festival Theatre Uncut que nasceu em 

2011 como uma resposta aos cortes na despesa pública no Reino 

Unido. O autor José Ramón Prado argumenta que este festival ativa 

atos de participação, quer do público, através de debates 

pós-espetáculos, quer de uma comunidade de artistas que se mobiliza 

para levar à cena, em qualquer parte do mundo, as peças escritas, que 

são disponibilizadas gratuitamente, durante um período delimitado 

no tempo. O autor analisa três peças escritas para a edição de 2013, 

que teve como tema: "Do we become more conservative in times of 

austerity?". As peças são: Capitalism is Crisis de Tim Price, Project 

N.I.G.H.T de Tanika Gupta, e The Wing de Clara Brennan. A análise 

incide sob o ponto de vista da criação de comunidades (fazedores e 

participantes), da precariedade em relação ao 'outro' e na capacidade 

de esbater fronteiras entre Arte e Política. Acrescento apenas que este 

é um dos artigos mais interessantes na medida em que sublinha a 

importância da disseminação global deste festival de teatro, que fez 10 

anos em 2021, e do qual, a estrutura Casa da Esquina, que dirijo, tem 

levado à cena em Portugal.

Com uma análise centrada na estética e teatralidade, temos os 

capítulos seguintes. No décimo capítulo, Adina Sorian parte de 

Tomorrow's Parties dos Forced Entertainement para analisar a 

precariedade do nosso futuro que resulta da fragilidade e 

vulnerabilidade do nosso presente num mundo globalizado, 

fragmentado e líquido (Zygmunt Bauman). Por seu turno, Verónica 

Rodriguez, no décimo primeiro capítulo, analisa o trabalho de David 

Greig e Suspect Culture, que tornam o teatro num espaço utópico, 

através de duas estratégias: êxtase e sangramento, podendo levar à 
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experiência imediata e mediata pelo público. O que, para a autora, 
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capítulo, refere-se ao duplo como um conceito-chave para entender a 
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características que tenho certeza que me pertencem, mas ao mesmo 

tempo não me reconheço nas imagens que faço”.
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como um autorretrato, uma figuração tomada pela ética individual e 
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como função de uma presença ausente”. A estética da ausência, nesta 
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a arte ausente da mesma forma que a presença da obra reforça o 

artista ausente. Assim, o significado da autorrepresentação não é 

completamente denotado por seus criadores”.

Como em Goebbels, o espectador é também convocado, neste 

estudo, como uma função indispensável para o evento estético. 

Conforme argumenta a autora, “a imagem oculta potenciais sentidos 
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(Rancière, 2012), de que trata Jacques Rancière, que constrói seu texto 

a partir de uma composição de significantes, proposto pelo ato 

performativo. A escrita e a leitura são um processo mútuo e conjugado 

entre artista e público. Para a autora, “refletindo sobre a fotografia 

como lugar da performance, a criação conceitual exige (...) a 

desconstrução do olhar, das referências e das crenças dos artistas, de 

forma a reorganizar a compreensão das obras”. E deve “preparar o 

olhar do observador, que precisa de referências para poder organizar 

e compreender o seu próprio pensamento”. Finalmente, para Anabela 

Pereira, a relação entre sujeito e imagem suprime ainda o espaço de 

representação, em favor da relação direta entre obra e recepção. Há, 

como já descrito, nesta experiência imediata, a mediação quer do 

sujeito artista como do sujeito leitor, a produzir leitura e duplicidade 

estética por meio do próprio ato relacional. “O desaparecimento do 
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seu texto na análise de quatro fotografias, referentes, respectivamente, 

aos espetáculos teatrais A Farsa, de 2014, com direção de Luís Castro; 

Jardim Zoológico de Vidro, de 2015, com direção de Jorge Silva Melo; A 

Missão: recordações de uma revolução, de 2011, com direção de  Mónica 

Calle e um solo de Camila Morello, apresentado no âmbito de formação 

do projeto FOR Dance Theatre, em 2015. As quais, por sua vez, foram 

fotografadas, na ordem dos trabalhos citados, por Filipe Ferreira, Jorge 

Gonçalves, Bruno Simão e Susana Paiva.
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transcendência da precaridade. Sublinha-se que esta autora dedicou, 

em 2019, um trabalho extenso sobre a obra de David Greig, com o livro 

David's Greig Holed Theatre - Globalization, Ethics and the Spectator.

Os restantes e últimos capítulos focam a interpelação da 

precariedade, responsabilidade e conceção de comunidades. Elzbieta 

Baraniecka, no capítulo décimo segundo, analisa a peça de Dennis Kelly, 

Love and Money, questionando na narrativa e personagens de que 

forma o 'amor' pode reparar e proteger a precariedade das nossas vidas. 

Clara Escoda, no décimo terceiro capítulo, relaciona a precariedade 

surgida pós-crise financeira de 2008 com as respostas que os 

dramaturgos deram através, não só dos conteúdos, mas sobretudo de 

inovadoras estruturas formais das suas peças. São elas: de debbie 

tucker green, dirty butterfly; de Laura Wade, Posh; e de Martim Crimp, In 

The Republic of Happiness. É com estas peças que a autora sugere que 

todas procuram "activate spectators as witnesses of contemporary 

precarity" (p. 187) e que isso leva a uma responsabilidade para com o 

'outro'. No capítulo décimo quarto, Martin Ridelsheimeir analisa, a 

partir dos conceitos de vulnerabilidade e comunidade, a peça de David 

Greig, The Events, estreado no Edimburgh Fringe Festival em 2013, que 

usa um "full scale choir on stage, to adress a delicate topic: it portrays 

the consequences of a violent irruption into a comunal life - a gunman's 

attack on a multicultural choir" (p. 203). Por fim, no último capítulo, 

Martin Middeke articula uma análise sobre a desconstrução da ideia de 

comunidade a partir da finitude humana, com a peça de David Greig, 

The Events, e de Caryl Churchill, Here We Go.

Um dos pontos que mais impressiona é a plasticidade do termo 

"precariousness", como ponto de partida para análise dos textos e 

espetáculos, mas sobretudo, a constatação da sua polissemia na relação 

com novas formas de precariedade que se expandem no estado atual do 

mundo. O livro contribui para um mapeamento de textos e espetáculos 

do teatro britânico contemporâneo, que examinam a representação da 

precariedade no mundo atual através de diferentes conteúdos, formas e 

estéticas. Em suma: reflete de que modo o teatro se torna um fórum de 

discussão de diferentes formas de precariedade, levantando questões 

sobre vulnerabilidades, responsabilidades e criação de comunidades.


