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Introdução 
O presente trabalho tinha como objetivo inicial relatar os processos de criação mais 
relevantes desenvolvidos pelo coreógrafo Jomar Mesquita. No entanto, durante a fase 
inicial, quando estávamos selecionando quais seriam tais obras, achamos mais 
interessante e consistente focar nos espetáculos criados pelo autor, durante a fase 
profissional da Mimulus Cia de Dança (a partir do ano 2000, até a estreia mais recente, 
em 2018). Essa decisão também se deu em função da facilidade para se obter os registros a 
partir do acervo da Mimulus. Mas vale ressaltar que o autor também já criou espetáculos 
de grande relevância para diversas outras companhias de dança. 

A Mimulus Cia de Dança, que segue sob a direção artística de Jomar Mesquita, surgiu a 
partir de um grupo que foi formado em 1992, composto por alunos da Mimulus Escola de 
Dança que, na época, tinham entre 10 e 12 anos de idade. Esse grupo foi se desenvolvendo 
durante os anos 1990, experimentando criações coreográficas que tinham como base as 
várias danças de salão. Ou seja, num processo de tradução, transposição dos salões para 
os “palcos”. No final daquela década, esse grupo já possuía um trabalho bastante 
consistente e que se sobressaia no cenário da dança nacional, mas que ainda precisava  
tornar-se independente da escola, que o mantinha. No ano 2000, foi então fundada a 
Associação Cultural Mimulus, o que possibilitou que companhia e escola caminhassem de 
forma independente… ainda que juntas, no mesmo espaço físico. Isso também pôde 
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acontecer em razão da aprovação e captação dos seus primeiros projetos de leis de 
incentivo. 

Nosso consultor Rômulo Avelar, naquela ocasião nos perguntou qual seria nossa meta 
para dali a 5 anos. Dissemos que era estar no palco do Grande Teatro do Palácio das Artes, 
com plateia lotada. Isso aconteceu já no ano seguinte! E assim seguimos, passando por 
teatros e festivais de grande relevância para o mundo da Dança, onde nunca algum 
trabalho ligado às danças de salão havia sido antes apresentado. Inclusive palcos 
internacionais de grande relevância como: Ted Shawn Theatre (Jacob’s Pillow), USA; 
Maison de la Danse e Biennale de la Danse de Lyon, França; Joyce Theatre, New York, 
USA; Festival Madrid en Danza, Espanha; Festival de Cannes, França; Holland Dance 
Festival, Holanda… Canadá, Inglaterra, Bélgica, Finlândia, Portugal, Itália, Argentina, 
Venezuela, Chile… E, com o mesmo entusiasmo, teatros, praças e ruas de Belo Horizonte, 
Vale do Jequitinhonha e mais de 80 cidades do Brasil.

Desde os anos noventa, a Mimulus Cia de Dança vem priorizando uma proposta 
singular de retomada do tradicional repertório das danças de salão, mas sempre com o 
olhar armado na contemporaneidade. 
Em seu lastro original da mineiridade, a sua base de apoio é Belo Horizonte, de onde 
vem irradiando seu ideal coreográfico de redescoberta inventiva de uma dança popular 
de raízes brasileiras. 
Num recorte das danças urbanas, da domesticidade dos saraus familiares às 
confraternizações sociais dos bailes, com seu vocabulário próprio de prevalência de duos 
ou casais, mas com um feeling diferenciado e enérgico nas linhas coreográficas de 
Jomar Mesquita. 
Danças, ora cadenciadas em prazerosa e pulsante gestualidade corporal, ora de 
melancolizada envolvência ou de sensível espontaneidade. Sustentada sempre em 
recatado aporte cênico, com figurinos de beleza cotidiana (Baby Mesquita), luzes e 
cenário ambientalistas (Ed Andrade).” 
Wagner Correa de Araújo 

5



1 - ano 2000 

Bagagem 

O primeiro espetáculo da fase profissional da Mimulus Cia de Dança teve um processo 
criativo bastante peculiar por carregar ainda resquícios dos “modelos” de criação até então 
comuns para os criadores de danças de salão. Ou seja, os espetáculos eram basicamente 
colagens de números de dança que eram criados isoladamente, na maioria das vezes sem 
uma relação entre um e outro, sem nenhuma unidade. A Cia decidiu levar para o palco 
toda essa fragmentação, unindo o que de melhor vinha produzindo nos últimos anos. E foi 
justamente essa decisão de colocar no palco essa sua “bagagem”, resultado de 8 anos de 
experiência (desde 1992), que se tornou a linha condutora que alinhavava aqueles diversos 
números dos mais variados gêneros de danças de salão.  

Decidimos convidar o ator, bailarino e diretor teatral Luiz Gomide para colaborar como 
assessor cênico na construção das ligações, das cenas de transição que relacionavam as 
coreografias umas com as outras, fazendo aumentar a harmonia entre as partes e reduzir a 
fragmentação. A metáfora com a palavra “bagagem” foi também explorada de forma literal 
através do uso de malas, sacolas em algumas partes. Ideia que já precedia a decisão por 
esse título e que já havia colaborado para se chegar a essa “temática”.  

6



Fazia parte daquela “forma de criar” com as danças de salão, colocar no palco a maior 
variedade possível de gêneros de danças de salão. O resultado, portanto, não poderia 
deixar de ser bastante longo, isto é, um espetáculo com 1 hora e 45 minutos de duração, 
três partes, dois intervalos… Samba, bolero, salsa, zouk, forró, roda de casino, hustle, lindy 
hop, milonga, tango, danças em pernas de pau, cenas teatrais e sátiras.  

Cada um dos números foi criado isoladamente, alguns em fase anterior, até mesmo sem o 
objetivo de que fizesse parte desse espetáculo. Outros, foram criados já como parte do 
processo criativo específico do “Bagagem”. 

Nesse período, os bailarinos, ainda muito jovens e com pouca experiência, participavam 
pouco da criação das coreografias. 

Não houve algo que possamos chamar realmente de cenário criado para esse trabalho. 
Apenas utilizamos duas rotundas do acervo da Mimulus, amarradas de forma apropriada 
para servirem a algumas cenas específicas da primeira parte. Nas partes seguintes, 
somente variamos rotunda preta ou ciclorama no fundo. Foram criados ou aproveitados 
alguns objetos cênicos para momentos específicos da criação: poste com luz, um ringue de 
boxe e várias malas. 

CURIOSIDADES: 
Um dos pontos altos de "Bagagem" se dava quando três casais dançavam um tango em 
pernas de pau. O efeito e a surpresa que causavam eram incríveis. 

Em “oposição” às pernas de pau, tínhamos a famosa cena dos “Baixinhos”, em que apenas 
o tronco de um casal, se unia às pernas de dois bailarinos deitados no chão, com o corpo 
escondido por trás da rotunda. Criávamos a ilusão de um casal com estatura mínima e 
bem desengonçados. Era uma das muitas partes cômicas da criação. 

As mesmas pernas de pau eram usadas na cena que abria a segunda parte do trabalho: 
uma luta de boxe entre um lutador bem pequeno e magro (Rodrigo de Castro, na época 
ainda adolescente) e outro altíssimo, em pernas de pau (Bruno Ferreira) que acabava 
sendo derrotado. O cenário recriava de forma inteligente e simples um ringue de boxe, 
com direito a locutor, juiz e microfone cenográfico que vinha do urdimento. Nessa cena, 
bem como em outras, utilizamos muita sonoplastia criada de forma "caseira", artesanal. 
Nunca gravamos esses efeitos sonoros ou trilhas em estúdios de gravação… e sempre deu 
certo! 

Na cena de abertura, tínhamos uma montanha de malas no palco. Umas 25 ou mais. E eu 
cantava, ao vivo, o “Samba do Crioulo Doido”. Era a parte que me deixava mais nervoso. 
Tenho certeza que Luiz Gomide se arrependeu de sugerir essa ideia… sofreu para 
conseguir me colocar cantando! 
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Talvez hoje, a quantidade de bailarinas que carregávamos nas sacolas e malas iriam 
suscitar uma série de críticas sobre a objetificação da mulher… mas que tudo isso causava 
surpresas e grandes efeitos é inegável. Juliana Macedo, minha parceira, já “passeou” 
inúmeras vezes dentro de uma mala na rodoviária e metrô de Belo Horizonte; além de 
palcos europeus, como o da Maison de la Danse, em Lyon. 

Uma das principais cenas em que eu entrava pela plateia carregando Juliana dentro de 
uma mala, fazia uma homenagem satirizada aos grandes mestres e rainhas das gafieiras 
belo-horizontinas. Nessa parte utilizávamos passos e trejeitos de vários desses 
personagens dos bailes… a quem devemos muito do que sabemos.  

Uma das coreografias de tango da última parte era toda dançada em silêncio… ouvia-se 
apenas a respiração dos bailarinos, as solas dos pés contra o piso do palco… e então o 
acorde final de uma música, quando os bailarinos faziam o último passo. 

Por fim, vale ressaltar o pioneirismo de Bagagem, que arrebatou diversos prêmios e lotou 
inúmeras sessões, surpreendendo plateias que até então nunca tinham visto uma criação 
naqueles moldes, baseada nas danças de salão. 
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RELEASE ORIGINAL: 
Neste trabalho, a Mimulus Companhia de Dança leva ao teatro a experiência acumulada 
em oito anos de existência, mostrando toda a sua versatilidade, numa linguagem que 
funde vários ritmos da dança de salão com técnicas contemporâneas, caracterizações 
teatrais e elementos circenses. 

Essa mistura resulta em um espetáculo dinâmico, marcado pela diversidade e dividido 
em três partes. Um primeiro bloco dedicado aos ritmos brasileiros e caribenhos 
valorizando a força e a pulsação da alma latina. A segunda parte traz à cena o Lindy 
Hop e o lado lúdico da dança, que incorpora técnicas circenses e cria momentos cômicos 
destacando-se as coreografias executadas sobre pernas-de-pau, que surpreendem por 
sua ousadia e originalidade. O terceiro bloco é dedicado aos ritmos portenhos que, num 
clima de grande densidade, encerram o espetáculo com forte impacto sobre o público. 
Toda essa “bagagem” é colocada simbolicamente dentro de malas, que pontuam todo o 
espetáculo. 

O espetáculo Bagagem estreou no Teatro Alterosa em outubro de 2000; participou da 
27ºCampanha de Popularização do Teatro e da Dança. No início de 2001 obteve as 
seguintes premiações:  
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Melhor Espetáculo de Dança de 2000, Melhor Bailarino e Melhor Coreógrafo – 
Premiação Sesc/Sated. 
Bailarino e Bailarina Revelação (Premiação Amparc – Bonsucesso). 

Sempre com lotação esgotada em todas as sessões anteriores e ótima acolhida do público 
e da crítica, o espetáculo retornou ao Teatro Alterosa em abril de 2001 e, em agosto, em 
noite especial no Palácio das Artes. Nas Campanha de Popularização do Teatro e da 
Dança de  2001 e 2002 foi campeão de bilheteria dentre os espetáculos de dança. 

FICHA TÉCNICA: 
Coreografia e Direção Artística: Jomar Mesquita 

Bailarinos (elenco original): Bruno Ferreira, Carlos Franco, Daniel Vidal, Fabiana Dias, 
Fernanda Nogueira, Jomar Mesquita, Juliana Macedo, Júnia Soares, Luciana Fernandes, 
Roneis Rodrigues, Thaís Guimarães 

Assessoria Cênica: Luiz Gomide 

Iluminação: Alexandre Galvão e Wladimir Medeiros 

Figurino: Baby Mesquita 

Produção: Baby Mesquita 

Assistente de Produção: Fábio Ramos 

Assessoria de planejamento: Romulo Avelar 

Apoio Geral e Irrestrito: João Baptista Mesquita 

Realização: Associação Cultural Mimulus 
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2 - ano 2001 

E esse alguém sabe quem… 
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Essa foi a primeira criação planejada, concebida do zero. Ou seja, não foram utilizados 
fragmentos já existentes anteriormente, como no espetáculo "Bagagem".  

Nesse sentido, os principais diferenciais e o salto artístico realizado, se deu no sentido de 
nos desvencilharmos dos modelos de composição até então utilizados com as danças de 
salão. Ainda pode-se observar uma “preocupação” quanto à variedade de gêneros de 
danças para compor a criação. Ainda fica clara uma certa fragmentação. No entanto, a 
busca pela unidade, tanto na coreografia quanto na trilha sonora, já são muito mais claras. 
A temática escolhida possibilitou uma ampla variedade de gêneros e estilos musicais, bem 
como de dança.  

Explorou-se o que, talvez, seja mais intrínseco ao universo das danças de salão: os 
abraços, os encontros, as relações amorosas, o romantismo. A partir disso, as cenas se 
ligavam como em um antigo programa de rádio, em que músicas falando de amor eram 
oferecidas de uma pessoa para outra. Quando ligavam para a rádio pedindo uma música e, 
muitas vezes, preferiam ocultar o destinatário, objetivo daquela declaração de amor, 
dizendo somente “ofereço essa música para alguém… e esse alguém sabe quem“. O lindo 
texto do programa, escrito por Baby Mesquita, também produtora, figurinista e minha 
mãe, representa bem a ambientação e o universo almejados na criação.  

Utilizamos áudios originais de antigas propagandas e radionovelas veiculadas nas rádios, 
cujas cenas criadas para tais momentos eram utilizadas como transições entre partes do 
trabalho. 

Esse foi o primeiro processo de criação em que as vozes do figurino, cenário, iluminação, 
trilha sonora e coreografia realmente dialogam entre si. Fruto da comunicação constante e 
intercâmbio de ideias entre cenógrafo, iluminadores, figurinista e coreógrafo. Vale 
ressaltar que esse foi o início de uma longa parceria de criações com o cenógrafo Ed 
Andrade, que teve importante papel nesse diálogo criativo em vários trabalhos posteriores 
que realizamos, inclusive para outras companhias de dança. 

CURIOSIDADES: 
Em uma das partes de “E Esse Alguém Sabe Quem”, utilizávamos uma tinta especial nas 
sapatilhas que as faziam brilhar no escuro. Como a coreografia era dançada com os 
bailarinos se apoiando em cadeiras, quando a luz do palco se apagava, o público enxergava 
somente os pés e tinha a ilusão de que estes flutuavam. 

Marcello Castilho Avellar, na época crítico de artes cênicas do Jornal Estado de Minas, 
escreveu sobre essa criação, uma das críticas mais lindas que já foram publicadas a 
respeito do trabalho da Mimulus. 

O espetáculo começava com um casal dançando sobre uma mesa cenográfica que tinha o 
seu tampo feito de policarbonato translúcido com iluminação interna. Essa mesma mesa 
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era usada de diferentes maneiras em outros momentos da criação. Era deslocada pelo 
palco, colocada em posição vertical, servia também como tela para projeção de imagens, 
luz de fundo para emoldurar a silhueta dos bailarinos dublando uma radionovela, apoio 
para bailarinos subirem… 

Esse foi o primeiro espetáculo da Mimulus Cia de Dança a ser apresentado na Europa. 
Isso aconteceu um ano após sua estreia, na Bienal de Dança de Lyon, do ano de 2002. Foi 
um marco na trajetória da Cia e abriu portas para diversas outras turnês internacionais. 
Foi interessante também a nossa surpresa ao nos depararmos com a  grande diferença 
entre a forma como o público francês e o brasileiro aplaudem ao final do espetáculo. 
Enquanto aqui no Brasil normalmente há uma explosão de aplausos curta e calorosa, na 
Europa, em geral, eles aplaudem de forma ritmada durante um longo tempo. A medida 
desse tempo de aplausos, nos mostra o quanto eles gostaram. Nas vezes seguintes que 
estivemos por lá com outros trabalhos, já fomos preparados com outras formas de 
agradecer que pudessem preencher todo aquele tempo de palmas. 

Numa das cenas inusitadas, eu dançava com "meio corpo" de uma boneca feita pela artista 
Cássia Macieira. Um dos braços e uma das minhas pernas ficavam vestidos como se 
fossem da boneca, inclusive com um sapato de salto vermelho e meia calça. A cabeça, 
cabelos e figurinos da boneca eram tão bem feitos que muita gente do público não 
percebia o aparato… apenas estranhava que aquele “casal” tinha apenas duas pernas. 

Em outro momento, aproveitamos uma das tapadeiras (com suas amarras especialmente 
reforçadas) para “deixar” uma das bailarinas dependurada, após um porté supostamente 
mal feito. 

Os sete vestidos sobrepostos, uma verdadeira obra de arte que tinha sido adquirida por 
Baby Mesquita, foram o mote de criação de um dos momentos especiais de “E Esse 
Alguém Sabe Quem”, em que um bailarino insistia em despir sua desejada parceira, mas 
nunca conseguia atingir seu objetivo. 

O dia marcado com o produtor da Rádio Inconfidência, Pacífico, para que eu buscasse o 
precioso material do acervo da rádio (jingles, radionovelas) que utilizamos na criação, foi 
o fatídico 11 de setembro de 2001. Acordei alguns minutos antes do segundo avião colidir 
com as torres, fui para a rádio. Chegando lá, encontrei toda a equipe em silêncio, 
estupefata, com os olhos grudados nas televisões. Pacífico me entregou vários MiniDiscs 
com o material do acervo gravado… arrisco a dizer que sequer olhou para mim e 
provavelmente nem se lembra disso. 

Produzimos um vídeo a partir de um flipbook. A ideia era usar um projetor para exibir o 
vídeo na superfície da mesa citada anteriormente, durante uma das cenas mais preciosas, 
que era “dançada" ao som de Roberto Carlos cantando “Outra Vez”. Um dia antes da 
estreia, testamos o efeito no teatro, mas a distância do projetor posicionado no chão do 
proscênio, não tornava possível a projeção no tampo da mesa. Além disto - e o principal - 
não gostei do resultado e não gostei da forma como dependeríamos da operação dos 
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técnicos do teatro para que os imagens entrassem com a sincronia correta. No dia seguinte 
bem cedo, liguei pedindo ajuda para os amigos do laboratório onde revelava minhas fotos. 
Fui para lá com minha antiga câmera fotográfica, coloquei um daqueles velhos filmes para 
slides, peguei emprestado um tripé, posicionei tudo na calçada em plena Av. Contorno e 
comecei a fotografar página por página do minúsculo flipbook. Entreguei os filmes para 
revelação, aguardei o trabalho e fui para o teatro com uma caixa de slides que foram 
usados durante anos em um antigo e barulhento projetor de slides que era operado por 
mim mesmo, durante a cena, deitado no proscênio… momento em que sempre 
aproveitava para me deleitar com o resultado que conseguimos. Mas tivemos momentos 
em que o projetor se recusou a trabalhar, ou algum slide agarrou “para sempre”: percalços 
normais do fazer artístico. 

Jacqueline de Castro, amiga e grande profissional da dança, foi convidada para ser nossa 
ensaiadora durante essa montagem. Foi a única vez que tivemos alguém de fora da Cia 
fazendo esse trabalho. Me poupou bastante dessa parte que demanda uma paciência fora 
do normal. 

Outro momento que guardo na memória com muito carinho, era quando eu recitava o 
genial poema “Ai Se Sêsse”, de autoria de Zé da Luz. Tive a ajuda de Marcelo Bones para 
essa preparação… e não me esqueço dele me alertando sobre o “chão quente”, quando eu 
não parava de movimentar as pernas enquanto fazia a cena. Recitava ao mesmo tempo 
que fazia uma flor de origami e então a entregava para alguém da plateia a quem eu 
“dedicava" aqueles versos de uma singeleza e simplicidade tocantes. Meu pai um dia me 
disse que toda vez que assistia essa parte se emocionava. 

Se um dia nóis se gostasse 
Se um dia nóis se queresse 
Se nóis dois se empareasse 
Se juntin nóis dois vivesse 
Se juntin nóis dois morasse 
Se juntin nós dois drumisse 
Se juntin nós dois morresse 
Se pro céu nóis assubisse 

Mas porém, se acontecesse de São Pedro não abrisse a porta do céu 
E  fosse te dizer qualquer tolice 
E se eu me arriminasse 
E tu com eu insistisse pra que eu me arresolvesse 
E a minha faca puxasse 
E o bucho do céu furasse 
Talvez que nóis dois ficasse 
Talvez que nóis dois caísse 
E o céu furado arriasse e as virgem tudo fugisse! 
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RELEASE ORIGINAL: 
“Eu completava  sete anos no dia que meu pai me levou a um parque, bem em frente de 
nossa casa, quando ouvi bem alto que um pai afetuoso oferecia uma música para a sua 
filha que ria com os olhos, desejando que ela fosse feliz a vida toda. Jamais me esqueci, 
embora nem sempre feliz. Pelo contrário, essa lembrança me aparece mais quando 
tenho tempo para ficar triste. É uma lembrança intensa. Vejo minha mãe na janela da 
casa, nos olhando enternecida e cúmplice. Contei esse caso para uma amiga e ela me 
confidenciou já ter ido a um parque e oferecido uma música para si mesma como se fosse 
vinda de um admirador secreto e muito, muito apaixonado. Pétalas de rosas entre os 
livros, papéis de bala, sei de gente que guarda caixinhas de lembranças de cada 
namorado que teve na vida. Não me organizei tanto assim, mas guardo na 
memória. Meu pai não me disse nada, nem me lembro do seu abraço. Estamos de mãos 
dadas e ele só me diz, agora vamos. É assim. Cada um tem um jeito próprio de amar , de 
declarar o seu amor e de organizar as lembranças de bons momentos, apagando os 
maus. Não há mágoa que resista ao tempo. É assim agora, esse espetáculo é uma 
declaração de amor. Declaram amor pela dança os bailarinos. Declaram amor pelos 
bailarinos toda a equipe em torno, cada um à sua maneira e todos nós oferecemos a 
alguém o nosso trabalho e o nosso carinho… e esse alguém sabe quem. 

Baby Mesquita – Novembro de 2001 

—- 

O espetáculo explora as diferentes formas de amor e de encontro com o outro. O 
resultado é uma encenação perpassada por um romantismo bem-humorado. O 
repertório de músicas brasileiras bem conhecidas do público traz em seus versos tons de 
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declaração, como nos programas de antigamente que colocavam os enamorados em 
contato. Nos intervalos das canções, jingles comerciais e o trecho de uma radionovela 
reforçam a idéia de um grande programa de rádio. 

O nome escolhido para esse trabalho da Cia. vem exatamente dessa ambiência de 
parques, quermesses e do radio antigo, em que canções de amor eram oferecidas pelos 
enamorados para alguém que sabe quem. 

Ao longo de 1h05, os bailarinos descrevem diversas formas de encontro, de abraço e de 
amor. Sem guardar rigores na ordem cronológica da execução, o início do espetáculo se 
prende às músicas mais antigas e o clima é mais inocente; e aos poucos vai se tornando 
mais sensual, passional e até agressivo. Paradoxalmente, as falas de amor permanecem 
as mesmas, ganhando o tom da modernidade apenas porque são interpretadas por 
cantores atuais. 

A abordagem teatral, a fusão de vários ritmos, num diálogo com técnicas de 
caracterização teatral e elementos circenses,  revitalizam  e exploram  a dança de salão 
ao limite improvável, o que vem sendo conseguido pela Mimulus Cia de Dança com 
renovado sucesso. 

No ano de 2002, E Esse Alguém Sabe Quem, recebeu os seguintes prêmios: Melhor 
Coreógrafo; Melhor Cenário; Melhor Espetáculo. 
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FICHA TÉCNICA: 
Direção e Coreografia: Jomar Mesquita 

Bailarinos (elenco principal): Bruno Ferreira, Daniel Vidal, Fabiana Dias, Fernanda 
Nogueira, Jomar Mesquita, Juliana Macedo, Luciana Fernandes, Rodrigo de Castro, Thaís 
Guimarães. 

Ensaiadores: Jomar Mesquita e Jacqueline de Castro 

Cenógrafo: Ed Andrade 

Cenotécnicos: Joaquim Pereira e Adeirte Pereira 

Figurino: Baby Mesquita e Heloísa Paixão 

Assistentes de Figurino: Eloah Rodrigues e Vânia Lúcia Correia da Silva 

Costureiras: Aliciene Beatris e Maria Helena Aguiar 

Alfaiate: Floriano Lima Neto 

Forração de Calçados: Anésia Santana 

Flip Book: Rapidinha, de Rodrigo John 

Fotografia: Guto Muniz 

Boneca: Cássia Macieira 

Iluminação: Alexandre Galvão, Wladimir Medeiros e Geraldo Octaviano 

Projeto Gráfico: Denis Leroy e Cristiana Giroletti 

Locução: João Baptista Mesquita, Baby Mesquita e Ângela Evans 

Assessoria Cênica: Marcelo Bones 

Produção Executiva: Baby Mesquita 

Assistentes de Produção: Fábio Ramos, Heloísa Paixão, Jacqueline de Castro e Alessandra 
Claro 

Apoio Geral e Irrestrito: João Baptista Mesquita 

Realização: Associação Cultural Mimulus 
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3 - ano 2003 

De Carne e Sonho 
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Uma criação que já teve o universo do tango como temática e fonte de inspiração desde o 
início da sua concepção. Piazzolla e a passionalidade do tango fazem parte das minhas 
primeiras memórias ligadas à vontade de manifestar emoções ao escutar uma música. 
Adolescente ainda, bem antes da dança fazer parte da minha vida, ao escutar Adios 
Nonino, de Piazzolla, numa fita cassete, viajando de carro com meus pais, me lembro pela 
primeira vez, de ser tocado por uma música… de sentir a necessidade de expressar aquela 
emoção de alguma forma. Muitos anos depois, eu pude entender o que era aquilo que eu 
sentia e como a dança foi o meio que encontrei para satisfazer aquela necessidade. 

Esse trabalho foi o primeiro em que não nos ocupamos (ou nos preocupamos) mais em 
contemplar uma diversidade de gêneros de danças de salão. Além das danças portenhas - 
Tango, Milonga e Tango Vals - havia uma “pitada" do Choro brasileiro, pelas similaridades 
históricas e influências coreográficas. O primeiro espetáculo também - e único - que foi 
criado para ser apresentado com música ao vivo. Convidamos um grupo de jovens e 
excelentes músicos de Belo Horizonte que se dedicavam ao tango, o Quinteto Dialeto. O 
processo se deu, em grande parte, juntamente e a partir da definição do repertório em 
conjunto com os músicos. Muitas composições de Piazzolla (como não poderia ser 
diferente) e momentos importantíssimos de “quebra" no ritmo do espetáculo: 

- Quando dançamos ao som original e com as imagens de Calos Gardel cantando, que 
eram exibidas num aparelho de tv antigo, que fazia parte do cenário; 

- No momento em que um dos bailarinos se juntava aos músicos tocando cavaquinho e 
estes transmutavam aquela sonoridade tangueira em samba, em choro, em Pixinguinha; 

- Ao som do solo de bandoneon composto por Daniel Binelli; 

- No divertido momento em que o pianista simulava colocar um LP para tocar numa 
vitrola cenográfica. Então entrava uma versão de Gotan Project, de Last Tango in Paris e 
os músicos começavam a dançar. Foi uma das formas que encontramos de realizar uma 
intenção que vinha desde o início: que os músicos realmente participassem ativamente 
do espetáculo, que não fossem somente meros executores da trilha sonora; 

- E, finalmente, num dos pontos mais altos do trabalho, na música final - O Inverno, de 
Vivaldi - tocada logo após o Invierno Porteño, de Piazzolla. 

Dançar com a música sendo executada ao vivo era sempre uma emoção à parte, além de 
fazer com que cada apresentação fosse única, já que os músicos interpretavam ou mesmo 
tocavam em andamentos diferentes a cada vez. Todo o processo de ensaios foi muito mais 
trabalhoso que o “normal”, pois tínhamos que esperar as primeiras gravações do Quinteto 
para então experimentar e adaptar as coreografias. Eram muitas idas e vindas até 
podermos fazer ensaios juntamente com os músicos. E isso exigia uma produção e 
logística com as quais não estávamos acostumados. 

Coreograficamente, o desafio inicial era fazer um espetáculo “de tango”, de uma hora de 
duração, que não ficasse repetitivo, monótono. Acabamos descobrindo que essa era a 
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parte mais simples. Também porque nunca tivemos como objetivo ou compromisso 
sermos “fiéis” ao tango tradicional, como música ou dança. Essa era a nossa fonte de 
criação, inspiração para chegarmos a diferentes lugares e resultados. Experimentamos as 
mais diversas formas de brincar com a riquíssima linguagem coreográfica do tango, além 
dos duos, também em solos e trios. Dos passos tradicionais às quebras dos abraços… da 
quase “câmera lenta” aos movimentos de grande destreza e velocidade. Mas mantendo 
sempre o que considero uma das marcas registradas do tango e dessa criação: a 
densidade… como clima e como qualidade de movimento. Quebrada em alguns 
momentos, como na música de Pixinguinha ou quando os músicos dançam, arrancando 
risos da plateia. 

Como agora tínhamos cinco músicos integrando a equipe e também pelo fato da Cia estar 
trabalhando com um elenco mais reduzido que antes, decidimos que teríamos somente 
seis bailarinos, três pares no elenco. Isso foi importante para reduzir um pouco os custos 
de produção e viagens. E foram muitas viagens que esse espetáculo realizou, no Brasil e no 
exterior. 

Convidamos como assessor artístico, o artista da dança Tuca Pinheiro. Acho que o Tuca 
nunca se imaginou participando de um trabalho tão distante do seu universo de criação! E 
essa talvez tenha sido a razão do convite… para que ele pudesse nos instigar, nos conduzir 
a lugares diferentes, nos tirar da zona de conforto. Pena que sua atuação durou pouco, 
pois acabou tendo que se ausentar para um trabalho fora de Belo Horizonte.  

Ed Andrade propôs uma estética para o cenário inspirada nos armazéns, galpões 
portuários. Os diferentes elementos que compunham a cena possibilitaram diversas 
mudanças cenográficas durante o espetáculo. O grande biombo era o protagonista. Ora  
elemento decorativo, ora servia de filtro, anteparo para a contraluz, desenhando lindas 
sombras pelo chão. Possibilitava que o público enxergasse somente as pernas dos 
bailarinos em partes de grande efeito ou sensualidade. Passeava pelo palco escondendo ou 
revelando os músicos, além de possibilitar o lindo efeito de um shark-teeth, produzindo 
uma linda textura para a imagem que era criada quando iluminava-se os intérpretes que 
estavam por trás do seu tecido.  

Foi um grande e complexo desafio definir o percurso que o biombo faria pelo palco 
durante o trabalho, até sair de cena, possibilitando mais um diferente visual para a caixa 
cênica - que era toda aberta, sem pernas, bambolinas, rotunda ou qualquer vestimenta. 
Esse percurso do biombo foi definidor para o roteiro e a criação do ritmo do espetáculo. 

A "passarela" também tinha papel importante, possibilitando espaços para dança em 
níveis diferentes do usual, do palco. Foi também a solução ideal para posicionamento dos 
músicos e seus equipamentos. Além de dar o toque magnífico na cena final em que os 
refletores iluminavam por baixo dela. A luz vinha em direção à plateia, atravessando 
pilhas de papelão que supostamente sustentavam toda aquela estrutura. Vale frisar aqui o 
importante papel do iluminador Leonardo Pavanelo, que soube aproveitar 
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maravilhosamente todos esses elementos de cenário, criando ambientações que fugiam 
dos clichês do tango. 

Essa foi a primeira montagem em que os bailarinos mais experientes tiveram uma 
participação bem mais ativa na criação coreográfica. Em que começamos a experimentar o 
que se concretizou na criação seguinte, ou seja, a minha atuação como diretor 
coreográfico, responsável pela visão macro do trabalho, delegando para os bailarinos parte 
da criação das sequências coreográficas. 

Tínhamos três papéis bem definidos para os três casais de bailarinos. O casal principal; o 
segundo casal, que também tinha momentos de protagonismo, com duos exclusivamente 
para eles; e o terceiro casal, interpretado por bailarinos menos experientes, mas com 
atuação essencial nas coreografias de conjunto. 

A criação dessa dramaturgia e as relações existentes entre esses personagens teve 
colaboração de Júlio Maciel, integrante do Grupo Galpão. Eram relações que iam sendo 
construídas e tornando-se cada vez mais intensas e passionais durante o espetáculo, por 
aqueles seis elementos que começavam o trabalho como que se conhecendo. E ao final se 
separavam, se despediam, cada um rumando para uma direção distinta. Como uma 
metáfora da maneira poética como as tandas de um tradicional baile de tango podem ser 
descritas. Em que a primeira música serve para os casais se conhecerem, então 
amadurecem a relação na segunda música; desfrutam, gozam da relação na terceira, 
quarta músicas; e se despedem, se separam na última. 

CURIOSIDADES: 
O espetáculo começa com uma grande cortina de veludo na frente dos músicos e de 
grande parte dos elementos do cenário. A plateia não percebe, portanto, que as músicas 
estão sendo executadas ao vivo. Num determinado momento, cerca de 15 minutos após 
esse início, a cortina sobe causando grande impacto visual e surpreendendo o público ao 
revelar os músicos. 

Na tarde de ensaios para uma apresentação realizada em um lindo palco aberto, na cidade 
de Corumbá, o enorme biombo caiu sobre o piano, danificando o mesmo. Por sorte, não 
havia ninguém no palco, nesse momento em que uma rajada de vento provocou o 
incidente. 

Tivemos uma temporada memorável, com dez noites de espetáculos, com teatro lotado na 
Maison de la Danse, em Lyon, França. País em que circulamos por outras cidades com 
muito êxito. Aliás esse espetáculo marcou o início de uma frutífera parceria com aquele 
que se tornou o consultor internacional da Mimulus Cia de Dança, Guy Darmet. Ele que já 
tinha nos levado para França com “E Esse Alguém Sabe Quem”, mas que com essa criação 
se apaixonou pelo nosso trabalho. 
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Também apresentamos “De Carne e Sonho” diversas vezes em versão adaptada, sem os 
músicos e com o cenário reduzido. Tivemos que fazer dessa forma, principalmente em 
ocasiões em que teatros pequenos não comportavam toda a estrutura. Claro que a emoção 
não era a mesma. 

Usávamos uma fumaça tênue, que preenchia todo o palco durante as apresentações. A 
fumaça mais bonita que conheço, que era produzida na coxia, por um fogareiro e uma 
frigideira onde íamos colocando um pó branco durante o espetáculo todo: cloreto de 
amônio. Fizemos assim até quando esse método foi proibido. Mas antes disso acontecer, 
um dia o fabuloso bandoneonista Renato Hanriot, discípulo de Rufo Herrera, “resolveu 
descobrir" que a tal fumaça entranhava nas peças internas do seu bandoneon, o 
desafinando. Confesso que teve vez que o enganamos dizendo que era outro tipo de 
fumaça! 

A afinação do piano era um problema, pois em cada teatro que chegávamos tínhamos que 
contratar um afinador que deveria chegar ao teatro horas antes do primeiro ensaio para 
afinar de forma precisa o instrumento. Mesmo que este tivesse sido afinado na noite 
anterior para algum outro espetáculo, me diziam que, na movimentação do piano pelo 
palco, para posicioná-lo, este desafinava e precisava ser afinado novamente… e isso 
custava caro. Um dia então, com pouquíssima verba disponível para a produção, falei com 
o Fábio, nosso competente assistente: "Dispensa o afinador… mas o deixa de sobreaviso e 
se precisar o chamamos de última hora. Mas quando os músicos chegarem, dizemos que o 
piano foi perfeitamente afinado nos 440 Hz que eles pediram”. O pianista então chega 
para o ensaio após o almoço, me pergunta se o piano foi afinado e eu digo que sim, todo 
apreensivo, pois se ainda tivéssemos que chamar o afinador, além de não termos dinheiro, 
iria atrasar todo o ensaio. Marcelo, o pianista, assenta ao piano, toca lindamente, eu 
pergunto como estava e ele sorri dizendo que estava perfeito! A partir desse dia, nunca 
mais mandamos afinar os pianos. 

Esse foi o primeiro trabalho que deu início ao que se tornou uma tradição da Mimulus Cia 
de Dança: o bis, após o primeiro agradecimento. 
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RELEASE ORIGINAL: 
Teve sua estreia em 2003. Nos anos de 2004 e 2005, recebeu um total de 11 premiações 
em diversas categorias, entre elas a de Melhor Espetáculo de Dança do ano. 

Em 2006, fez turnê por várias cidades francesas, onde atingiu um púbico de cerca de 
20000 pessoas. Merece destaque a série de 10 espetáculos realizados na Maison de la 
Danse, Lyon, França. 

——- 

Um tradicional baile de tango se divide em “tandas”, seqüências de quatro ou cinco 
tangos, separadas por cerca de um minuto de uma outra música não dançante – a 
“cortina” -, para que a pista se esvazie e os pares voltem a se formar para uma nova 
seqüência e um recomeço. Cada cortina é um encontro e a síntese de uma relação, tal 
qual é em nossas vidas: a primeira música serve para os parceiros se conhecerem, a 
segunda para acostumarem-se um ao outro, no terceiro e quarto temas os pares 
desfrutam daquele encontro e no último tango despedem-se e se separam. 

Esse é o fio condutor do espetáculo que fala da relação dos casais e os seus conflitos, 
disputas, os desejos, as traições. Fala principalmente da necessidade do outro e da 
solidão. 

A Mimulus Cia de Dança, ao mesmo tempo que respeita as origens da dança de salão, 
quebra as suas tradições, na ousada concepção do espetáculo “De Carne e Sonho” 
onde insere uma nova estética e uma temática contemporânea. 
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Jomar Mesquita, coreógrafo e diretor da Cia, toma como base as danças portenhas, 
principalmente o tango e, com a música ao vivo, desafia os bailarinos a mostrar ao 
público a maturidade adquirida em 11 anos de trabalho da Mimulus Cia de Dança. 

O desejo de trabalhar com os gêneros portenhos coincidiu com o encontro da Cia e o 
Quinteto Dialeto, um grupo de músicos jovens, mas de apurada formação. 

O resultado mostra o lado visceral do tango em um espetáculo denso, enriquecido pela 
trilha sonora que envolve Gotan Project, Pixinguinha, Astor Piazzolla e o clássico 
Vivaldi. 

A Mimulus Cia de Dança parte da essência das danças de salão, propõe uma linguagem 
inovadora, técnicas apuradas e apresenta ao público um espetáculo que faz jus ao nome: 
De Carne e Sonho. 
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FICHA TÉCNICA: 
Coreografia e Direção: Jomar Mesquita 

Bailarinos (elenco principal): Bruno Ferreira, Daniel Vidal, Fabiana Dias, Fernanda 
Nogueira, Jomar Mesquita, Juliana Macedo.  

Músicos - Quinteto Dialeto (formação principal): Camilo Christófaro, Daniel Christófaro, 
Renato Hanriot, André Lodi, Marcelo Magalhães Pinto 

Assistentes de criação: Bruno Ferreira, Fernanda Nogueira, Juliana Macedo 

Assessoria Cênica: Tuca Pinheiro, Júlio Maciel 

Figurino: Baby Mesquita 

Cenografia: Ed Andrade 

Iluminação: Leo Pavanelo 

Projeto Gráfico: Cognitiva Publicidade - Giovanni Damásio 

Produção: Fábio Ramos 

Apoio Geral e Irrestrito: João Baptista Mesquita 

Realização: Associação Cultural Mimulus 
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4 - ano 2006 

Do Lado Esquerdo de Quem 
Sobe 
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A criação com o tom mais brasileiro da nossa trajetória. Resultado de pesquisa sobre as 
origens das danças de salão surgidas no continente Americano, especialmente na América 
Latina, no Brasil, nas últimas décadas do sução XIX e primeiras do século XX. Buscamos 
diversas referências nesse processo histórico para estarem presentes no trabalho:  

- Os sapatos que permeiam toda a criação, por terem sido um grande objeto de desejo dos 
negros, ao se libertarem como escravos e virem para as cidades. Tornado um símbolo de 
status para aqueles que viveram no campo, trabalhando descalços. No ambiente urbano, 
poder comprar um par de calçados era também uma das formas de tornarem menos 
difícil sua aceitação naquela sociedade extremamente segregadora. Foi assim que os 
sapatos se tornaram um símbolo de preciosidade no universo das danças de salão, 
sempre impecáveis, brilhando. E com isso colaboraram para que caminhar no samba se 
tornasse esse jeito macio de se movimentar… o famoso andar do malandro. 

- A caixinha de música representando o realejo, primeira tecnologia para execução 
mecânica de música. Produzidos na Europa, os realejos executavam músicas francesas 
ou inglesas… as culturas dominantes naquele período.  

- Os elásticos como forma simbólica de representar a umbigada, esse passo presente em 
várias danças brasileiras de origem africana. A união, o laço que aproxima e funde as 
culturas europeias dos colonizadores e as culturas africanas dos escravos… que também 
une Brasil e África. 

- Nas paredes do cenário, a calçada portuguesa, presente em todo o país e que, 
coincidentemente ou não, une as cores branca e negra em diferentes desenhos, formas. 
E onde todos deixamos as nossas marcas. 

- Na única música cantada, o cantor de seresta simbolizando a importância das 
manifestações musicais que  nasciam e aconteciam nas ruas, nas calçadas, nos quintais e 
terreiros. E não podia ser ninguém menos que meu pai, João Baptista Mesquita, o 
próprio cantor de seresta, a gravar “Rosa”, de Pixinguinha, a capella. 

- O saquinho utilizado pelo público para tocar samba em uma das cenas, representando a 
participação de todos os presentes nas festas, encontros, rodas de samba. 

- O Choro como base principal da trilha sonora, primeira forma genuinamente brasileira 
de tocar música. 

E assim, não teria melhor ponto de partida para a trilha sonora, que não o genial 
Yamandu Costa, com as músicas do seu CD “El negro del blanco”, gravado com o também 
genial Paulo Moura. Nesse trabalho eles revisitam músicas argentinas, cubanas, 
brasileiras e nos fornecem o caminho ideal para a seleção musical da nossa trilha. Em um 
determinado momento da montagem, tínhamos cerca de 40 minutos de músicas e nos 
faltavam cerca de 20 para completá-la. Fui bastante pretensioso ao fazer contato com o 
próprio Yamandu Costa, cogitando a possibilidade de que ele compusesse especialmente 
para nós, esse restante de trilha sonora. Jantamos juntos, ele foi super solícito e 
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disponível, no entanto, não daria tempo para que o trabalho fosse realizado antes da nossa 
estreia, pois ele tinha o lançamento de um DVD. Então, com muita generosidade, ele me 
forneceu várias músicas inéditas, que acabaram sendo usadas no espetáculo. 

Este trabalho marca o início de uma nova forma de criar, em que não tínhamos mais um 
casal principal - Jomar e Juliana. Todos tinham o mesmo “peso” durante o espetáculo, 
cada um dos quatro casais, com um duo exclusivo. Além disso, agora as sequencias 
coreográficas passam a ter a colaboração de todos os intérpretes. Isso tornou o trabalho 
ainda mais rico e também fez com que cada participante tivesse um cuidado especial com 
a limpeza e a qualidade do resultado final. 

No figurino, pela primeira vez, Baby Mesquita teve um parceiro de criação: o estilista 
Ronaldo Fraga. Foi mais um dos figurinos da Mimulus de uma preciosidade imensa.  

CURIOSIDADES: 
As saias de rosas que as bailarinas usam no início do espetáculo possuem, cada uma, mais 
de 300 flores de tule feitas à mão. 

A ideia de utilizar os elásticos em algumas partes da coreografia foi resultado de mais uma 
“adversidade" que, no decorrer dos processos artísticos, acabam gerando soluções 
criativas de grande importância e impacto. Rompi os ligamentos do meu ombro esquerdo 
em um acidente ocorrido durante o ensaio para a apresentação de um outro trabalho. Com 
isso, tive que passar grande parte do período de montagem de “Do Lado Esquerdo de 
Quem Sobe”, fazendo intensos exercícios de fortalecimento e fisioterapia. Alguns deles 
utilizando o “thera tub”, que, cobertos por um tecido vermelho, acabaram sendo os 
elásticos com os quais “brincamos" em uma das partes de grande efeito visual.  

No dia da estreia desta criação, no Teatro Sesiminas, eu não tinha nenhuma dúvida que 
seria um fracasso. Já estava tentando me conformar internamente, dizendo para mim 
mesmo: “Toda companhia, todo coreógrafo, tem pelo menos um fracasso em sua 
carreira… ok”. Essa sensação era resultado de um ensaio geral desastroso no dia anterior e 
na tarde da estreia. A iluminação não conseguia se acertar com o cenário muito claro, 
praticamente anulando os efeitos do mesmo; os figurinos ainda tinham muitos acertos 
para serem solucionados; os bailarinos, nervosos com todos esses desacertos, cometiam 
muitos erros em cena. Como em quase toda estreia, trabalhamos até poucos minutos antes 
de abrirem as cortinas acertando os detalhes. Ainda assim, eu seguia com a mesma certeza 
descrita anteriormente. Coloquei meu figurino, me maquiei e chamei o elenco para a 
nossa tradicional “rodinha”… momento em que damos as mãos, nos concentramos por 
alguns instantes e eu digo algumas palavras. Nesse dia, me lembro bem que eu disse 
somente: “Divirtam-se no palco!!! Merda para todos”. Nos abraçamos e nos posicionamos 
na cena inicial, todos de ponta-cabeça. Fomos percebendo que o público estava adorando 
tudo, rindo e aplaudindo cada momento… num crescente. Com isso, realmente nos 
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divertíamos cada vez mais no palco. Ao final, a plateia estava em êxtase… e nós, no palco, 
igualmente! Aliás, o bis desse espetáculo é realmente de levantar qualquer audiência. 
Depois, ao assistir a filmagem, nos demos conta que tínhamos conseguido uma harmonia 
incrível entre iluminação, figurinos, cenário, coreografia e trilha sonora. 

No dia seguinte, recebemos no teatro, flores com um cartão do professor Ernani Maletta, 
que tinha estado presente na estreia e, num entusiasmo imenso, se acabava em elogios. 
Estes, vindo dessa autoridade em artes cênicas e pelo qual detínhamos tão grande 
admiração, foi a real confirmação do nosso sucesso. 

Tenho um carinho especial pela cena inicial em que as cortinas são abertas e o público vê 
todos os bailarinos em posição de parada de cabeça. Especialmente as meninas, com a 
linda saia deixando aparecer somente as pernas, formavam lindos abajures. Tinha essa 
ideia anotada no meu “banco de ideias” há alguns anos e, finalmente, consegui usá-la. 
Junto com as bailarinas, do lado direito, ficava a "boneca"… as pernas de um manequim 
que se encaixavam numa armação metálica onde vestíamos uma das saias, meia calça e 
sapatos. “Ela” sempre enganava o público, que ficava aflito com aquela “bailarina" que 
conseguia permanecer tão longo tempo, ali naquela posição de cabeça para baixo. 

Normalmente busco cenas fortes, impactantes, para abrir e encerrar as minhas criações. 
Assim como encontrei essa cena inicial para o abrir das cortinas de “Do Lado esquerdo de 
Quem Sobe”, também fechamos com a “mágica” dos vários sapatos sendo lançados pela 
parede de fundo. É também mágica a parte em que as bailarinas dançam com somente um 
braço do seu parceiro, que fica posicionado do outro lado das paredes laterais. 

Outra ideia que estava guardada há alguns anos e pude colocar em prática nesse 
momento, em conjunto com o querido Ed Andrade, foi aquela em que um casal de 
bailarinos “imprime” seus corpos nas paredes do cenário. Ed solucionou muito bem essa a 
transposição para o palco, em grandes dimensões, daquele brinquedinho captador de 
imagens em 3d “Pinart". Um dia, após uma das apresentações, uma das pessoas do 
público que tinha subido ao palco para nos parabenizar, decidiu fazer como os bailarinos e 
se jogou numa das paredes do cenário sem saber que essa possibilidade acontecia somente 
em duas placas específicas… o restante do cenário era todo rígido. 

Foi muito difícil chegar aos saquinhos plásticos como solução para ser o “instrumento 
musical” que seria distribuído para o público tocar samba “contracenando" comigo e uma 
das bailarinas em um momento do trabalho. Buscamos diversos outros materiais, mas 
sempre tinha um problema: custo, logística, volume para transporte, dificuldade para ser 
distribuído na entrada ou para o público conseguir tocar. Um dia, fui tirar uma banana de 
um saquinho para lanchar durante o ensaio e ali estava a solução perfeita! E que se tornou 
um dos pontos altos da criação, em que a plateia se diverte junto conosco. 

Esse foi o primeiro de três espetáculos que levamos para os EUA, mais especificamente 
para o maravilhoso Jacob’s Pillow Dance Festival. Uma experiência sem igual e que nos 
rendeu uma das críticas mais importantes da nossa coleção: meia página no The New York 
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Times, recheada de elogios. Comprei esse jornal em Nova York, no dia seguinte ao da 
última sessão no festival, com um verdadeiro buraco na minha testa, resultado de um 
choque com o dente da minha parceira Juliana Macedo. O pedacinho da minha testa foi 
encontrado no chão do palco após a apresentação. E eu, num dos momentos mais felizes 
da carreira guardando aquele jornal histórico. 

No dia da estreia desse trabalho, na Bienal de Lyon de 2006, eu estava com a pior infecção 
intestinal que já tive na vida. Vinha de dois dias com febre altíssima e sem conseguir me 
afastar mais do que alguns metros de um banheiro. Consegui dançar, apesar de fraco 
fisicamente e usando um absorvente feminino tamanho “big, ultra, plus”! A adrenalina de 
uma apresentação não tornou necessário que a eficiência do absorvente fosse testada, 
felizmente. Aliás, um outro detalhe dessa temporada é que as imagens foram gravadas e 
exibidas por uma TV francesa que estudava cada movimento dos bailarinos 
milimetricamente para captar as imagens da melhor maneira possível com suas oito 
câmeras e duas carretas de equipamentos. 

Por fim, vale ressaltar o carinho de Ernani Maletta com meu pai, João Baptista Mesquita, 
durante a preparação vocal e a gravação de “Rosa”. Essa música teve grande importância 
na composição da trilha sonora por fazer uma “quebra" contrastante com todas outras 
músicas instrumentais. E essa gravação acabou sendo o último e lindo registro vocal de 
meu pai, que faleceu no ano seguinte, mas permaneceu presente entre nós, nessa trilha 
sonora e de muitas outras formas. 
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RELEASE ORIGINAL: 
Do Lado Esquerdo de Quem Sobe teve sua estreia em 2006. Vale destacar que esse 
espetáculo já foi apresentado nos seguintes eventos: 

– Bienal da Dança de Lyon, França, setembro de 2006 (de onde seguiu em turnê por 
outras cidades francesas); 

– Festival Madrid en Danza, Espanha, abril de 2007. 

 – Jacob`s Pillow Dance Festival, EUA,  julho de 2007. 

– Foi exibido na França, pela rede de televisão France 3. 

– Nos EUA, fez parte do documentário sobre os 75 anos do Jacob’s Pillow Dance Festival. 

Do lado esquerdo de quem sobe a rua Ituiutaba, em Belo Horizonte, há um grupo de 
galpões e a Mimulus Cia de Dança comparece a um deles diariamente. Dali acompanha 
o pulsar da cidade, no seu estica, encolhe e na ocupação desordenada dos espaços 
urbanos. Nesse constante fazer, a Cia ocupa-se de forma semelhante: constrói e 
desconstrói, subverte, relê a dança e a vida. 

Vamos ao princípio: 

No início do século XX, os negros buscam formas de se integrar a uma nova sociedade 
urbana e branca. Nesse processo, convergem as habilidades instrumentais européias e 
africanas e surge o Choro como gênero musical popular. Diferentes tradições musicais 
geram a mais genuína, brasileira e urbana das músicas. Ao mesmo tempo eruditas e 
populares, instigantes, despertam virtuosos instrumentistas, desafiam dançarinos na 
interpretação de todas as suas nuances. 

Voltemos para o presente: 

A Mimulus Cia de Dança identifica olhares, se orienta e se localiza Do lado esquerdo 
de quem sobe a rua, de quem sobe o morro, de quem sobe a história, de quem sobe o 
corpo. 

Descobre que Yamandú Costa, além de imprimir a virtuosidade característica às 
músicas que toca, as faz soarem como choro, mesmo quando executa músicas que não 
são brasileiras. Como os negros do século passado, o compositor e instrumentista, 
catalisa a influência negra na música do continente latino americano à vertente ibérica 
do colonizador, interpreta o branco do negro e o negro do branco. 

O encontro entre o gaúcho Yamandú Costa e a mineira Mimulus Cia de Dança era 
previsível. A sede da Cia fica à esquerda de quem sobe a rua Ituiutaba que, por sua vez, 
corre paralela à rua dos Pampas. E, no infinito, as paralelas se encontram, mais 
exatamente no lado esquerdo de quem sobe. 
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A Mimulus imprime um tom delicado e romântico a esse espetáculo marcado pela 
brasilidade e alegria do samba, pois do lado esquerdo de quem sobe o corpo, 
localiza-se o coração. 

Faz referências aos sons que vinham das ruas, trilhadas pelos negros do final do século 
XIX e início do século XX, pela primeira vez em suas vidas, calçando sapatos que, se não 
lhe serviam nos pés desacostumados, eram dependurados nos ombros como símbolo de 
status e realização do primeiro sonho de consumo e da libertação. Estranho… livres, 
aprisionar os pés. 

Revê o cantor de seresta, o realejo e os compositores e “batuqueiros” das portas das 
casas e bares. Traz para o cenário as pedras portuguesas que começam a cobrir nossas 
calçadas na mesma ocasião em que surge o choro e o samba e que, coincidência ou não, 
unem com tanta harmonia o negro e o branco. Brinca, corre nas ruas e joga bola nas 
calçadas, onde deixa as marcas dos pés. 

Faz prevalecer o encontro dos corpos pelo umbigo, na busca das origens, na ligação 
umbilical com a terra mãe. Substitui as correntes que prendiam os escravos, por 
elásticos que promovem a sensação de liberdade – apenas a  sensação – pseudo-livres 
que são, homens e mulheres de todas as raças. E encontra a direção para subverter a 
brasilidade coreográfica do choro. 

Relê e “desrespeita” as origens, sem perder a brasilidade e a história.  Orienta-se, fica do 
lado esquerdo de quem sobe, mas, de repente, porque não correr pelo lado direito de 
quem desce? 
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FICHA TÉCNICA: 
Direção: Jomar Mesquita 

Coreografia: Jomar Mesquita com a colaboração dos bailarinos da Mimulus Cia. de Dança 

Bailarinos (elenco principal): Bruno Ferreira, Daniel Vidal, Fabiana Dias, Fernanda 
Nogueira, Jomar Mesquita, Juliana Macedo, Nayane Diniz, Welbert de Melo 

Cenário: Ed Andrade 

Assessoria Cênica: Júlio Maciel 

Cenotécnico: Joaquim Pereira 

Iluminação: Leonardo Pavanello 

Fotografia: Guto Muniz 

Preparação Corporal: Tíndaro Silvano, Orlando di Paula 

Figurino: coordenação de Baby Mesquita, em parceria com Ronaldo Fraga 

Costureiras: Vânia Lúcia Correia da Silva, Nilza Vilela 

Sapatos: Paulo Moraes 

Consultor Internacional: Guy Darmet 

Apoio geral e irrestrito: João Baptista Mesquita 

Produção Executiva: Baby Mesquita 

Assistentes de Produção: Fábio Ramos 

Realização: Associação Cultural Mimulus 
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5 - ano 2007 

Dolores 
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“Dolores” foi uma das criações mais difíceis e desafiadoras da minha carreira em vários 
aspectos. Primeiramente, pelo universo polêmico que escolhemos como tema: a 
filmografia de Pedro Almodóvar. Lidar com questões ligadas à sexualidade, religião, 
gêneros acarretou inúmeras discussões entre os integrantes da equipe. Discordâncias e, 
principalmente, o desafio de conseguir um resultado que tivesse bom humor, leveza, mas 
ao mesmo tempo não tratasse a temática de forma rasa. 

Escolhi esse universo a partir de um CD que minha mãe, Baby Mesquita, me entregou 
dizendo: “Isso dá uma bela trilha sonora”. Era uma seleção com o “the best of” Almodóvar, 
todas músicas dos seus filmes. Concordei na hora, não somente que eram músicas 
perfeitas para uma trilha sonora, mas também que o universo genial de Almodóvar, 
serviria como inspiração para nossa nova criação. No entanto, dessa vez havia uma 
peculiaridade… tínhamos decidido entrar com um projeto em um edital voltado para o 
desenvolvimento de “novas” habilidades no elenco. Pela primeira vez, eu não iria dirigir 
uma criação da Mimulus Cia de Dança. Daniel Vidal, então o bailarino de maior 
experiência, tinha sido o escolhido. Rodrigo de Castro seria seu assistente, Fabiana Dias 
cuidaria da produção, Juliana dos figurinos, eu ficaria responsável pelas fotografias e 
filmagens… e todos dançariam, obviamente. Não fomos aprovados no edital, mas a ideia 
era muito boa e decidimos levá-la adiante. No entanto, em poucas semanas, Daniel 
desistiu da missão e me passou a direção do trabalho. Relutei em princípio, pois estava 
adorando a ideia de ser dirigido, não ter que tomar tantas decisões difíceis durante o 
processo. Mas eu não tinha outra escolha a não ser reassumir a minha função como 
responsável pela criação. A partir disso, foi um dos espetáculos que demandou mais 
trabalho de pesquisa. Além de assistir todos os filmes de Almodóvar, inclusive os 
primeiros e pouco conhecidos da sua carreira, foi bastante difícil conseguir todas as trilhas 
sonoras e fazer a seleção musical tendo material tão vasto e rico, mas que nem sempre era 
adequado para o que buscávamos em termos de coreografia. Vale frisar que era um 
momento ainda difícil de se conseguir esse material pela internet. Nos ajudou bastante a 
coincidência de termos uma temporada em Madrid, com o espetáculo “Do Lado Esquerdo 
de Quem Sobe”. Pude comprar muitos CDs e livros com preciosas entrevistas com 
Almodóvar… estas foram de enorme valia para o processo de criação. Além disso, meus 
amigos professores e proprietários da escola Círculo de Baile, em Madrid, onde 
costumávamos dar aulas com frequencia, já tinham me dito que um dos seus alunos era 
Agustín Almodóvar, irmão e produtor do cineasta. Pude então ter contato direto com ele, o 
que me ajudou para esclarecer algumas referências e também para, no ano de 2009, de 
volta a Madrid, agora com “Dolores”, conseguir convidar o próprio Pedro Almodóvar pra 
ir nos assistir. Imaginem a responsabilidade! Todas as noites da nossa temporada era 
aquele burburinho antes da apresentação… se ele iria ou não. No final das contas, nem sei 
se foi… muito provavelmente não, pois sua secretária tinha me dito que, infelizmente, 
tinha coincidido com o lançamento de seu filme “Los Abrazos Rotos”. 

O clima de passionalidade, a exploração do universo kitsch, o tênue limite que Almodóvar 
explora entre o drama e a comédia, entre o cafona e o belo. Foram todas fontes de 
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inspiração de grande importância para o trabalho. Essa última inclusive, proporcionou 
uma grande e fascinante identificação com o universo das danças de salão, cujas músicas, 
roupas, figurinos, também transitam nessa linha que separa (separa?) o belo do brega, o 
tocante do ridículo… 

A passionalidade veio a calhar com o nosso universo das danças a dois e com o meu gosto 
por essa forma de se relacionar em uma coreografia. Também foi a solução para algumas 
sequencias coreográficas que, se não fossem temperadas e aquecidas por essa 
visceralidade, continuariam sendo danças sem muita graça. Com isso, exploramos a 
manipulação de peças de roupas, cabelos, pulseiras, colares, prendedores de cabelos, 
toalhas de banho, posições bizarras de abraços de dança… Os giros incessantes que 
iniciam e terminam o espetáculo também traduzem bem essa passionalidade, além de 
angústia, histeria. Aliás, foram a solução perfeita para o abrir das cortinas e para 
preencher a linda versão de Cucurrucucu Paloma. 

Cada bailarino criou um personagem próprio, obviamente inspirado nos filmes de 
Almodóvar, mas não necessariamente em algum específico. E foram esses personagens 
que estabeleceram o gestual próprio de cada um, os trejeitos que se repetiam durante o 
trabalho e as relações entre o elenco, produzindo uma rica dramaturgia. 

Uma ideia que dá um toque especial para essa criação é a inserção de uma “mãe" em cinco 
ou seis pequenas cenas do espetáculo. Isso partiu do fato de que Almodóvar costumava 
colocar sua mãe, que não era atriz, participando de formas bem inusitadas em seus filmes. 
Decidimos, portanto, que nosso elenco teria, além dos oito bailarinos, uma “mãe”. Em 
princípio, eram as mães dos bailarinos que faziam essas participações especiais. Depois, 
passamos a convidar “mães” das próprias cidades onde nos apresentamos. Elas chegavam 
no teatro no início da tarde, aprendiam seus papéis, recebiam seus figurinos, participavam 
do ensaio geral e em cada noite tínhamos uma "surpresa" diferente interpretando à sua 
maneira aquelas partes.  

O cenário possui alguns elementos notáveis, sendo o principal deles, os elásticos que 
cobrem toda a boca de cena, separando o palco da plateia. Estes proporcionam uma 
"textura" especial para a imagem que o público enxerga e também causam uma sensação 
de estarem assistindo uma tela de cinema. Fora isso, proporcionam o que Almodóvar 
costuma utilizar em seus filmes: a câmera que se posiciona por trás de algo, que faz com 
que o espectador assista à cena como um voyeur. Os elásticos também enriqueceram 
momentos da coreografia em que são “ultrapassados" pelos bailarinos ou balançados, 
criando um lindo efeito com a iluminação. As famosas "cores de Almodóvar” e sua 
geometria também foram exploradas por Ed Andrade e Baby Mesquita, respectivamente 
no cenário (com a movimentação dos painéis de fitas e de bolas no fundo do mesmo - que 
inclusive se transformavam em flores) e no figurino. 

Encontrar o título para o trabalho, também foi uma das grandes dificuldades. Por fim, 
encontramos nessa palavra o que, além de representar um nome feminino, já que a 
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mulher é sempre tão reverenciada por Almodóvar, também significa dor. E a dor, para o 
cineasta, é como uma religião, é algo compreendido por todos os povos. Seja ela física ou 
emocional, a dor é sentida de forma igual, está presente em todas as culturas. Para além 
disso, é um nome próprio utilizado em português, espanhol e inglês, o que facilitou nossa 
circulação internacional.  

CURIOSIDADES: 
Esse espetáculo fez temporada no Joyce Theater, em New York, no ano de 2014, ocasião 
em que foi um dos indicados para o prêmio Bessie Awards. 

Meu pai faleceu dez dias antes da estreia de “Dolores”… nunca foi tão doloroso, finalizar e 
estrear um espetáculo. Mas ao mesmo tempo, ter esse trabalho para realizar e me ocupar 
foi o que me salvou naquele momento. Quando ele foi hospitalizado, eu já não conseguia 
mais ir aos ensaios. E quando seu estado de saúde piorou, eu cheguei a falar com o elenco 
que me perdoasse, mas eu não teria condições de seguir com eles… deixei-os à vontade 
para decidirem cancelar ou levar adiante. Sou muito grato pela coragem e colaboração de 
todos, que seguiram em frente, prontos para estrear, com Rodrigo de Castro fazendo o 
meu papel… substituição que acabou não sendo necessária. 

Após uma das apresentações em Madrid, fui chamado na entrada do teatro, pois minha 
presença estava sendo solicitada pelo responsável pelo escritório local de arrecadação de 
direitos autorias das músicas. Fiquei muito aflito, pois imaginei que poderíamos estar 
incorrendo em alguma irregularidade quanto a isso. Era um sujeito super simpático que 
queria me dar os parabéns, pois tinha adorado o espetáculo que tinha acabado de 
assistir… e apenas precisava que eu enviasse a lista das músicas para o seu email… ufa! 

Durante o processo de criação, convidamos o jornalista e crítico de arte Marcelo Castilho 
Avellar, para ministrar uma aula sobre Almodóvar para a Cia. Sabíamos do seu profundo 
conhecimento sobre a obra desse cineasta, mas não imaginávamos a genialidade desse 
professor, que passou quase duas horas somente nos fazendo perguntas. Não nos deu 
nenhuma resposta, porém as reflexões que nos suscitou, gerou luz para muitas soluções da 
montagem que estava em andamento. 

Tomamos a liberdade de “plagiar” Pina Bausch em um momento de “Dolores”. Usamos 
uma movimentação de uma de suas coreografias, cujas imagens aparecem em um dos 
filmes de Almodóvar, que era apaixonado pela trabalho dessa coreógrafa. Acho que isso é 
suficiente para justificar nosso pequeno “plágio". 

O dia da estreia de "Dolores" foi tão desgastante e enlouquecedor que não poderia ter 
desfecho diferente. O público já estava assentado na plateia do teatro, já eram 21:00, mas 
eu ainda estava com roupa de ensaio, na cabine de controle de som e luz fazendo os 
últimos ajustes. Então perguntei ao técnico do teatro como poderia chegar aos camarins 
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sem passar pela plateia… ele me respondeu que não tinha outro caminho que não fosse  
“escalando” e “caminhando" pela estrutura do teto do teatro, até chegar no urdimento do 
palco. Lá fui eu, olhando a plateia lotada lá embaixo e torcendo para que ninguém olhasse 
para cima. Figurino, maquiagem e lá estávamos todos no palco, com alguns bons minutos 
de atraso. 

A participação na circulação nacional realizada pelo Sesc de São Paulo, "Palco Giratório", 
possibilitou que esse trabalho circulasse por cerca de 40 cidades no Brasil. 

A passionalidade no gestual e na relação entre os pares acabou gerando, em alguns 
momentos, más interpretações por parte de pessoas que enxergavam “violência contra a 
mulher” em algumas coreografias. Não somente esse o motivo, mas também o 
desconhecimento da essência de algumas danças de salão, como o Zouk, por exemplo. Nos 
EUA, uma crítica “entendeu” que os homens conduzindo as mulheres a fazerem os 
conhecidos movimentos de coluna e cabeça dessa dança, era na verdade “maus tratos e 
violência” com as bailarinas. No dia seguinte à publicação dessa crítica em um jornal, fui 
chamado pela gentil diretora do Jacob’s Pillow Festival, Ella Baff, que já sabia que haveria 
alguma explicação da minha parte para o mau entendido. Nas noites seguintes, Ella, que 
sempre abria os espetáculos com uma breve introdução para o público, sobre a criação e a 
companhia que iriam assistir, passou a acrescentar na sua fala uma breve “aula” sobre 
como funcionam as danças de salão… e que estava tudo bem com as bailarinas no palco! 

A coreografia que Juliana e eu criamos e dançamos com a música Ne Me Quitte Pas, 
acabou se tornando, se não o maior, um dos maiores sucessos das nossas carreiras. 
Apresentada inúmeras vezes em muitos lugares pelo mundo. 

Achei genial a fala de Almodóvar em uma entrevista, quando ele diz que sempre que lança 
um filme, os jornalistas perguntam pelos “significados”, intenções, as razões que o 
levaram a ter colocado um determinado objeto cênico ou um diálogo muito marcante em 
uma cena específica. Ele então fica inventando “significados" para determinadas coisas 
que foram inseridas no filme simplesmente porque ele as achou bonitas, engraçadas, 
interessantes. Me trouxe um conforto enorme, pois, como criador, me canso de fazer o 
mesmo… algumas vezes as correlações com a temática, os significados acabam surgindo 
no decorrer do processo. Entretanto, nem sempre isso acontece… e não vejo problema 
algum, a não ser por ter que discutir algumas vezes com bailarinos mais imaturos que 
pensam que todo movimento, gesto ou escolhas que fazemos durante uma criação 
precisam necessariamente ter “significados profundos”. 

Temos a lista de todas as “mães” que participaram das apresentações de “Dolores”… mais 
de cem. Cada uma com sua personalidade própria para interpretar as cenas. Algumas 
poucas com conhecimento em dança e ou teatro, mas a grande maioria completamente 
cruas. E isso traz sempre um sabor diferente durante as apresentações… temos que ficar 
tomando conta para que elas entrem em cena nos momentos corretos, para que não se 
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percam ou se machuquem na escuridão das coxias. Porém, todas cumprem seus papéis 
com grande competência e dedicação! 

No ano de 2016, criamos uma releitura de fragmentos de “Dolores" chamada “Inversões”, 
onde trocamos os papéis: mulheres no lugar dos homens e vice-versa. Simultaneamente, 
exibíamos num telão as imagens do espetáculo original. Foi uma grande experiência. 
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RELEASE ORIGINAL: 
Teve sua estréia em novembro de 2007 e já foi apresentado no Jacob´s Pillow Dance 
Festival, EUA; Festival des Arts de Saint-Sauveur, Canadá; Festival Internacional 
Madrid en Danza, Espanha; Maison de La Danse, França; diversos outros teatros da 
França, Bélgica, Itália e em cerca de 40 cidades brasileiras. 

—– 

Um espetáculo de dança atrevido, no qual a Mimulus Cia de Dança visita Dolores (das 
dores, das pequenas e ridículas dores) embalada no mundo e na trilha sonora dos filmes 
de Almodóvar, no bom humor e na caixa de surpresas que os bailarinos sempre colocam 
à disposição do seu público. 

Inspirando-se na obra cinematográfica do espanhol Pedro Almodóvar, a Mimulus se 
reinventa. Não há pretensão de levar para o palco repetição do trabalho do cineasta, 
mas explorar as relações entre pessoas sob a atmosfera “almodovariana”; onde 
predominam paixões, desejos, o ambiente kitsch, e os absurdos – que na verdade, nada 
mais são do que o excesso de realidade. 

A obra de Almodóvar torna-se referência mundial tanto pelo formato estético quanto 
pelo formato narrativo. Embora apresente diversas das características do cinema pós-
moderno (como apontam os críticos e historiadores), Pedro Almodóvar desenha um 
universo absolutamente próprio, construído a partir de elementos tão simples quanto 
elaborados: vale-se de alguns princípios narrativos do cinema clássico, lança mão de 
uma estética pop e abusa dos enredos dramáticos, onde o sexo e a morte revelam uma 
essência aparentemente deformada do ser humano; essência esta que é, na verdade, o 
ponto de identificação de todos nós. 

Almodóvar é kitsch, absurdo, amoral, surpreendente e subversivo. A base de sua 
comunicação está sempre na linguagem popular. Se Almodóvar explora o absurdo é 
porque ali reside a alma do espetáculo popular. Ele utiliza o kitsch porque o kitsch é 
permanente como o pecado e está ligado à cultura de massa de maneira indissociável. 
Sua estética inconfundível e essencial está nas cores carregadas, nas estampas, nos 
objetos kitsch, e na exaltação das mulheres, sempre exaltadas em seus filmes, não como 
super heroínas, mas como super mulheres que realmente são. 

A Mimulus Cia de Dança, após estudar sua obra, entrevistas, ver e rever os filmes, 
inspira-se nesse mundo, que nada mais é que uma versão da realidade; toma como 
empréstimo suas músicas e cores, seu humor ácido, sua plasticidade peculiar, seus 
personagens “demasiadamente humanos” e, claro, assumidamente imperfeitos e 
distanciado dos padrões. 

“Dolores” é um espetáculo que exige dos bailarinos, desde o começo de sua criação, um 
envolvimento intenso. Não é um espetáculo unicamente de dança, mas há personagens 
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que dançam. Daí sua demanda tão intensa. Há que se recriar no espetáculo, e realmente 
viver aquilo que seus personagens propõem. Personagens estes, não retirados dos filmes 
de Almodóvar, mas neles inspirados, saídos de dentro de cada um dos intérpretes da 
dança a ser apresentada. 

Segundo Almodóvar, a dor é universal… todos os povos, independente de cultura ou 
idioma, entendem e sabem o que é dor, seja ela física ou emocional. Dolores é também 
um espetáculo dolorido. Porque sentir a dor é perceber-se vivo. É saber-se humano, pois 
criar dói. Implica em doar-se, em expor-se, implica em, acima de tudo, amar. É um 
espetáculo feito com paixão, densidade e intensidade, e pretende arrebatar o público 
com uma multiplicidade de emoções. 

  

"Dolores é compreensível para qualquer pessoa, independente de se conhecer ou não 
Almodóvar, que foi o instrumento para se chegar aonde chegamos… à mistura do drama 
com a comédia, à ambigüidade dos desejos e sentimentos e ao limite (tênue) entre o bom 
gosto e o cafona, entre o belo e o kitsch. Como Almodóvar se refere aos seus filmes, 
Dolores é um espetáculo 'para os genitais e para o coração’." Jomar Mesquita 

"Se Almodóvar explora o absurdo é porque ali reside a alma do espetáculo popular. Em 
Dolores há algo de improvável, de inusitado, de trágico, de cômico e de lúdico." Ed 
Andrade 

"Tudo bem, mas a mãe no elenco… isto está me cheirando a nepotismo.” Baby 
Mesquita 
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Festival1 de danse2 
et des arts multiples3 
de Marseille4

DOLORES
Mimulus

À SUIVRE 

MUES
N+N Corsino
Installation
DU 16 JUIN AU 9 JUILLET | 
DE 10H À 17H SAUF LUNDI 
MUSÉUM D’HISTOIRE 
NATURELLE DE 
MARSEILLE, PALAIS 
LONGCHAMP

ORO VIEJO
Rocío Molina
Danse 
JEU 30 JUIN | 21H

SALLE VALLIER

Rencontre :  
Rocío Molina
MAR 28 JUIN | 18H30 | 
SALLE VALLIER

ON T’APPELLE VÉNUS
Chantal Loïal et 
Philippe Lafeuille
Danse 
VEN 1ER JUILLET | 18H30 
ET 21H

LES BERNARDINES
Rencontre :  
Eva Doumbia  
et Chantal Loïal
SAM 2 JUILLET | 18H30 | 
SALLE VALLIER

SOUTHERN BOUND 
COMFORT
Sidi Larbi Cherkaoui 
et Gregory Maqoma
Danse 
SAM 2 ET DIM 3 JUILLET | 21H

SALLE VALLIER

Rencontre :  
Grégory Maqoma  
et Shanell Winlock
SAM 2 JUILLET | APRÈS 
LE SPECTACLE | SALLE 
VALLIER

MOI ET MON CHEVEU
Cabaret capillaire
Eva Doumbia
!éâtre
JEU 7, VEND 8 ET SAM 9 
JUILLET | 21H

LE GYMNASE
Rencontre :  
Eva Doumbia  
et Chantal Loïal
SAM 2 JUILLET | 18H30 | 
SALLE VALLIER

RÉVOLUTION
Olivier Dubois
Danse 
MER 6 JUILLET | 21H

SALLE VALLIER

Rencontre :  
Olivier Dubois  
et les danseuses  
de sa compagnie
MAR 6 JUILLET | APRÈS 
LE SPECTACLE | SALLE 
VALLIER

AMOUR,  
ACIDE ET NOIX
Daniel Léveillé
Danse 
VEN 8 ET SAM 9 JUILLET | 21H

SALLE VALLIER

Rencontre :  
Daniel Léveillé  
et les danseurs de sa 
compagnie 
VEND 8 JUILLET | APRÈS 
LE SPECTACLE | SALLE 
VALLIER

LES + DU FESTIVAL 

FILMS, INSTALLATIONS 

Installation autour de Zone portuaire
DU SAM 2 AU SAM 9 JUILLET | ACCÈS LIBRE À PARTIR DE 19H 
LES SOIRS DE SPECTACLE | SALLE VALLIER 

Merce-Art Forever!
DU MAR 21 AU JEU 30 JUIN | SOIRS DE SPECTACLE 
À PARTIR DE 19H | SALLE VALLIER
SAM 25 JUIN | DÈS 17H | SALLE VALLIER

Notre partenaire Danone :

Nous sommes heureux de vous o!rir ce soir un 
produit unique et pionnier en France :  
la 1e bouteille d’eau d’origine végétale, avec 
Volvic 50cl. Une bouteille composée à 20% 
d’origine végétale, issue de mélasse de canne 
à sucre n’entrant aucunement en compétition 
avec la "lière vivrière, intégrant également 25% 
de plastique recyclé, et restant toujours 100% 
recyclable.

Cette innovation exclusive permet de réduire 
l’empreinte carbone de la bouteille d’environ 
40% par rapport à une bouteille standard, tout 
en préservant parfaitement la pureté de cette 
eau millénaire.

partenaire principal

04 91 99 02 50
festivaldemarseille.com

Festival1 de danse2 
et des arts multiples3 
de Marseille4

Photo Ben Rudick
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FICHA TÉCNICA: 
Direção: Jomar Mesquita 

Coreografia: Jomar Mesquita com a colaboração dos bailarinos da Mimulus Cia. de Dança 

Bailarinos (elenco principal): Bruno Ferreira, Daniel Vidal, Fabiana Dias, Fernanda 
Nogueira, Jomar Mesquita, Juliana Macedo, Nayane Diniz, Welbert de Melo 

Assessores: Mario Nascimento / Tíndaro Silvano 

Participação especial: A mãe 

Identidade Visual: Cognitiva Publicidade 

Cenário: Ed Andrade 

Cenotécnico: Joaquim Pereira 

Iluminação: Rodrigo Marçal (Assessoria: Ed Andrade) 

Fotografia: Guto Muniz 

Figurino: Coordenação de Baby Mesquita / Apropriação: integrantes da Cia / Assistente: 
Nana Ferreira / Costureira: Gê Marques / Alfaiate: Floriano Lima Neto / Sapatos, 
cobertura: Cléria Boy Bastos 

Consultor Internacional: Guy Darmet 

Produção Executiva: Baby Mesquita 

Assistentes de Produção: Fábio Ramos / Fabiana Dias 

Apoio eterno: João Baptista Mesquita 

Realização: Associação Cultural Mimulus 
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6 - ano 2009 

Por um Fio 
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Quando buscamos um tema para um nova trabalho, queremos algo desafiador, que possa 
nos levar a lugares nunca antes explorados, que possa nos tirar da zona de conforto. Um 
coreógrafo, como qualquer outro profissional, vai amadurecendo seu trabalho, ganhando 
cada vez mais experiência ao longo dos anos. Em teoria, os processos vão ficando cada vez 
menos difíceis e sofridos. No entanto, na medida em que cresce o número de criações em 
seu currículo, cresce também o desafio de não se repetir. 

Tivemos inúmeras reuniões durante o início do processo de criação de “Por um Fio” até 
conseguirmos chegar ao tema escolhido: vida e obra de Arthur Bispo do Rosário. Tudo 
convergiu para essa escolha quando descobrimos que em 2009, Bispo do Rosário 
comemoraria 100 anos de idade e também completavam-se 20 anos de sua morte. Pronto! 
Era a nossa homenagem para esse artista genial. Além de nos possibilitar um universo 
amplo e diferente para pesquisar: criar dança a partir das artes plásticas, a partir da arte 
“da loucura”, das sombras da esquizofrenia. Até então, tudo ótimo… mas e agora?! Como a 
gente faz isso? Encontrar soluções, referências que fugissem da obviedade, estudar, 
experimentar muito! E assim fizemos, a partir da leitura das biografias do artista, do 
estudo das suas obras e da sua forma de criar. Também foi de fundamental importância 
estudar sobre os doentes mentais, sobre a mente de um esquizofrênico, sobre como era a 
vida na Colônia Juliano Moreira, onde Bispo viveu e compôs sua genial obra. Aliás, a visita 
a esse local, no Rio de Janeiro, ao museu que ali se encontra foi fato de grande relevância. 

Os laboratórios de movimentos, na maior parte das vezes, tinham três motes principais: o 
trançar de braços e pernas, criando “bordados" coreográficos; o diálogo com os elementos 
de cenário e luz, tão próximos e com grande força visual; o exercício de imaginar como 
seria a dança para um doente mental, como seriam os corpos e gestual dos intérpretes a 
partir disso. Mas de repente, me dei conta de algo de extrema importância para a forma 
como iríamos criar e interpretar em cena… A não ser por uma paixão bastante peculiar 
que Bispo nutriu por uma das psicólogas que cuidou dele, não havia nenhum sinal em sua 
biografia, de relações amorosas, namoros ou coisa parecida. Sempre nos parecendo um 
ser humano quase assexuado, totalmente inocente, ingênuo. Aliás, o artista sempre 
considerou que a mulher deveria ser casta, “pura”. Então, pela primeira vez em nossas 
vidas, tínhamos que encontrar uma forma de dançar a dois que não envolvesse nenhum 
tipo de passionalidade, sensualidade e até mesmo relação com o outro. Encontrar esse 
“lugar" foi uma enorme dificuldade! 

Para os efeitos de projeções e sombras, mais uma vez optamos por soluções simples e, 
principalmente, que pudessem ser operadas pelos próprios bailarinos. Não dependendo 
de técnicos para esta parte evitamos despender tempo de ensaio para isto, além de 
corrermos menos riscos de esquecimentos, atrasos. O mesmo não conseguimos fazer com 
a operação precisa das várias lâmpadas que variam suas alturas em cena. Neste caso, um 
dos nossos técnicos fica responsável por estas operações munido de um detalhado roteiro. 

Os vídeos usados nas projeções foram produzidos por mim mesmo, de forma “caseira”. 
Sempre que possível, opto por esse tipo de solução, não somente por economia de 
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recursos financeiros, mas também para evitar “idas e vindas” até chegar ao resultado 
ideal. Ou seja, como eu sei exatamente o que precisamos para o trabalho, consigo 
rapidamente produzir o material. 

A exemplo de “E Esse Alguém Sabe Quem”, aqui usamos um retroprojetor para uma das 
cenas de sombras de um fio que é puxado. E na cena final em que as sombras são 
distorcidas e “dançam”, utilizamos uma placa de policarbonato com película espelhada, 
para brincar com a luz que é direcionada para o painel… para isso, vergamos a placa em 
diferentes direções. 

Uma das soluções mais importantes e notáveis para a trilha sonora, é o “fio de som”, que 
permeia todo o espetáculo, mixado do início ao fim, é “cortado" no encerramento. Ideia 
originada do CD “Le Fil”, de Camille Dalmais. Foi o que deu unidade para esta trilha tão 
eclética… e que gerou a cena final. Interessante notar o incômodo que muitas pessoas da 
plateia relatam por causa do “barulho”, do “zumbido" que escutam durante todo o 
espetáculo… o que me faz crer que o som do “fio" também cumpre com seu objetivo de 
fazer referência às alucinações e outras relações com as doenças mentais. 

A coreografia final, ao som de Chopin, teve sua música trocada diversas vezes durante o 
processo de criação. Não satisfeito com o resultado, segui experimentando músicas de 
diversos estilos e gêneros até o último momento, poucos dias antes da estreia, quando 
cheguei a esta Ballade #1 in G Minor que, na minha opinião, sintetiza de forma perfeita as 
diversas nuances da loucura, perpassando por variadas emoções, com uma beleza 
sublime. 

CURIOSIDADES: 
Nunca me esquecerei das sensações ao ler as críticas publicadas no Jornal Estado de 
Minas, por Marcelo Castilho Avellar; e no O Estado de São Paulo, por Helena Katz. Ambas 
escritas de forma linda e super elogiosas. Apesar de que, ao me deparar com a manchete 
do Estado de Minas: “Do Sonho ao Pesadelo”, num primeiro momento, imaginei que 
pudesse ser o contrário. 

Quando fui ao Rio de Janeiro para visitar a Colônia Juliano Moreira, onde Bispo viveu e 
criou sua obra, peguei um táxi no aeroporto, que me levou diretamente ao local. Por um 
desses acasos do destino, o motorista do táxi foi me contando que ele morava bem perto 
da colônia, que passava sempre por lá chegando até mesmo a conhecer o artista. Esse 
motorista acabou passeando comigo dentro da colônia por um longo tempo, me 
mostrando os locais mais importantes. Então me deixou no museu e foi à sua casa 
descansar, enquanto me aguardava chamar para que ele mesmo me levasse de volta. Ao 
chegar ao museu, o vigia me disse que ele estava fechado para reformas. Então fiquei 
muito decepcionado e expliquei que tinha viajado desde Belo Horizonte somente para 
visitar o local, pedi (sem muita esperança) que me deixasse conhecer, pelo menos parte do 
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acervo. E não foi que ele abriu o museu somente para mim, me deixando totalmente à 
vontade para ver as obras?!! 

Costumo guardar os restos de lã que sobram de cada espetáculo. Alguns deles se 
transformaram em lindos quadros criados pela minha mãe, Baby Mesquita. 

"Por um Fio” é uma das únicas criações cuja montagem pode ser realizada, sem a 
necessidade de adaptações, dentro do nosso próprio galpão. A temporada de estreia ali 
aconteceu… e foi o que levou à construção dos dois níveis (“arquibancadas”) para 
acomodar melhor a plateia.  

Já remontamos o trabalho em nosso galpão diversas outras vezes para receber públicos 
muito especiais de crianças, adolescentes, estudantes de escolas públicas. Muitos que 
nunca tinham assistido a um espetáculo de dança anteriormente, nunca tinham ido a um 
teatro. Essas apresentações são parte importante de nossos projetos educacionais de 
formação de público. As apresentações são seguidas de um bate papo com o elenco, onde 
os estudantes podem fazer perguntas e depois conhecer os bastidores. Previamente, são 
enviados para as escolas participantes, materiais de estudo sobre a obra de Arthur Bispo 
do Rosário e a nossa criação. Assim a dança cumpre seu papel educacional, que vai além 
do espetáculo artístico.  

O piso do cenário foi confeccionado com lonas de caminhão. Ele é cuidadosamente 
esticado e fixado no chão do teatro. E tem escritos, desenhos, registros de bailarinos que já 
passaram pelo elenco, técnicos dos diversos teatros onde já trabalhamos e também de 
pessoas do público. 

Numa das peças de figurino, está bordada toda a ficha técnica do espetáculo. Nos painéis 
do cenário estão pintados, bordados, escritos os nomes de todos os colaboradores e outras 
pessoas queridas que já passaram pela história da Mimulus. Assim como Bispo fazia em 
seus mantos, orientado por Deus a criar um “inventário do mundo”.  

Essa foi a primeira criação, com exceção de “Bagagem”, que todo o cenário e material da 
montagem do espetáculo pode ser transportado como bagagem acompanhada, sem a 
necessidade, portanto, de transporte por caminhão ou como carga aérea ou marítima. 
Programamos dessa forma, desde o início da criação, para possibilitar que pudéssemos 
circular mais com o trabalho, viabilizando viagens a um custo mais baixo e tornando 
possível que a montagem pudesse ser realizada em teatros menores, sem adaptações. 

A trilha sonora possui momentos em que a voz do próprio Bispo foi mixada com as 
músicas. Essas falas foram extraídas de um antigo documentário em VHS, gravado 
quando o artista ainda era vivo. 

Num dos momentos de bom humor da criação, que acabou se tornando um dos pontos 
altos do trabalho, brincamos de fazer assemblages com os corpos dos bailarinos. Técnica 
de escultura utilizada por Bispo do Rosário em muitas de suas obras. A coreografia se 
harmonizou com todo o contexto e a música “Bienal”, de Zeca Baleiro. Foi muito divertido 
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e desafiador criar essas esculturas humanas, que começam com um bailarino sustentando 
dois outros corpos, então passamos para três, quatro e terminamos com um bailarino e 
quatro bailarinas, milimetricamente posicionados e sustentados por um sexto elemento 
que serve como base.   

A temporada de estreia foi realizada com um elenco de 13 bailarinos: os 8 da companhia 
mais 5 bailarinos em formação (para experiência e treinamento), integrantes do antigo 
Grupo Experimental Mimulus, na época dirigido pelo bailarino Bruno Ferreira. 

O cenário possui uma importante parte que nem sempre é percebida de forma clara pela 
plateia, que acabou sendo batizada como: “bololô”. Trata-se de uma grande rede que foi 
confeccionada como um enorme emaranhado de fios. O bololô fica preso entre as varas de 
luz e o palco, formando uma “nuvem” acima das lâmpadas incandescentes (que são parte 
integrante tanto do cenário quanto da iluminação), não somente intensificando a sensação 
de estarmos todos envoltos nesse emaranhado, mas também criando sombras no chão. 
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RELEASE ORIGINAL: 
O espetáculo “Por Um Fio” foi apresentado na Bélgica, França e Itália. No mês de junho 
de 2012, fez a abertura do 80o. Jacob’s Pillow Dance Festival, EUA. Sua estréia se deu 
ano de 2009. 

—– 

A companhia transpõe o fascínio pelos bordados, escritos, amontoados de Arthur Bispo 
do Rosário, para o emaranhado de braços e corpos que bordam coreografias. 
Emaranhado de fios elétricos, filamentos das lâmpadas incandescentes que se 
confundem com os fios condutores das coreografias e com a sucata do trabalho dos 
bailarinos, que lhes servem de matéria prima para a composição da obra. 

Cenário e luz partem do emaranhado que tece a memória das coisas, dos inventários do 
mundo e de suas coleções, das repetições que reverberam o anonimato. Nele se fazem 
presentes a luz e a sombra, a loucura, a memória, o outro lado da vida intrincada no seu 
fazer. 

O figurino inspira-se na forma como os internos vestiriam-se para os bailes da Colônia 
Juliano Moreira… é confeccionado em sua maior parte com o aproveitamento de 
retalhos e tecidos descartados. 

A exemplo das obras do Bispo, as peças são bordadas com textos, palavras e inventários. 
Trabalho realizado pelas “Meninas do Cafezal”. 

O espetáculo POR UM FIO é uma homenagem ao centenário de nascimento de Arthur 
Bispo do Rosário, aos 20 anos de sua morte e a todos aqueles que fazem arte sem saber 
que fazem. E são muitos! 
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FICHA TÉCNICA: 
Direção Artística e Coreográfica: Jomar Mesquita 

Coreografia: Jomar Mesquita com a colaboração dos bailarinos da Mimulus Cia de Dança 

Bailarinos (elenco principal): Andréa Pinheiro, Bruno Ferreira, Jomar Mesquita, Juliana 
Macedo, Mariana Fernandes, Murilo Borges, Nayane Diniz, Rodrigo de Castro 

Assessoria de Direção Artística: Mário Nascimento e Tíndaro Silvano 

Assessoria Cênica: Ana Domitila 

Figurino: Baby Mesquita e Juliana Macedo / Alfaiate: Sr. Floriano / Costureiras: Helena 
Martins e MariaInês 

Bordadeiras: Meninas do Cafezal >  Vera Lucia, Isabela Cristina, Cristiane dos Santos, 
Maria José, Rosimeire da Silva, Maria Aparecida e Eliane Pereira 

Cenografia: Ed Andrade – Osla Arquitetura 

Estagiários de Cenografia: Alunos do Curso de graduação em Teatro da UFMG > Adriana 
Januário, Carloman Bonfim, Clarice Rena, Kely Oliveira, Marcos Moura 

Iluminação: Rodrigo Marçal 

Seleção Musical e Mixagem: Jomar Mesquita 

Fotografia: Guto Muniz 

Consultor Internacional: Guy Darmet 

Produção Executiva: Baby Mesquita 

Assistente de Produção: Fábio Ramos 

Apoio eterno: João Baptista Mesquita 

Realização: Associação Cultural Mimulus 
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7 - ano 2012 

Entre 

 

77



Essa criação nasceu sem um tema definido num primeiro momento, porém com um 
universo sonoro muito claro: o Soul norte-americano. Músicas com um intenso grau de 
passionalidade, pelas quais sempre fui apaixonado e há anos tinha vontade de utilizar em 
uma trilha sonora: Etta James, Nina Simone, Ella Fitzgerald… 

A temática do trabalho acabou sendo descoberta durante o percurso da criação. Uma 
temática abstrata, mas muito condizente com o momento de reflexão e questionamentos 
pelo qual a Mimulus Cia de Dança passava a respeito do seu próprio trabalho, da sua 
própria identidade. O que fazemos, o que dançamos afinal? Isso continua sendo dança de 
salão? É dança contemporânea? Nunca me preocupei muito com essas questões… criamos 
dança tendo como essência, sem dúvida, a nossa base principal de formação: danças de 
salão. Dentro desse contexto, foi muito interessante uma conversa que tive com a 
pesquisadora Helena Katz nesse período. Ela me disse: “Jomar, a dança de salão está 
impregnada nos corpos de vocês… então, por mais que vocês desconstruam, viagem por 
outros caminhos e acabem chegando em lugares aparentemente distantes, a essência das 
danças de salão continua presente”. 

Entretanto, não podemos negar que ocupamos um lugar “entre" as danças de salão e as 
danças contemporâneas (no plural, porque também são muitas). E foi esse lugar (ou não-
lugar) que acabou sendo escolhido como metáfora na concepção do cenário e coreografias, 
que dialogam constantemente nessa criação. Duas imensas plataformas, desenhadas por 
Ed Andrade, configuram esse espaço de muito afeto "entre" ambas. Os bailarinos, num 
primeiro momento, estranham, experimentam, se sentem atraídos… e terminam 
“entrando”, se apropriando, tomando conta desse espaço metafórico que está “entre” o 
contemporâneo e o salão, entre o conhecido e o desconhecido. Essa abstração temática foi 
incômoda para alguns bailarinos menos experientes, mas para mim foi de uma enorme 
riqueza. 

Fui descobrindo formas de fazer dialogar a trilha sonora com esse jogo de apropriação do 
espaço entre as plataformas. Durante a primeira parte do trabalho, momento em que essa 
apropriação do espaço ainda não se concretizou, toda vez que a plataforma inferior é 
tocada, acontecem chiados nas músicas ou então essas sofrem perdas bruscas de 
qualidade sonora. Isso fez com que a mixagem final da trilha tivesse uma complexidade 
singular. Mais uma vez, poupamos tempo (e dinheiro) pelo fato de que eu gosto e prefiro 
assumir esse trabalho de criação sonora, de mixagem. Foram muitas experimentações até 
chegar aos efeitos e intensidades ideais. Além disso, tivemos que sincronizar de forma 
muito precisa os momentos exatos em que os bailarinos tocam ou sobem na plataforma 
com as mudanças sonoras.  

Há então um marco divisório no meio de “Entre”, que divide essa primeira parte da 
segunda, onde os bailarinos conquistam definitivamente aquele espaço de 
estranhamento… as interferências sonoras cessam. Essa divisão acontece ao som de “La 
Vie en Rose”, propositalmente uma quebra na unidade sonora alinhavada pela Soul Music.  
Mas que ao mesmo tempo traz mais uma grande diva - Edith Piaf - para fazer companhia 
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para Etta James, Nina Simone, Ella Fitzgerald. Nesse momento, a bailarina Fabiana Dias é 
responsável pelo solo que concretiza essa “invasão" do espaço “entre”.  

Uma característica importante dessa criação é que temos menos momentos de danças em 
grupo. São muitos duos, o que também contribuiu para a grande exigência técnica e física 
a que os bailarinos são submetidos ao interpretarem “Entre”. Outro ponto de grande 
complexidade no trabalho são as operações de cenário. A plataforma inferior é 
movimentada e colocada nas mais diferentes posições pelos próprios bailarinos em cena. 
E a plataforma superior sobe, desce, tem seus ângulos de inclinação modificados e 
também possui refletores. Isso é realizado através de operação das varas de cenário pelo 
técnico responsável. Como ambas as plataformas têm um peso considerável, são 
operações difíceis e de grande responsabilidade.  

Um dos pontos mais importantes do processo criativo foi explorar todas as possíveis 
formas de “dançar” com as plataformas. Elas partem de uma posição central e transversal 
e são colocadas na vertical, em pé, como uma rampa, um escorregador. Há um momento 
inclusive, em que os bailarinos trocam seus figurinos atrás da plataforma inferior, que, em 
pé em cena, esconde esse “camarim”, enquanto um casal dança na frente da mesma. 
Desde o início do espetáculo, os figurinos e acessórios ficam guardados em 
compartimentos fixados na parte debaixo da mesma. Vale também chamar atenção para o 
momento em que uma corajosa bailarina - Nayane Diniz - sobe correndo pela plataforma, 
que é colocada como uma rampa, e salta de uma altura de 3 metros para o colo de seu 
parceiro. Em um dos momentos que considero mais lindos em “Entre”, a bailarina 
Fabiana Dias escorrega sensualmente deitada sobre a plataforma, que é levantada por dois 
bailarinos… a iluminação em contraluz, criada por Rodrigo Marçal, completa o visual. 

Outro momento relevante para quebra do ritmo do espetáculo é a cena do “circo”. Ali os 
bailarinos brincam com acrobacias, equilibrismo, tudo muito lúdico e engraçado. Sempre 
considero muito relevantes essas alterações na atmosfera das criações. 

CURIOSIDADES: 
“Entre” foi a minha única criação que sofreu algumas alterações significativas após sua 
temporada de estreia. Decidimos reformar a plataforma superior, que se tornou muito 
mais “leve" e bonita. Também retirei uma das músicas e modifiquei uma parte inteira de 
coreografia, que considerei “imaturas" para o trabalho.  

Temos uma cena em que alguns vestidos giram por detrás da cortina translúcida, 
dependurados em cabides. Rodrigo Marçal criou essa maquinaria com parafusadeiras, 
mais uma vez, de forma bem “artesanal”, mas funcional.  

Tivemos uma importante, mas tensa apresentação no Teatro Municipal do Rio de Janeiro. 
Por ser um palco antigo e, portanto, com uma grande inclinação que desce em direção à 
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plateia, foi enorme a dificuldade para manter a plataforma inferior estável em algumas 
posições. 

Já no Teatro Paulo Autran, SESC Pinheiros, São Paulo, tivemos uma estreia desastrosa. 
Esse excelente teatro, onde já apresentamos quase todos os nossos trabalhos, possui um 
avançado sistema automatizado de operação de varas de cenário. Ou seja, em vez dos 
técnicos subirem e descerem as varas de forma manual, todas as cenas são programadas, 
como acontece numa mesa de controle de iluminação, por exemplo. O problema, que até 
hoje não compreendemos a causa, foi que o sistema desprogramou de alguma forma 
durante a apresentação. Quando nosso técnico acionava a cena seguinte, nunca sabíamos 
para onde as varas iriam levar a plataforma superior… sobrevivemos! 

Até hoje, quando surge a possibilidade de apresentar “Entre”, os bailarinos suam frio com 
receio da exigência física e técnica que o trabalho demanda. 
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RELEASE ORIGINAL: 
ENTRE reflete alguns dos significados que essa palavra possa sugerir, seja por denotar 
um território fronteiriço ocupado pela Mimulus Cia de Dança e que tem propiciado 
grande estímulo às suas inovações, seja como um convite para estreitar relações. 
Portanto, atravessa as questões da identidade e do encontro. 

Quanto à identidade, a Cia procura-se em lugares de criação, entre a dança de salão e a 
dança contemporânea, um não-lugar que atinge os dois mundos. 

O espetáculo se desenvolve em zonas de contatos, tanto em termos materiais e estéticos 
quanto aos aspectos emocionais e simbólicos. 

ENTRE pode ser entendido também como um convite para o espectador “entrar" e se 
deixar tomar pela carga simbólica e emocional de um espetáculo traçado pelo carinho 
de todo o grupo. 
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FICHA TÉCNICA: 
Direção Artística: Jomar Mesquita 

Coreografia: Jomar Mesquita com a colaboração dos bailarinos da Mimulus Cia de Dança 

Bailarinos (elenco principal): Andrea Pinheiro, Fabiana Dias, Jomar Mesquita, Juliana 
Macedo, Lucas Veríssimo, Murilo Borges, Nayane Diniz, Rodrigo de Castro. 

Cenografia: Ed Andrade 

Iluminação: Rodrigo Marçal 

Figurino : Baby Mesquita; Juliana Macedo 

Assistentes: Maria Inês Lopes; Maria Helena Santos 

Cenotécnico: Joaquim Pereira 

Assessoria Artística: Tíndaro Silvano 

Fotografia: Guto Muniz 

Seleção Musical e Mixagem: Jomar Mesquita 

Identidade Visual: Gustavo Domingues 

Produção Executiva: Fábio Ramos 

Produção: Baby Mesquita 

Apoio Eterno: João Baptista Mesquita 

Realização: Associação Cultural Mimulus 
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8 - ano 2014 

Pretérito Imperfeito 
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Tudo começou com a leitura do livro “Pequeno Tratado das Grandes Virtudes”, de André 
Comte-Sponville. Uma obra riquíssima. Seguiram-se a esse momento, uma série exaustiva 
de conversas e laboratórios de criação de movimentos, cujo objetivo era transpor aquele 
universo maravilhoso e abstrato das virtudes para a dança. Nos deparamos com essa 
enorme dificuldade… e onde, mais uma vez, eu tinha que colocar para os bailarinos a 
pergunta que tantas vezes eu repetia, quando me traziam algumas ideias: “Como”? Ou 
seja, em termos práticos, “como” traduzir em dança, em cenas, imagens, colocar no palco 
aquilo que vinham me dizer, as ideias que me traziam? Uma das poucas soluções que 
foram sugeridas (e que acabou nem entrando no espetáculo), foi a de uma pena que caísse 
do urdimento. Isso ilustra muito bem, a meu ver, a dificuldade de um diretor coreógrafico. 
Montar sequencias de movimentos que irão preencher o espetáculo é a parte mais 
simples, por incrível que possa parecer. A grande angústia é buscar o “algo mais”, o 
resultado harmônico, o surpreendente, a visão macro da obra, o tocante, os diálogos com 
as outras vozes. Na maior parte dos nossos processo artísticos, passamos por momentos 
em que tínhamos material (sequencias de movimentos) para três horas de espetáculo. No 
entanto, ainda não tínhamos conseguido concluir sequer meia hora com consistência.  

Fiquei muito inspirado pela virtude da Fidelidade, cujo capítulo do livro me chamou a 
atenção por tratar esse tema, principalmente relacionado ao elo que temos com as nossas 
origens, o nosso passado, a nossa história, nossos antepassados. Ao princípio que nos 
impele a sermos fieis à nossa essência, aos que vieram antes de nós. Isso me levou a uma 
vontade imensa de falar da nossa história, dos 22 anos que, naquele momento, o grupo 
que originou a Mimulus Cia de Dança já tinham percorrido. História esta, que sempre 
esteve intrinsecamente ligada à minha família, aos meus pais que fundaram a Mimulus. E 
também a todos os meus princípios éticos aprendidos com eles e colocados em prática na 
forma como sempre funcionou a Mimulus. Encontramos então a matéria-prima para essa 
criação nas nossas memórias, lembranças, referências tiradas de espetáculos já criados 
antes e também da vida pessoal de cada um dos participantes do processo. Entrevistamos 
pessoas que passaram pela trajetória da companhia e também da Mimulus Escola de 
Dança. Voltamos às nossas infâncias em busca de fatos, passagens que nos fizeram ser 
quem somos hoje. Agora sim tínhamos algo palpável em mãos… e que nos trouxe muitas 
“penas caindo do urdimento” como soluções. E, coincidência ou não, descobrimos o que 
faria tudo fazer sentido (se é que “fazer sentido” é necessário): Terpsícore, a deusa de 
dança, é filha de Mnemósine, a deusa da memória. A mitologia grega também foi uma das 
referências para esse processo criativo. 

Como trilha sonora, pesquisamos a música brasileira instrumental, do popular ao erudito. 
Encontramos como instrumento protagonista o piano… e como intérpretes e compositores 
principais: André Mehmari e Vítor Araújo. Como de costume e é fundamental que 
aconteça, temos algumas quebras importantes nessa unidade. A voz de minha filha Nina,  
em gravações realizadas quando ela tinha cerca 2 anos. Nem preciso dizer a forte 
representação que ela traz como continuidade daquela fidelidade ao nosso passado… e ao 
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mesmo tempo, a renovação. Além disso, a linda interpretação de “Risque”, por Linda 
Batista… que me remete às influências musicais recebidas de meus pais… memórias. 

As janelas foram escolhidas por Ed Andrade como simbolismo do meio pelo qual podemos 
olhar para o passado. Porém, talvez os grandes protagonistas do cenário sejam os 
pequenos pedaços de papel com a frase: “Eu nunca vou me esquecer de…”. O painel de 
fundo do cenário, que somente é revelado após decorrido metade do tempo do espetáculo, 
é como um gigantesco quadro onde pregamos post its, lembretes… lembranças. Um 
grande mosaico que é alimentado pelo público a cada apresentação de “Pretérito 
Imperfeito”… cada pessoa da plateia recebe um desses papeizinhos ao entrar no teatro e 
então pode completar a frase ali impressa com uma de suas memórias pessoais. Estes são 
colocados em pequenas caixas (que fazem parte do cenário) posicionadas no proscênio, 
são utilizados pelos bailarinos nas coreografias e, posteriormente, são selecionados para 
serem integrados ao imenso painel de fundo, se tornando parte da nossa história.  

Alguns signos que nos remetem ao tempo e à memória, foram sendo integrados de formas 
marcantes ao trabalho, no decorrer do processo:  

- A ampulheta, que é virada, marcando o início da primeira dança do espetáculo; 

- O som do tic tac de um relógio, que o público escuta desde que entra no teatro, mesmo 
antes do início do espetáculo. Vai se tornando cada vez mais presente até que todo o 
elenco está em cena e é feita a gradual transição para o início da apresentação; 

- Os laços de fita, que são amarrados (e desamarrados, já que esquecer também é 
fundamental) nos dedos, inclusive do pé de uma das bailarinas; 

- O gigantesco pêndulo de luz, que surpreende o público ao balançar atrás do painel 
translúcido de fundo, na cena final; 

- O som do relógio de cuco; 

- A cena em que os bailarinos executam uma coreografia cujos braços remetem a 
pêndulos de relógios ou a hastes de metrônomos.  

Como o processo artístico esteve desde o início ligado a registros de memórias, surgiu a 
vontade de incluir trechos de gravações das vozes de pessoas entrevistadas ou mesmo as 
falas dos bailarinos ao vivo. Acabamos optando pelas gravações e também diminuindo a 
quantidade de vezes em que elas são usadas durante “Pretérito Imperfeito”. Essa decisão 
se deu, em parte, pela dificuldade que o nosso perfeccionismo teve em lidar com o 
despreparo de alguns bailarinos para falar em cena. Também para não ser um dificultador 
ao levar o trabalho para países de outros idiomas. Mais uma vez, o genial Ernani Maletta 
esteve presente auxiliando como assessor cênico e preparador vocal.  
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Em todas as vozes de "Pretérito Imperfeito” - figurino, cenário, iluminação, trilha sonora e 
coreografia - estão presentes elementos e referências retiradas de outros trabalhos do 
repertório da Mimulus Cia de Dança. Inclusive, teve momentos em que revi os vídeos de 
vários trabalhos em busca de movimentos e imagens significativas e merecedoras de 
estarem presentes nessa homenagem à nossa história.  

A frase que encerra “Pretérito Imperfeito”, de autoria do bailarino Rodrigo de Castro, 
define muito bem, como corroboraram as reflexões de Ernani Maletta, o paradoxo de 
como a técnica e o conhecimento, muitas vezes nos levam em direção oposta à felicidade. 
Quanto mais sabemos, conhecemos sobre algo, menos conseguimos relaxar e desfrutar 
dos prazeres que aquilo poderia nos proporcionar: “Eu queria esquecer que eu sei dançar, 
pra poder só dançar, sem saber”. Não foi escolhida racionalmente com esse intuito, no 
entanto, finaliza com perfeição esse trabalho que fala da história da Mimulus e da minha 
família. Digo isto porque a Mimulus foi concebida em 1990, para ser somente um espaço 
de lazer para os meus pais, sem maiores pretensões profissionais. Acabou crescendo como 
empreendimento, tanto como escola quanto como companhia. E a dança, que era pra ser 
somente diversão, acabou se tornando o trabalho, a profissão. Essa frase nos lembra, 
portanto, da importância de cuidar para que a dança permaneça em nossas vidas como 
fonte de prazer. 

CURIOSIDADES: 
A frase que escolhi como minha fala na cena inicial de “Pretérito Imperfeito”, veio de um 
cartão recebido de meu pai, em que ele escreveu: 

“Filho, Hoje é 23 de outubro de 2003. Um dia como outro qualquer. Nada de especial. 
Porém, foi o dia em que fiz uma reflexão e me dei conta do quanto me orgulho de você, de 
ser seu pai. Obrigado por me proporcionar esse sentimento. Um beijo amigo. Seu Pai.”  

Numa das apresentações que realizamos na cidade de São Paulo, cerca de uma hora antes 
de começar o espetáculo, durante o ensaio, Rodrigo e eu quebramos a ampulheta. Foi uma 
correria para tentar comprar outra, em pleno domingo, num teatro afastado. Tivemos que 
adaptar o trabalho para ser feito sem a ampulheta. E nesse dia nos demos conta de que 
quebrar a ampulheta na cena final, seria perfeito e impactante! Entretanto, comprar uma 
ampulheta como essa para cada apresentação geraria uma despesa proibitiva. 

Como já citado anteriormente, gosto muito de soluções caseiras para problemas que 
gerariam significativos gastos financeiros e de tempo. Assim fizemos com as gravações de 
todas as falas que são mixadas com a trilha sonora. Pedimos emprestado o espaço do 
nosso vizinho Tambor Mineiro, do querido Maurício Tizumba. E ali conseguimos nos 
isolar suficientemente do barulho da rua para realizar as gravações em meu próprio 
notebook. 
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Uma das dificuldades encontradas durante esse processo de criação específico foi a 
presença de alguns elementos no elenco, cuja formação e princípios eram incompatíveis 
com a minha forma de trabalhar e com a essência da Mimulus. O que acabou gerando a 
mudança no elenco, imediatamente após a temporada de estreia. Afinal, não estamos 
falando de virtudes, fidelidade à nossa história e princípios? 
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RELEASE ORIGINAL: 
“Pretérito Imperfeito” faz alusão ao tempo verbal utilizado para a descrição de fatos 
passados não concluídos inteiramente (“imperfeitos”), enfatizando a idéia de que as 
lembranças do passado se reverberam no presente.  

A Cia utiliza-se do espetáculo para apresentar suas memórias e lembranças, depois de 
muito investigar e refletir sobre os seus mais de vinte anos de vida. 

O público participa e alimenta o espetáculo compartilhando o que jamais irá esquecer, 
em pequenos pedaços de papel, bilhetinhos que são incorporados à cena. 

O espetáculo teve como primeira inspiração a leitura do livro “Pequeno Tratado das 
Grandes Virtudes”, do filósofo francês Andre Comte-Sponville. Em seguida, caminhou 
pela mitologia grega, na qual a Dança se apresenta como filha da Memória. 
Laboratórios de poesia e de música erudita brasileira contribuíram para que o diretor 
artístico Jomar Mesquita harmonizasse a trilha sonora, a fala, cenário e luz às 
pesquisas corporais desenvolvidas em conjunto pelos bailarinos, gerando mais um 
trabalho surpreendente da Mimulus Cia de Dança. A trilha sonora é composta por 
músicas instrumentais brasileiras, indo do erudito ao popular. 

Se o que nunca vamos esquecer se faz presente em nós todo o tempo, o passado não 
chegou perfeitamente ao seu final. 

Pois somos feitos pelas memórias, pelos pretéritos não concluídos, pelas lembranças que, 
como janelas, se abrem, iluminam e modificam a realidade. 

E sobre essa urdidura tênue de lembranças e vestígios, o espetáculo se constrói. 
Presentifica de tal forma as pequenas e grandes memórias, que ele próprio se modifica 
em cada uma de suas apresentações. Pela presença do corpo de cada um dos bailarinos, 
pelas lembranças dos expectadores registradas no cenário, faz-se a história da própria 
Mimulus. 

Lembrar-se do que nunca foi esquecido é matéria e consistência do ser humano, que 
produz em cada geração a repetição e a elaboração das mesmas experiências. 

Então, a qual desesquecimento amarra-se um laço no dedo? 
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10 de setembro de 2016
Theatro Municipal do Rio de Janeiro

“Eu não me esqueço de...” — foi a partir desta frase que a Mimulus Cia de Dança idealizou 
o espetáculo que iremos assistir dentro de instantes. Segundo seus criadores, quando 
começaram a trabalhar sobre esta ideia, elas foram extraindo da memória “alegrias e tristezas, 
sentimentos profundos, que passaram a ser o mote do espetáculo”. Baby Mesquita, Presidente 
da Associação Cultural Mimulus, faz questão de esclarecer que não se trata, absolutamente, de 
um retorno ao passado, mas de lembranças que se fazem presentes.

Pretérito Imperfeito transforma em arte, em ação cênica, as recordações de amores, de 
familiares, das dores e realizações que persistem na memória, sejam elas dos bailarinos ou do 
público. A proposta do título é traduzida pelo grupo através do corpo e de textos, com o auxílio 
de uma trilha sonora que vai da música erudita à popular brasileira.

Ainda segundo Baby, “as falas trouxeram forte dimensão emocional à montagem”. E é a partir 
da fusão de texto, música e dança que o grupo construiu algo de novo. Eles levam ao palco a 
dança de salão de uma forma diferente da que o público está acostumado a ver, e que desafia 
qualquer classificação mais acadêmica.

Com vocês o presente do Pretérito Imperfeito.

Bom espetáculo!

Myrian Dauelsberg

Presidente da Dell’Arte

“Eu não me esqueço de...” — foi a partir desta frase que a Mimulus Cia. de Dança 
idealizou o espetáculo que iremos assistir dentro de instantes. Segundo seus criadores, 
quando começaram a trabalhar sobre esta ideia, elas foram extraindo da memória 
“alegrias e tristezas, sentimentos profundos, que passaram a ser o mote do espetá-
culo”. Baby Mesquita, diretora geral da criação, faz questão de esclarecer que não se 
trata, absolutamente, de um retorno ao passado, mas de lembranças que se fazem 
presentes.

Pretérito Imperfeito transforma em arte, em ação cênica, as recordações de amores, 
de familiares, das dores e realizações que persistem na memória, sejam elas dos bai-
larinos ou do público. A proposta do título é traduzida pelo grupo através do corpo 
e de textos, com o auxílio de uma trilha sonora que vai da música erudita à popular 
brasileira.

Ainda segundo Baby, “as falas trouxeram forte dimensão emocional à montagem”. E 
é a partir da fusão de texto, música e dança que o grupo construiu algo de novo. Eles 
levam ao palco a dança de salão de uma forma diferente da que o público está acos-
tumado a ver, e que desafia qualquer classificação mais acadêmica.

Com vocês o presente do Pretérito Imperfeito. Tenho certeza de que todos vão gostar.

Bom espetáculo!

Myrian Dauelsberg

Presidente da Dell’Arte

MI UUM L S
Cia de Dança

“Pretérito Imperfeito” faz alusão ao tempo verbal, enfatizando a ideia de que as lembranças 
do passado se reverberam no presente. Nesse espetáculo, a Companhia se propõe a apresentar 
suas memórias e lembranças, depois de mergulhar a fundo na investigação e refletir sobre 
os seus mais de vinte anos de estrada. A participação do público gera uma retroalimentação 
e amplia o alcance do espetáculo compartilhando o que jamais será esquecido em pequenos 
pedaços de papel, bilhetinhos que são incorporados à cena.

O espetáculo teve como primeira inspiração a leitura do livro Pequeno Tratado das Grandes 
Virtudes, do filósofo francês André Comte-Sponville. Em seguida, enveredou pela mitologia 
grega, onde a Dança se apresenta como filha da Memória. Laboratórios de poesia e de música 
erudita brasileira contribuíram para que o diretor artístico Jomar Mesquita harmonizasse a 
trilha sonora, a fala, cenário e luz às pesquisas corporais desenvolvidas em conjunto pelos 
bailarinos, gerando mais um trabalho surpreendente da Mimulus Cia de Dança.  A trilha sonora 
é composta por músicas instrumentais brasileiras, indo do erudito ao popular.

O espetáculo recebeu os prêmios de “Melhor Cenário” e “Melhor Figurino” no Copasa/Sinparc 
de Artes Cênicas de 2015.

PRETÉRITOIMPERFEITO
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MI UUM L S
Cia de Dança

Fundada em 1992, a companhia mantém a dança de salão como base para seus trabalhos. 
No entanto, movida por sua inquietação natural, desconstrói e transpõe os limites formais de 
cada gênero, o que resulta em uma linguagem própria e inovadora, um estilo contemporâneo, 
vibrante e único.

A Mimulus mantém-se permeável às múltiplas possibilidades que lhe oferece o mundo 
contemporâneo, apresentando sempre resultados surpreendentes, como se pode ver nos 
espetáculos de repertório que segue apresentando continuamente: Dolores, Por um Fio, Do Lado 
Esquerdo de Quem Sobe, De Carne e Sonho e Entre.

Tempo verbal utilizado para a descrição de 
fatos passados não concluídos inteiramente 
(“imperfeitos”).

Se o que nunca vamos esquecer se faz presente 
em nós todo o tempo, o passado não chegou 
perfeitamente ao seu final. Pois somos feitos pelas 
memórias, pelos pretéritos não concluídos, pelas 
lembranças que, como janelas, se abrem, iluminam 
e modificam a realidade.

E sobre essa urdidura tênue de lembranças 
e vestígios, o espetáculo se constrói. Presentifica 
de tal forma as pequenas e grandes memórias, 
que ele próprio se modifica em cada uma de suas 
apresentações. Pela presença do corpo de cada um 
dos bailarinos, pelas lembranças dos expectadores 
registradas no cenário, constrói-se a história da 
própria Mimulus.

Lembrar-se do que nunca foi esquecido é matéria e 
consistência do ser humano, que produz em cada 
geração a repetição e a elaboração das mesmas 
experiências.

Então, a qual desesquecimento amarra-se um laço 
no dedo?

PRETÉRITOIMPERFEITO
Direção 
Jomar Mesquita

Coreografia 
Bailarinos da Mimulus Cia de Dança

Bailarinos 
Andréa Pinheiro s Jomar Mesquita s Juliana Macedo 
Lorena Tófani s Murilo Borges s Rodrigo de Castro 
Rodrigo Schifini s Sofia Gonzalez

Assessoria Artística 
Mário Nascimento s Tíndaro Silvano

Assessoria Cênica 
Ernani Maletta

Assistentes de Pesquisa 
Música Brasileira: Ana Cláudia de Assis 

Análise do livro O Pequeno Tratado das Grandes Virtudes de 
André Comte-Sponville: Marco Antônio Sousa Alves

Poesia Biossonora: Wilmar Silva de Andrade 
Aikidô: Rômulo Lagares 
Mitologia: Débora Pazetto 
Danças Populares Brasileiras: Gustavo Cortes 
Criatividade, nexo com a Percepção: Baby Mesquita

Cenografia 
Ed Andrade

Assistentes de Cenografia e Criação de Imagens 
Morgana Mafra 
Juarez Dias

Produção de Imagens e Cenografia 
Criata

Confecção de Cenário 
Artes Cênicas - Joaquim Pereira

Iluminação 
Ed Andrade s�Junior da Mata s��Jomar Mesquita

Figurino 
Baby Mesquita s�Juliana Macedo s�Ednara Botrel

Técnico de luz 
Junior da Mata

Fotografia 
Guto Muniz

Seleção e Edição Musical 
Jomar Mesquita

Identidade Visual 
Arte&Moderna
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An Dellarte

Consultor Internacional 
Guy Darmet

Agente Internacional 
Stéphane Hivert

Produção

 
Amora Produções Artísticas: Fábio Ramos

Apoio Eterno 
João Baptista Mesquita

Trilha Sonora 
Valsa pra Lua - Vítor Araújo 
Nostalgia - André Mehmari 
Na - André Mehmari 
Improviso, op. 27 No. 2 - Alberto Nepomuceno 
Solidão Nº 3 - Vítor Araújo 
Ouro Sobre Azul - Ernesto Nazareth 
Risque - Ary Barroso 
Manhã de Carnaval - Luiz Bonfá / Antônio Maria 
Na Gafieira - Thiago França 
Paulistana Nº 1 - Cláudio Santoro 
Carinhoso - Pixinguinha 
Valsa da Dor - Heitor Villa-Lobos 
Solidão Nº 2 - Vítor Araújo 
Garrafieirando - Darcy da Cruz

“Nesta temporada, a Associação Cultural Mimulus não conta com 
nenhum patrocínio. No entanto, pelo apoio que recebemos em 
outras de nossas ações, gostaríamos de agradecer:  
Pessoas físicas que apoiam a Mimulus Cia de Dança; Instituto 
Cultural Unimed BH; O Boticário na Dança.”

Associação Cultural Mimulus 
Rua Ituiutaba, 325 – Prado – Cep: 30411-023 
Belo Horizonte – MG – Telefones: 31-3295-5213 / 31-3295-4367
 
www.mimulus.com.br

JOMAR MESQUITA

BABY MESQUITA 

Diretor, coreógrafo  
e bailarino

ED ANDRADE 
Cenógrafo e iluminador

JOÃO BOSCO DA MATA JÚNIOR  
Iluminador

JULIANA MACEDO 
Bailarina

LORENA TÓFANI 
Bailarina

ANDREA PINHEIRO 
Bailarina

SOFIA GONZALEZ  
Bailarina

MURILO BORGES 
Bailarino

RODRIGO DE CASTRO 
Bailarino

RODRIGO SCHIFINI  
Bailarino

Presidente da Associação 
Cultural Mimulus, responsável 
pela produção, projetos e 
figurino

Professor, coreógrafo e bailarino, é diretor da Mimulus Escola de Dança 
desde 1990 e da Associação Cultural Mimulus desde 2000, espaços em 
que desenvolveu uma linguagem própria e inovadora com as danças a 
dois.

Seus espetáculos, coreografados e dirigidos para a Mimulus Cia 
de Dança de Belo Horizonte, já receberam inúmeras premiações e 
reconhecimento por parte da crítica especializada, sendo apresentados 
em teatros e festivais ao redor de todo o mundo. 

No Brasil, já se apresentou em mais de 80 cidades, passando por 
todos os estados. No exterior, foram inúmeras turnês em países 
como Estados Unidos, Canadá, França, Holanda, Espanha, Inglaterra, 
Bélgica, Finlândia, Portugal, Itália, Argentina, Venezuela e Chile.

Paralelamente contribui para uma melhor formação dos profissionais 
da área, atuando como professor de curso de pós-graduação, diretor 
da Semana da Dança Mimulus e do Curso de Qualificação em Criação, 
Ensino e Produção — iniciativas pioneiras em oferecer uma formação 
e uma visão mais ampla e abrangente da dança na área artística e da 
educação.

Fora da Mimulus, já coreografou para a São Paulo Companhia de 
Dança, Balé Teatro Castro Alves, Bolshoi do Brasil, G2 do Teatro 
Guaíra, Sociedade Masculina, Companhia de Dança de Minas Gerais, 
Grupo Galpão, entre outros.

Psicóloga e Pedagoga com especialização em Criatividade Profissional, 
foi fundadora e dirige a Mimulus Escola de Dança, em funcionamento 
desde 1990, tendo sido a principal responsável pela profissionalização 
do ensino das danças de salão em Minas Gerais. 

Colabora na formação psicopedagógica dos professores, cria condições 
para o desenvolvimento de talentos, busca suprir as necessidades 
da Mimulus Cia de Dança em sua formação de pessoal; mantém 
intercâmbio com outros estados e países levando a Belo Horizonte 
professores e artistas. Realiza a supervisão de projetos e de pessoal na 
área pedagógica.

Em 2000 fundou e assumiu a presidência da Associação Cultural 
Mimulus, que realiza os projetos artísticos-culturais da Mimulus Cia de 
Dança e atua como coordenadora de produção e de figurino do grupo.



FICHA TÉCNICA: 
Direção Artística: Jomar Mesquita 

Coreografia: Jomar Mesquita com a colaboração dos bailarinos 

Bailarinos (elenco principal): Alexandre Tadra, Andrea Pinheiro, Fabiana Dias, Jomar 
Mesquita, Juliana Macedo, Lorena Tófani, Murilo Borges, Rodrigo de Castro. 

Cenografia: Ed Andrade 

Assistentes: Morgana Mafra, Juarez Dias 

Iluminação: Ed Andrade, Junior da Mata, Jomar Mesquita 

Figurino: Baby Mesquita, Juliana Macedo, Ednara Botrel 

Assessoria Artística: Mário Nascimento, Tíndaro Silvano 

Assessoria Cênica: Ernani Maletta 

Técnico de luz: Junior da Mata 

Fotografia: Guto Muniz 

Seleção e Edição Musical: Jomar Mesquita 

Vozes: Bailarinos do elenco e Nina Mesquita 

Identidade Visual: Arte&Moderna 

Consultor Internacional: Guy Darmet 

Produção: Fábio Ramos 

Direção Geral: Baby Mesquita 

Apoio Eterno: João Baptista Mesquita 

Realização: Associação Cultural Mimulus 
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26ª edição do Festival de
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Agenda Cultural
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Conhecimento

Cadastro de Artistas e
Profissionais de Arte e
Cultura

Carnaval de Uberlândia

Casa da Cultura

Centro de Artes e Esportes
Unificado (CEU)

Comphac
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Dia 01 - Críticas 26º Festival de Dança do Triângulo
Futuro do pretérito presentificado na dança

Uma trajetória construída a partir da fidelidade ao que se pode denominar como memória. No caso da dança, essa tradução
poderia ser descrita como uma coleção de procedimentos que, enfeixados e identificados, se traduzem em linguagem artística,
assinatura, riqueza estética, poesia coreografada. Este é um percurso a ser identificado na obra Pretérito Imperfeito, que a Cia
Mimulus, de Belo Horizonte, trouxe à abertura da 26ª edição do Festival de Dança do Triângulo, terça-feira à noite, no Teatro
Municipal de Uberlândia.

Ao revisitar sua trajetória, a Mimulus traz à cena uma de suas principais contribuições à dança contemporânea brasileira:
reorganizar as informações da dança de salão em diferentes contextos, com a ajuda das muitas possibilidades e técnicas que
a linguagem da dança oferece, incluindo do clássico às habilidades do jogo circense. Essas habilidades são explicitadas nos
profusão de passos imbricados entre a delicadeza e a ginga, com nuances de drama, brejeirice e humor. O subversão das
formações tradicionais dos casais borra as formalidades dos papeis atribuídos aos gêneros na dança de salão numa deliciosa
construção de outros possíveis duos, trios para outras danças e contextos.

Nessa perspectiva, como memória é seleção de fatos a serem reafirmados como história, há também uma hábil seleção de
engates corporais, saídas inusitadas, repetições de gestos e aberturas de vetores inusitados que desconstroem (o verbo é
imperioso) as convenções dos bailado de salão. Em vários momentos da obra, com a ajuda da iluminação, é como se o público
espiasse pela janela estas frestas do tempo codificadas em movimentos hábeis, em engenhosas imagens dos tantos bailes da
vida, em diálogos dançados à boca de cena.

O humor e a leveza também são dados potentes do trabalho. A narração de um aprendizado de fala entre um adulto e uma
criança sugere a ideia de construção de um vocabulário – coreográfico e sentimental. As colunas e os jogos de movimentos de
mãos e braços mostram as engenharias possíveis para o gesto dançado, arejando ainda mais a perspectiva dessa confluência
de diferentes sensações provocadas pela companhia: do riso às nuances do drama, tudo flui com habilidade e reverbera.

A ideia da anotação de lembranças em bilhetes que viram parte do cenário, os laços amarrados nos dedos das mãos e dos pés
que citam um hábito recorrente de apelo à memória, são engenhosas peças de comunicação e interação com o público.
Quando revelado, o grande painel dos bilhetes evoca a tessitura das emoções anotadas no decorrer do tempo, aquilo que
emociona, o que quer ser eternizado, o que se almeja à condição e permanência. E, ao som de Risque, de Ary Barroso, há um
lirismo profundo e tocante que ecoa. Talvez a Mimulus sinalize, nesse como em vários momentos, o ponto de partida de sua
dança e os muitos caminhos que se desdobraram para esta linguagem já codificada.

E seguem as alavancas corporais, as sensualidades sestrosas, as gambiarras entre os corpos, os engates e enlaces, os
toques que, mesmo mínimos, ampliam os códigos da movimentação que às vezes começa num bailarino e se expande no
outro. As silhuetas de casais num primeiro plano e a luz mostrando outros atrás: frente e fundo – e lados, e diagonais – de
partituras corporais e tempos de dança que se completam, se ajustam num chão para as muitas variações que amalgamam as
tantas possibilidades da dança brasileira – se permitindo, inclusive, a dança show, a gafieira escancarando os tais requebros
do que se convencionou chamar de brasilidade na dança, conceito, aliás, que sempre incita debates acalorados.

Nessa diversificada e inteligente construção coreográfica, Jomar Mesquita e os bailarinos da Mimulus acertam o passo com a
inventividade. Então aquele lacinho amarrado no corpo serve para lembrar, repita-se, da contribuição da companhia para a
elaboração de uma linguagem ímpar no contexto e na trajetória da dança contemporânea brasileira.

Assim, a apresentação na abertura desta edição do Festival de Dança do Triângulo foi igualmente significativa, afirmando
encontros, razões e emoções de uma(s) cena(s). Afinal, se em 1995 a companhia anunciava o esboço de uma estética em sua
primeira apresentação no festival, o tempo tratou de cristalizar esse caminho. E aquilo que jamais se esquece é o recorte, a
fresta possível, para realimentar essa história. Então a ampulheta da boca de cena é virada, o pêndulo sinaliza a imperiosidade
da passagem das horas, e o fim é o um novo começo. Um futuro ancorado no passado e presentificado em dança vigorosa.     

* Carlinhos Santos é jornalista cultural, crítico de dança, especialista em Corpo e Cultura e Mestre em Educação
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MARCADORES: CRITICA DE DANÇA/WAGNER CORREA DE ARAUJO, JOMAR MESQUITA,
MIMULUS CIA DE DANÇA, PRETÉRITO IMPERFEITO

FOTOS/ GUTO MUNIZ

Desde os anos noventa, a Mimulus Cia de Dança vem priorizando
uma proposta singular de retomada do tradicional repertório das
danças de salão  mas sempre com o olhar armado na
contemporaneidade.

Em seu lastro original da mineiridade,  também como o Grupo
Corpo, a sua base de apoio é  Belo Horizonte, de onde vem
irradiando seu ideal coreográfico de redescoberta inventiva de
uma  dança popular de raízes brasileiras.

Na sua  mais recente criação - Pretérito Imperfeito - a Cia faz
uma espécie de inventário estético de sua trajetória num mergulho
memorialístico. Uma prestação de contas sobre seu acervo
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artístico num elo especular  ,entre pesos e medidas, sobre os
resultados desta  sua verve investigativa.

O espetáculo é marcado, inicialmente,  por signos indicadores da
passagem das horas – metrônomos, ampulhetas,  relógios,  álbuns
de retratos ou janelas abertas a uma paisagem de recordações -
sutis mas pesarosos desnudadores desta fugaz temporalidade do
“Pretérito Imperfeito” de todos nós.

Ratificado, metaforicamente,  por uma trilha musical centenária que
inclui, entre outros, Ernesto Nazareth, Pixinguinha, Ary Barroso,
Alberto Nepomuceno, Villa-Lobos,  contrapondo, em inspirados
arranjos camerísticos, o popular e o clássico,  a ancestralidade e
os novos valores.

Esta reidentificação com a lembrança e a memória refaz as trilhas
percorridas, num nostálgico  mas lúdico conluio entre o ontem e o
hoje, entre os bailarinos  e o público, no registro de recados em
papeis fragmentados e que, unidos plasticamente, compõe um
sensorial mural cenográfico.

Num recorte das danças urbanas, da domesticidade dos saraus
familiares às confraternizações sociais dos bailes, com seu
vocabulário próprio  de prevalência de duos ou casais , mas  com
um feeling diferenciado e enérgico nas linhas coreográficas de
Jomar Mesquita.

Danças, ora cadenciadas em prazerosa e pulsante gestualidade
corporal, ora de melancolizada envolvência ou de  sensível
espontaneidade como na bela transcrição de um  romantizado Villa
Lobos,  na   Valsa da Dor. Sustentada sempre em recatado aporte
cênico, com  figurinos(Baby Mesquita) de beleza cotidiana e luzes
ambientalistas (Ed Andrade).

Cumprem, aqui, estas figuras dançantes (Andrea Pinheiro/Jomar
Mesquita/Juliana Macedo/Lorena Tófani/Murilo Borges/Rodrigo de
Castro/Rodrigo Schifini/Sofia Gonzalez) , na sua apurada entrega
interpretativa, um lavor técnico/reflexivo. 

Transcendendo, assim, os limites do  tempo verbal deste Pretérito
Imperfeito, em significante devir artístico e existencial.

!  2016 (77)

!  Setembro (5)

MIMULUS : MEMORIAL
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PAPAI ESTÁ NA ATLÂNTIDA :

INFÂNCIA PARTIDA

O HOMEM ELEFANTE : TEATRO DA

CRUELDADE E DA COMPAI...

SELFIE: NARCÍSICA VIRTUALIDADE
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"  Março (9)
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Acho que tudo começou pelo fascínio que tenho por criar trilhas sonoras. E numa dessas 
trilhas, criada para o espetáculo “Tão”, que coreografei para a companhia Sociedade 
Masculina, de São Paulo, utilizei sete versões diferentes de uma mesma música. 

Em “Âmago”, partimos desse primeiro mote… como criar diferentes versões coreográficas 
para versões distintas de uma mesma música? A partir dessa pesquisa, chegamos à 
exploração do olhar, dos pontos de vista, de como as coisas possuem significados 
distintos, dependendo do ângulo por onde são enxergadas. E então, como explorar os 
pontos de vista do público ao assistir a um espetáculo de dança? Como mostrar para a 
plateia o nosso “âmago”, o que nem sempre queremos ou devemos expor?  

Nesse contexto, claro que o maravilhoso documentário de João Jardim, “Janela da Alma”, 
mais uma vez se tornou uma referência para minha criação. Digo “mais uma vez” porque 
essa também foi uma das minhas fontes de inspiração ao criar “… Ou Isso” para o Balé 
Teatro Castro Alves, em Salvador. Porém, sob um olhar bem diferente. 

O princípio de criação da trilha sonora, em alguns momentos repetindo músicas em 
versões diferentes e em outros não; e a concepção do cenário, foram os elementos 
norteadores desse trabalho. Antes de “bater o martelo” pela ideia de cenário que 
prevaleceu, passamos por diversas outras. Arrisco a dizer que essa definição de projeto de 
cenário, talvez tenha sido a mais difícil entre todas que já realizamos. Algumas 
possibilidades foram descartadas pelo custo de produção, dificuldades de montagem, 
volume de material a ser transportado, complexidade para dialogar com a coreografia… e, 
felizmente, acabamos chegando a uma solução, ao mesmo tempo, mais simples, barata e 
harmônica. Conseguindo causar uma grande surpresa para o público, ao realizar a 
inversão entre coxias e cena/palco… ao trazer para o centro do palco o “camarim”, a troca 
de figurinos, o que o intérprete normalmente faz escondido nas coxias. E, ao mesmo 
tempo, levar para os bastidores, a dança, a execução das coreografias. O letreiro, que 
complementa o cenário, dá um colorido extra para essa criação cenográfica. A palavra 
“Âmago” se transforma poeticamente em “amargo”, “ar”, “amar”, “mar”… também criando 
diferentes pontos de vista nas suas possibilidades de leitura.  

A utilização dos espaços laterais do palco para a dança, gerou alguns problemas que 
acabaram trazendo soluções importantíssimas para o resultado final de “Âmago”. Esses 
problemas estavam filosoficamente enraizados no cerne da criação: diferentes pontos de 
vista… e que podem conviver em harmonia. O espectador de “Âmago" assistirá a 
“diferentes” espetáculos se estiver sentado no centro, lado direto ou esquerdo da plateia. 
Porém, como fazê-lo desfrutar de uma dança que é realizada em um canto do palco que 
não pode ser visto por ele, dependendo do ângulo onde ele se encontra assentado? 
Projetando imagens que são captadas ao vivo por um celular manuseado por uma 
bailarina. Ou seja, em alguns momentos, o público pode assistir os corpos reais dos 
bailarinos dançando e ou às suas imagens captadas por outros ângulos (outros pontos de 
vista) transmitidas simultaneamente e projetadas em vídeo em outro ponto do cenário. 
Mais uma forma de “brincar" com os pontos de vista, as diferentes versões. E mais uma 
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solução "caseira" que encontramos para que o meu próprio celular pudesse captar as 
imagens, que são recebidas sem fio pelo meu notebook, que então se conecta com um 
projetor de vídeo que não fica fixo em uma posição, pois precisa projetar imagens em pelo 
menos cinco direções, posições diferentes do palco. E tudo isso operado pelos próprios 
bailarinos em cena. Aliás, a forma como o elenco atua durante essas operações técnicas e 
também nas trocas de figurino, é uma coreografia, um espetáculo à parte.  

Em algum momento do processo, pedi que os bailarinos levassem para o ensaio algum 
objeto que fosse representativo de algo que estivesse em seus âmagos, que talvez tivessem 
algum pudor em revelar. A partir disso, surgiram:  

- A meia calça que contracena com a bailarina Fabiana Dias em algumas partes, onde 
inclusive são usadas para emoldurar imagens; 

- As molduras, levadas ao extremo na busca por explorar as suas possibilidades 
coreográficas; 

- O bonequinho de madeira que, com mais uma solução “caseira", foi acoplado a uma 
parte de um brinquedo da minha filha, possibilitando que ele seja operado por controle 
remoto, e “dance”. Tornou-se o protagonista de uma cena em que ele gira e cai, ao som 
da terceira versão de “Meu Mundo Caiu”. Encontrar a correta distribuição de peso para 
ele, ora dançar, ora cair; operá-lo pelo controle remoto a partir da coxia, foram 
dificuldades dignas de registro! 

Vale também ressaltar que esse trabalho possui pontos altos da coreografia, onde 
extrapolamos a nossa especialidade, que é criar em duos, para trios e quartetos. 

CURIOSIDADES: 
“Âmago" fica ao lado de “Por Um Fio”, como uma criação que estreou no galpão da 
Mimulus e que, portanto, é possível de ser montada em teatros menores sem a 
necessidade de adaptações. Por conseguinte, a nossa temporada de estreia teve um 
gostinho especial, por revelarmos durante o espetáculo, literalmente, o nosso “âmago”, o 
âmago do galpão da Mimulus.  

Antes de começarmos a apresentação, com o público já tendo entrado no teatro, um dos 
bailarinos passa desapercebidamente pela plateia, filmando as pessoas. Essas imagens são 
então projetadas durante o bis… é o nosso ponto de vista como intérpretes, que do palco 
olham para as pessoas da plateia. 

Já tivemos apresentações desse trabalho em que algumas pessoas do público não 
“entenderam" o momento em que, propositalmente, interrompemos a cena, acendem-se 
luzes de serviço, o som para, os bailarinos conversam como se estivessem no camarim… é 
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o preâmbulo para a inversão que acontece em seguida, quando “magicamente" passamos a 
dançar nos bastidores. 

Pela primeira vez, nosso cenógrafo Ed Andrade não estava morando em Belo Horizonte 
durante um processo de criação da Mimulus. No entanto, até mesmo de longe e com todas 
as suas ocupações terminando seu doutorado, ele gentilmente aceitou o convite para mais 
essa criação ao nosso lado. Foi diferente, de longe e em parceria com seu colega Cristiano 
Cezarino, mas possibilitou mais um resultado de harmonia e sucesso, até mesmo com a 
conquista de mais um prêmio Sinparc/Copasa, de Melhor Cenário. 
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RELEASE ORIGINAL: 
Para Saramago, conhecer é ver o outro lado. Ver o que está por trás de algo. “Dar-lhes a 
volta toda.” 

A Mimulus Cia de Dança aceita o desafio e propõe deixar-se conhecer. Convida o público 
a dar-lhe a volta. Arrisca-se, ao desvelar aquilo que estaria recôndito, o seu âmago. 
Enquadra para seu público seus bastidores, deixando fluido aquilo que distingue o que 
deve e o que não deve ser mostrado. 

E se lançássemos luz sobre aquilo que antes escondíamos? Aceitando a sua existência e, 
mais do que isso, dando-lhe valor? Num mundo que urge pela convivência de múltiplos 
pontos de vista, um convite à apreciação de suas várias possibilidades. O 
reconhecimento de que o lugar que estamos condiciona aquilo que vemos. Que tal dar-
nos a volta?! - Rodrigo de Castro – bailarino da Mimulus Cia de Dança 

“O enquadramento é algo muito estranho porque o que está fora é quase mais 
importante do que o que está dentro. Costumamos olhar um enquadramento pelo que ele 
contém num quadro, numa foto ou num filme. Normalmente pensamos no que está no 
interior. Mas o verdadeiro ato de enquadrar consiste em excluir algo. Acho que o 
enquadramento se define muito mais pelo que não se mostra do que pelo que se mostra. 
Há uma escolha contínua quanto ao que será excluído.” - Win Wenders 

“Nós vivemos dentro de uma possibilidade de ver que é nossa… que não vê nem de menos 
nem demais. Se o Romeu, da história, tivesse os olhos de um falcão, provavelmente não 
se apaixonaria por Julieta. Porque os olhos dele veriam uma pele que provavelmente 
não seria agradável de ver. Porque a acuidade visual do falcão, cujos olhos o Romeu 
teria, não mostraria a pele humana tal como nós a vemos.” - José Saramago 

“Eu ia muito à ópera no São Carlos, no Teatro de Ópera de Lisboa. E ia sempre lá pro 
galinheiro, lá pra parte de cima. De onde via uma coroa, quer dizer, o camarote real 
começava embaixo e ia até lá em cima e fechava com uma coroa dourada enorme. Coroa 
essa, que vista do lado da plateia e do lado dos camarotes era uma coroa magnífica. Do 
lado onde nós estávamos, não era. Porque a coroa só estava feita entre as quartas 
partes; e era oca; e tinha teias de aranha; e tinha pó. Isso foi uma lição que eu nunca 
esqueci. Para conhecer as coisas, há que dar-lhes a volta. Dar-lhes a volta toda.” - José 
Saramago 

Nesse tempo em que os acontecimentos históricos e a densidade amarga do cotidiano 
colocam todos de certa forma impotentes, a Mimulus Cia de Dança vem procurando 
“dar-lhes a volta” e buscar outros pontos de vista, diferentes formas de olhar, de 
compreender. Mostrar o que está “fora do enquadramento”. Enxergar o que está 
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recôndito, o seu âmago. Para isso, convidamos o espectador a “dar-nos a volta” ao 
assistir a nova criação da Mimulus Cia de Dança. 

A trilha sonora também nos convida a ter duas (ou mais) formas de ver, de interpretar 
um mesmo tema. Totalmente brasileira, unindo antigos sucessos da música popular a 
novos expoentes do gênero, ela consegue como resultado uma linguagem universal e 
com a reconhecida marca que os espetáculos da Mimulus sempre apresentam. 

Levando a uma criação onde o cenário não é o que aparenta ser a um primeiro olhar… 
onde o verdadeiro cenário é a própria Mimulus, o seu âmago. 

Dois lados, duas visões… cena e bastidor… plateia e cena… dando toda a volta! 
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Ensaio sobre a cegueira dos enquadramentos contemporâneos 
 
 
 
 

 

 

Por Joelma Xavier* 

 

De quantos enquadramentos nos cercamos cotidianamente? Lentes, óculos, palcos, 

telas de TV, de celular, de computador, de cinema, de quadros... molduras, janelas, portas, 

câmeras, carros, cômodos, casas, azulejos, embalagens, porta-copos, bandejas, portais, 

portões, carta, cartões, carteira de identidade, certidão de nascimento, passaporte, cartão de 

vacina, folhas A4, A3... caderno, capa, página, disco, CD, livro, fotografias... Sim, muitas 

são as formas com as quais emolduramos nossos modos de ver e de pensar o mundo. Mas 

será que enquadramos para melhor vermos [o de dentro e o de fora] ou apenas para nos 

restringirmos a uma perspectiva? 

Quando fala sobre a experiência do ato de enquadrar, o cineasta alemão Wim 

Wenders lança a hipótese de que o “enquadramento se define muito mais pelo que não se 

mostra do que pelo que se mostra” e o escritor português José Saramago afirma ser 

necessário dar uma volta completa em torno das coisas para que possamos bem conhecê-

las. Ambos os relatos fazem parte do documentário Janela da Alma, de João Jardim e 

Walter Carvalho (2001), no qual diferentes personalidades, do mundo artístico ao político, 

falam sobre como percebem – ainda que de forma míope ou quase cega – o mundo e seus 

entornos. Por que todo esse circuito de quadros e de vozes? Porque o enquadramento é um 

dos motes do espetáculo Âmago [ÂmaRgo], da Mimulus Cia de Dança, livremente 

inspirado em alguns depoimentos desse documentário. 

Um olhar sobre o espetáculo Âmago, da Mimulus Cia de Dança 
 

2 
 

O espetáculo inicia-se com deslizamentos cênicos de uma pequena luz sobre um 

fundo negro que traz à cena os movimentos de uma bailarina, a partir da elasticidade de 

suas vestes e a partir dos gestos de enquadrar-se em seus braços, pernas, meias e, 

especialmente, nos registros de uma câmera de celular, de onde partiu a pequena luz. No 

palco, a bailarina e, também, uma câmera; na mesma cena, o gesto dançado e o seu duplo 

enquadrado em uma tela. Desse ponto de partida, o espetáculo Âmago já nos convida a 

pensar na maleabilidade das imagens e nos modos como projetamos nossos movimentos no 

mundo. A tela projeta a realidade do movimento ou apenas um recorte de quem elabora o 

seu registro? De que falamos, quando pensamos em imagens projetadas? Que realidade 

importa quando a sociedade se projeta nas faces de múltiplos dispositivos?  

O espetáculo abre fissuras nos modos de ver por meio de enquadramentos: sejam os 

enquadramentos das telas e do palco, sejam os enquadramentos das formas de se entender 

a dança contemporânea, já que a montagem da Cia Mimulus nos desafia a perceber 

compassos tradicionais e reinventados da dança de salão, em simultaneidade à construção 

de movimentos coreográficos que não se circunscrevem a essa modalidade de dança. A 

coreografia, portanto, apresenta uma linguagem que se elabora nos movimentos de duos 

dançados, nos bastidores da cena dançada e se expande às noções de condução mútua entre 

homens e mulheres e aos gestos elaborados em uma atmosfera de sentimentos, transitando 

entre o riso, a ironia, a solidão, o desejo, o amor e a dor, esboçados nos processos da dança 

contemporânea.  

 
Foto de Guto Muniz (www.focoincena.com.br ) 
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Ainda sobre essa atmosfera dos sentimentos, podemos ver perspectivas do gesto 

dançado tensionadas a partir de vozes distintas na interpretação variada de uma mesma 

canção, como ocorre nos deslizamentos sonoros da voz de Marisa Monte e de Caetano 

Veloso, na interpretação de “Sonhos”, de Peninha, ou ainda da intensidade elaborada nas 

vozes de Alice Caymmi, de Ney Matogrosso e de Maysa Matarazzo, em tão distintas 

interpretações para a canção “Meu mundo caiu”, de Maysa Matarazzo. Sob o som de cada 

versão, uma possibilidade de enquadramento e de dramaticidade à trilha do espetáculo e, 

sob cada voz, os devaneios do sensível, vivenciados nos gestos dançados da coreografia. 

No conjunto dessas conexões, a Mimulus elabora o campo multifacetado da montagem, em 

seu sentido essencial: sobrepor/justapor/confrontar cenas, objetos, perspectivas, tal como 

ocorre com a linguagem cinematográfica e em outros campos de conhecimento.  

 
Foto de Guto Muniz (www.focoincena.com.br ) 

 

A forma como se realiza o jogo cênico da dança, nesse espetáculo, não se limita ao 

ato de movimentar [por movimentar], mas ao ato movimentar para compor um olhar sobre 

a vida contemporânea e sobre forma como o ser humano se esconde em seus espelhos 

projetados. A ideia de enquadramento dos corpos, experimentada na coreografia com a 

trilha de “Insensatez”, de V. de Moraes e T. Jobim, com interpretação de Fernanda Takai, 

por exemplo, vem ao palco a partir da criação de movimentos de quatro bailarinos que se 

deslocam, o tempo todo, de mãos dadas. Os gestos, à medida que se desenvolvem, 
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projetam uma ideia de unidade, de beleza sobre um conjunto e, simultaneamente, de 

prisão, de limitação às amarras, contidas nos entrelaçamentos das mãos e dos corpos de 

bailarinos e bailarinas, sugerindo o traço paradoxal de que a mão que se entrelaça à nossa e 

que nos acolhe também pode ser aquela que nos ameaça, que nos machuca e que nos 

prende.  

Além desse jogo intencionado nas perspectivas do entrelaçar e do prender, 

característicos das relações humanas, o espetáculo Âmago experimenta o humor a partir de 

molduras que enquadram outras molduras, dos quadros que projetam outros quadros, de 

telas que simulam outras telas, alegorizando formas de afeto e de contatos virtuais. De 

maneira irônica, os bailarinos realizam movimentos dentro de molduras e simulam um 

jogo de corpos que saem dessas telas à procura da carícia, do afeto e das texturas da pele, 

no para-além do mundo virtual. Nesses olhares, a Mimulus Cia de dança mostra a cegueira 

nos modos de ver-sentir o mundo na contemporaneidade: o dispositivo enquadrado do 

touch-screen revela uma cegueira dos indivíduos em relação aos arrepios e às sensações da 

pele, quando diretamente tocada, sentida, dedilhada, porque o tato traz, na pele, o gestual 

do desejo que jamais se circunscreve aos experimentos do cristal líquido ou de qualquer 

tela. 

 
Foto de Guto Muniz (www.focoincena.com.br ) 
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Na ideia do jogo de corpos, olhares, vozes e de gestos ainda se projeta o jogo com a 

palavra encenada, uma vez que, da palavra com que se intitula o espetáculo, Âmago 

[ÂmaRgo], surgem outras, num anagrama cenográfico: 

AmaRgo 

Âmago 

Amor 

Amar 

Mar 

Ar 

A partir desse jogo, o título do espetáculo, projetado no cenário, divide-se em novas 

possibilidades de palavras e de sentidos, abertos a novas imagens, a novas perspectivas que 

deslizam nos campos do desejo humano e nas impossibilidades dos enquadramentos 

sociais. O movimento dançado transita no amargor da solidão, na força rítmica do mar, nos 

delírios do amor e na atmosfera rarefeita do ar e do sonho e, assim, o espetáculo gira os 

olhares para o âmago de cada ser, para o lugar de dentro da alma. 

 
Foto de Guto Muniz (www.focoincena.com.br ) 

 

O cineasta Wim Wenders, ainda em depoimento presente no documentário Janela 

da Alma, afirma que “a atual superabundância de imagens significa, basicamente, que nós 

somos incapazes de prestar atenção”. Com essa fala, o cineasta projeta um olhar sobre o 

arrefecimento das sensações no campo das relações no mundo contemporâneo, além de 
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condenar os excessos imagéticos, nos mais variados dispositivos. Diante desses 

dispositivos e dos enquadramentos contemporâneos, a Mimulus Cia de Dança propõe, com 

o espetáculo Âmago, um olhar crítico sobre a limitação das telas e abre fissuras sobre as 

diferentes formas de cegueira da contemporaneidade. Âmago, portanto, explora a 

resistência do humano, em cenários, demasiadamente artificiais, do mundo enquadrado das 

imagens e das relações contemporâneas. 

 

 

 

 

** Este ensaio foi produzido a partir do espetáculo Âmago, da Cia Mimulus de Dança (visto no Grande 
Teatro do Palácio das Artes, em 09/02/2019 – Belo Horizonte); Crédito das fotos: Guto Muniz (disponíveis 
em: http://mimulus.com.br/espetaculo-amago-mimulus-cia-de-danca/galeria-de-fotos/ e em: 
http://www.focoincena.com.br/  
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