( texto nº 1 - Sebenta)
Encenação e dramaturgia.
Um medo azul (une peur bleue) é uma expressão francesa que quer dizer: um medo terrível. Era azul o medo que sentia cada vez que ouvia a história do Barba Azul. E eu pedia a minha avó que a repetisse, vezes sem conta, e de cada vez um grande arrepio me atravessava a espinha e depois um prazer que me tranquilizava. Era a história que mais me amedrontava. E, sem conhecer a expressão francesa, a cor azul (da barba?) evocava sempre um medo, como se o belo céu de verão fosse também o presságio de um horror.
Por isso este desejo de contar esta história no teatro. Mas reconta-la essencialmente como se ouvia, não com uma técnica especial ou um novo saber. Mas, simplesmente, da parte de quem conta, de reencontrar a sua parte de infância e de lhe dar espaço criativo, de retornar àquela condição onde a percepção dos sentidos se encontra toda dilatada. Estabelecer esta aura de empatia com os ouvintes que não é criada por uma manipulação técnica, mas pelo facto de que o espectador sente com todo o seu corpo aquilo que já está sentindo o contador.
Por outro lado, expressar o meu grande espanto que desde criança provava com os incompreensíveis maus tratos infringidos às mulheres. 
Saber, por exemplo, que em Portugal, todos os anos, são assassinadas por seus maridos inúmeras mulheres, confirma este meu espanto, e mostra-me que esta história não é mais fantástica do que a realidade.

Assim, eis-me na pele de quem me amedronta, como quem quer compreender de dentro este ancestral assassino em série. Poder ser também a esposa do Barba Azul é viver o seu medo de ser morta, como ao jogar em criança: sentir este grande medo e ao mesmo tempo a satisfação de vive-lo. Este paradoxo tornou-se portanto numa grande experiência de vida. Mas dentro do espaço do teatro, isto é, protegido pelo mundo do “faz de conta” onde o que acontece é e não é. Neste lugar de limite, de consciente equilíbrio entre o controle e o abandono. Este mundo extra quotidiano, cuja realidade transforma-se numa outra, restando no entanto real.
Volto a repetir-me como a querer convencer a mim mesmo e a quem me ouve: quero o teatro como continuador da tradição oral. Onde alguém de viva voz e com seu corpo em acção se comunica com seus ouvintes. Esta dimensão temporal de envolvimento no conto é aquela do presente, de um presente concreto e de acontecimentos dilatados e suspensos no infinito.
Encenação e trabalho de actor
Indissociáveis neste trabalho a “persona” do contador de histórias e o encenador interagem em prazer e rigor. Como no teatro tradicional de expressão portuguesa a figura do “encenador” é assumida pelos actores, cantores pela longa tradição do fazer que lhes corre nas veias. Aqui o actor-personagem encena a história e encena-se apoiado pela música e o figurino/ cenário.
 Busca-se uma radical teatralidade – o actor como centro deste fenómeno artístico, contando apenas com o seu corpo, sua energia e seu poder de metamorfose. Recorrer à essência do teatro, isto é, a presença do corpo humano no círculo mágico desta manifestação única e insubstituível. Podemos falar em teatro pobre talvez, é verdade que o teatro para a infância é sempre marginalizado nos apoios estatais, mas aqui é mesmo uma procura estilística. Um mergulho nas tradições mais ancestrais e ao mesmo tempo numa estética contemporânea minimalista.
Dramaturgia

Acreditando no texto como um tecido disponível para as cores, as texturas, as tramas, inscrevemos os vários intertextos – O barba azul dos Grimm; O barba ruiva, tradicional Francês, a reflectir sobre a universalidade do tema aproximando-nos deste arquétipo que faz eco ainda hoje aqui.

A textura das lengalengas tradicionais portuguesas pontuam os rituais implícitos no texto original e nos remetem para os jogos das crianças, estas criadoras de um teatro “avant la lettre”, com seu poder do “faz-de -conta”. Nas lengalengas de escolha de um par são as próprias crianças com seus nomes próprios que jogam aos casamentos como preparando-se para o jogo da sexualidade e do amor.

As tramas das onomatopeias, tão usadas por quem conta um história, para sublinhar acções ou criar outros espaços e cenários inexistentes no palco, propõem uma musicalidade imprevista.

Por fim um padrão silencioso surge nas acções e nos objectos manipulados, nos gestos, nos movimentos quotidianos e nos ritmos, propondo leituras abertas a um público multietário que se reunirá, como a volta da fogueira, para ouvir uma história.
