As colecoes do Museu
Nacional do Azulejo
de Lisboa

Exposicao no Centro Cultural Fiesp,
Galeria de Arte do Sesi, Sao Paulo, de
8 de abril a 20 de julho de 2008

Raphael Fonseca

Ao caminhar pela extensa Avenida Paulista,
deparo com uma vitrina, objeto-chave quan-
do o assunto é expografia. Do outro lado
do vidro, incitando minha entrada em um
edificio, o extenso panorama de uma cidade
portuéria, pintado sobre azulejo. O contras-
te entre os tons de cinza comuns a Sao Pau-
lo e o azul que representa uma grande area
marftima é gritante. Trata-se de um convin-
cente convite para a contemplacdo da ex-
posicao As cole¢des do Museu Nacional do
Azulejo de Lisboa. Se externamente suspei-
tamos que seja pequena, ao adentrar a Ga-
leria de Arte do Sesi e circular por suas sa-
las, ficamos impressionados com a quantida-
de de obras distribuidas a nosso olhar.

Grande panorama de Lisboa é o cartao
de visita de outro panorama: o da relagao
entre Portugal e a producado artistica com
azulejo. E ponto comum na historiografia
afirmar que em terras lusitanas existe uma
longa tradigdo no lidar com a azulejaria.
Parece ser mais interessante lermos essa
exposicdo de uma outra forma, a partir
das relacdes possiveis dessas imagens
apresentadas com um leque de fluxos ar-
tisticos presentes ndo apenas no que diz
respeito a azulejaria, mas sim a arte em
Portugal como um todo.
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Constata-se uma série de modelos artisti-
cos, como, por exemplo, na obra em que
nos € possivel estabelecer relacdes com o
célebre 7nunfo de Galatéla, de Rafael Sanzio,
ou quando vemos a producio do século 18
e € inevitavel vir a nossa mente algumas pin-
turas de Fragonard e seus conterraneos.
Além disso, € interessante notar também os
didlogos com a producdo dos chamados ar-
tistas viajantes, no que diz respeito a vonta-
de de decoracio pela presenca de animais e
plantas exdticas, o que leva a Caca ao leo-
pardo, com indios cacando dentro de uma
floresta rica em vegetais. Da mesma forma
que as trés artes portuguesas do desenho
se caracterizam pela influéncia de grandes
pdlos artisticos, podemos perceber esses
intercdmbios também na azulejaria.

Se a exposicdo ganha com a variedade na
escolha das obras, por outro lado parece
pecar quanto a sua maior contextualizagdo.
O folder insiste em informar-nos quanto a
relagdo intrinseca dos azulejos com a arqui-
tetura, j& que eram planejados de acordo
com seu destino expositivo. Entretanto, em
nenhum lugar se encontra qualquer tipo de
nota ou comentario mais profundo sobre
esse “pensamento parietal”. Além disso, nem
mesmo informacdes técnicas sobre o pro-
cesso artesanal da realizacdo dos objetos sao
dadas, algo satisfatoriamente realizado em
outras exposicdes, como Impressdes origi-
nais: a gravura desde o século XV, no CCBB-
RJ e CCBB-SP.

Somando-se a esses dados, devemos levar
em consideracao também a estrutura nar-
rativa da exposicao: uma “histéria do azule-
jo". Comegamos nas salas do século 16, cru-
zamos com o “rococd” e o “neocldssico” e
“voltamos para o futuro”, chegamos ao pre-
sente: a “modernidade” e a “pds-moder-



nidade”. O projeto expogréfico insere-nos
num percurso muito claro, limitando o es-
paco para que o observador crie relagdes
possiveis entre as obras, ao colocéd-las em
seus recortes histéricos. Como o préprio
folder afirma, essa colecdo de obras per-
mite “
em Portugal, apresentando-se cronologi-
camente estruturada ao publico que a vi-
sita” (grifo meu).

.. acompanhar a evolu¢do desta arte

Enquanto nos azulejos principalmente dos
séculos 16 e |7 havia representacdo do
exotismo tropical americano, nas obras fei-
tas por artistas contemporaneos a nds (os
“pds-modemos”, como sugere a exposicao)
esse anterior processo (etnogréfico?) de cons-
trugdo plastica vira o irénico tema das obras.
E interessante constatar que na maior parte
das obras expostas de producio recente os
azulejos ainda servem como base para a re-
presentacdo de algo que, comumente, revé
sua proépria tradicao nacional. Os azulejos sdo
como telas, e as relagdes originarias com a
arquitetura levemente desvanecem, dando
espago, por exemplo, para experiéncias com
a escultura sobre azulejos.

A poténcia das obras apresentadas faz com
que os problemas relativos a expografia fi-
quem em segunda instancia. Mesmo seg-
mentados, os objetos apresentados dialo-
gam como que por si s&: o azul ainda estd
|4, Esse azul que compde a prépria palavra-
chave dessa exposicdo e € fruido seja nas
experiéncias épticas de um Eduardo Nery,
seja nos motivos herdldicos das primeiras
pecas encomendadas em Sevilha, possiveis
sementes dessa importante relagdo entre
Portugal e a azulejaria.

Resenhas

Colors of the world: a
geography of color

Jean-Philippe Lenclos e Dominique
Lenclos. Nova York: W.W. Norton,
2004, 288 p.

Rosane Bezerra Soares

Terceiro livro de Jean-Philippe Lenclos e
Dominique Lenclos envolvendo o estudo das
cores, Colors ofthe Worldé o trabalho mais
ambicioso dos autores, pois os textos ante-
riores analisavam o uso dos matizes encon-
trados apenas na Franga e na Europa.

Dedicado, mais especificamente, ao estudo
da cor na arquitetura vernacular em diver-
sas partes do mundo, sugere a existéncia de
um perfil cromdtico, que pode ser observa-
do em cada localidade, cidade ou regido,
resultante de variacdes no solo, no clima, no
ambiente, na cultura ou, ainda, proveniente
de fatos histéricos. Colors of the World
baseia-se em um método de andlise desen-
volvido durante anos de viagens e pesquisas
dos autores, intitulado geography of color:
A idéia nasceu do choque experimentado
por Jean-Philippe ao comparar as cores das
habita¢des caracteristicas do vilarejo em que
morava, localizado ao norte da Franca, e
aquelas encontradas no Japdo, para onde foi
em 1961 afim de estudar. A partir de entéo,
Jean-Philippe procura desenvolver uma
metodologia para o estudo sistemdtico das
cores de cada local, construida mais tarde
em parceria com sua esposa, Dominique.

Nas primeiras paginas de Colors of the
World encontra-se pequena mostra dos
solos de diversas partes do mundo, com-
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posta por 42 fotos. Ha sutis variacdes de
saturacdo ou matiz entre as cores verde,
amarela, marrom, vermelha, por exemplo.
Os Lenclos comentam sobre a importancia
da observacdo do solo no estudo das cores
utilizadas em construcdes na Africa, Asia, em
paises do Oriente e na América Latina.

As andlises ndo sé enfocam cada local isola-
damente, mas os comparam em relacdo a
outros lugares, em contraponto, verificando
diferencas de texturas, luz, materiais, orna-
mentacdes em superficies ou ainda no uso
especifico de uma cor, com valores simbdli-
cos diversos. As pesquisas envolvem pafses
como Rdssia, Franca, Guatemala, Estados
Unidos, Ird, Japao, Brasil, Marrocos, Yemen,
Argélia, India e Africa do Sul, e em cada um
os pesquisadores selecionam locais para es-
tudo, como, no Brasil, Salvador, Recife e
Ouro Preto.

O leitor ndo deve esperar profunda investi-
gacdo estética, pois ndo é esse o objetivo
do livro. Trata-se da aplicacdo de uma
metodologia de andlise, acompanhada de
aproximadamente 600 fotos, exibindo habi-
tacdes populares, amostras de rochas, pig-
mentos, materiais naturais locais, cartelas de
cores e estudos em aquarela, na tentativa
de registrar a especificidade cromdtica de
cada lugar.

E.. para qué&? Os autores acreditam que a
descoberta e a definicio de uma paleta de
cores relacionada a um determinado lugar
poderia contribuir para a afirmacdo das iden-
tidades dos habitantes, num mundo em pro-
cesso de globalizacdo. Seguindo essa linha
de pensamento, Jean-Philippe fundou o
Atelier 3D Couleur, especializado na aplica-
¢do de cor no ambiente, na arquitetura, ou
ainda em produtos, de acordo com o méto-
do de andlise geography of color: A idéia
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tem sido adotada em diversos pafses, o
que desperta a atencao de pessoas liga-
das as dreas de artes e arquitetura, além de
antropologia e geografia. Jean-Philippe e
Dominique Lenclos sdo também professo-
res e trabalham em Paris.

Independentemente do interesse desperta-
do pelo processo de andlise, o livro podera
também atrair aqueles que desejam apenas
vigjar por meio das belissimas fotos.

Anita Malfatti, no
tempo e no espaco

Rossetti, Marta Batista. Sao Paulo:
Edusp e Editora 34, 2006, 495 p.

Messias Basques

Nesse belo livro sobre a vida e a obra de
Anita Malfatti, o leitor poderd acompanhar
minuciosa andlise da trajetdria dessa contro-
versa pintora modernista. Quando das pri-
meiras exposicdes de seus trabalhos, nos idos
da década de 1910, Sao Paulo ainda era ci-
dade deveras aquém de sua futura imagem
de megametrdpole brasileira; ndo era mais
que uma grande provincia que ensaiava seu
despertar.

E, em dezembro de 1917, a exposicdo de
uma pintora pouco conhecida, recém-che-
gada de temporada de estudos na Alema-
nha (1910-1914) e nos Estados Unidos
(1915-1916), provocou um cisma no mun-
do das artes: reunindo a sua volta jovens
artistas e intelectuais como Mario e Oswald
de Andrade, a Exposicdo de Arte Moderna
Anita Malfatti desencadeou a formacio do
grupo que Nos anos seguintes organizaria a
Semana de Arte Moderna. Contudo, parr



passu, provocou a revolta de personagens
ilustres, como Monteiro Lobato, que a criti-
cou duramente.

Portanto, para entender a trajetdria de Anita
Malfatti, analisar sua obra e sua contribuicao,
Marta Rossetti parece ter compreendido que
seria preciso conhecer a fundo os vérios
ambientes artisticos em que viveu e produ-
ziu, no Brasil e no exterior: Berlim e a Ale-
manha nos anos do primeiro pré-guerra; o
expressionismo e Lovis Corinth (1858-1925);
a arte norte-americana durante a Primeira
Guerra Mundial, Homer Boss (1882-1956)
e o Armory Show; a Escola de Paris nos anos
20; o estado da arte brasileira nos anos |0.
Em suma, tratava-se de contextualizar a tra-
jetéria da pintora e observar a obra produ-
zida, no que a organizacdo de um catédlogo
mostrou-se também essencial, posto que
permitisse estudar as caracteristicas das
obras, datar e periodizar os trabalhos.
Destarte, uma tarefa complementar torna-
va-se cada vez mais importante: a revisio
metddica dos principais estudos recentes, de
interesse para a compreensdo da artista e
sua obra, e constituicdo de um campo de
didlogo com aqueles dedicados ao estudo
do modernismo no Brasil.

E foi esse o desafio enfrentado por Marta
Rosseti nesse livro que lhe rendeu o Pré-
mio Jabuti de Melhor Biografia em 2007. No
primeiro volume, a autora demonstra sua
intengao de compreender a produgao, a mo-
tivagdo da pintora e a recepcdo em seu tem-
po, fazendo uso dos depoimentos e rea-
¢des da prépria época. No segundo volu-
me, catdlogo da obra e documentagao, fo-
ram inclufdas informacdes a respeito das
mais recentes exposicdes em homenagem
a Anita Malfatti e listas de pesquisas e publi-
cacoes a ela referidas.

Ao longo do livro, somos levados a conhe-
cer essa artista de produgdo de destacado
valor artistico, pioneira entre as correntes
expressionistas em nossas artes plasticas. E
mais. Somos levados a conhecer sua obra
em consonancia com os fatos que marca-
ram sua vida, fatos esses que segundo Mar-
ta Rossetti nos apresentam “trés Anitas”.
Num primeiro momento, de formacio de
uma linguagem prépria, expressionista e ca-
racteristicamente moderna, Anita Malfatti “se
conta” sentia e marcava, com emogio, em
figuras distorcidas e agressivas, o drama hu-
mano dos “marginais da vida”, identifican-
do-se com eles. Apds 1918, uma segunda
Anita pode ser desvelada em suas obras,
perfodo de duividas, producido de altos e
baixos, tentava “se conter”, ocupando-se dos
problemas formais da arte. Em férmula
muito pessoal, surgiria uma terceira Anita,
que se afasta das polémicas artisticas, pro-
duzindo obras “ingénuas” inspiradas em fes-
tas populares, domingos em pracas, proxi-
mas a um “primitivismo”; e, novamente, “se
conta” ao se irmanar as figuras andnimas,
fundidas na natureza.

Sdo estas trés figuras conceituais que
permeiam todo o livro, o qual estd organiza-
do em trés partes. Na primeira, intitulada e
dedicada as Conquistas, Marta Rossetti dis-
corre sobre a biografia da artista em capftu-
los intitulados “Familia”, “A festa da cor”, “Sao
Paulo, 1914", “A festa da forma e a festa da
cor” e “Brasil, 1917". A segunda chama-se
Ddvidas e contém os capitulos “Isolamento
e conformismo”, “Com os modemistas”, “Na
escola de Paris”, “No fim do tempo moder-
nista” e “Anos dificeis”. E na terceira parte, A
paz, estdao os dois Ultimos capitulos do livro:
“Novas coordenadas” e “Tomei a liberdade

de pintar a meu modo”.
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A pesquisa envolveu o acervo do Instituto
de Estudos Brasileiros da Universidade de
Sdo Paulo (IEB-USP), sede atual da Colegdo
Anita Malfatti, composta de suas matrizes de
gravura e cadernos de desenho, esbocos,
retratos, paisagens e estudos de atelié — do-
cumentos doados pela famflia da pintora em
1989, centendrio de seu nascimento. Ndo
obstante, a pesquisa também se langou em
rica discussdo sobre o modernismo paulista
em seus mais diversos matizes.

A intimidade necessaria para se decodificar
a caligrafia pictérica e gréfica de uma obra
como a de Anita Malfatti, em suas diversas
fases, foi perseguida por Marta Rossetti ao
longo de 40 anos dedicados a pesquisa, reu-
nindo documentos e fotos de acervos parti-
culares e publicos; o resuftado ndo poderia
ser diferente: um livro de folego. Folego que
certamente n3o se extinguiu com o faleci-
mento da autora, em 2007.

Experiéncia
neoconcreta:
momento limite da
arte

Ferreira Gullar. Sdo Paulo: Cosac Naify,
2007, 164 p., 20 ilust.

Elizabeth Catoia Varela

Ferreira Gullar traca a trajetéria neoconcreta
a partir de suas primeiras experiéncias lite-
rarias, em que se faz presente a relevancia
do espaco da folha em branco como parte
constituinte do poema, tal como indicado
no livro A Juta corporal, de 1954. Nesse
momento, acentua a importancia do didlo-
go com o grupo atuante em S3o Paulo:
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Augusto de Campos, Haroldo de Campos,
Décio Pignatari e Waldemar Cordeiro. Gullar
busca forcar tanto a estrutura visual quanto
a leitura por parte do individuo, conceben-
do o livro-poema que faz da manipulagdo
uma necessidade, transformando o préprio
livro em poema.

Especial atencdo € dada a producdo artisti-
ca de Lygia Clark. Seu interesse pelo fazer
artistico extrapola os limites bidimensionais
da pintura, formulando as Superficies Mo-
duladas, os Casulos e os Bichos, de forma
que instiga Gullar a definir um novo concei-
to que englobe tais pecas, o ndo-objeto. O
autor comenta e relaciona as produgdes
artisticas de Amilcar de Castro e Franz
Weissmann, e literdrias de Reynaldo Jardim
e Theon Spanudis.

A troca de informagdes, interesses e ex-
periéncias por parte dos participantes do
movimento era feita de maneira amistosa
e informal, percebendo-se assim influén-
cias mutuas entre trabalhos que transitam
entre os mais diferentes géneros, como o
livro-universo, Livro da Criacdo, o Ballet
Neoconcreto, os poemas espaciais e o
Poema-Enterrado.

Gullar refere-se a Mondrian, Malevich e
Tatlin para pensar o inicio da producdo de
Hélio Oiticica e Lygia Clark, em que o ob-
servador se transforma em participador e
experimentador. Diferindo do grupo
neoconcreto, esses artistas comecam a
direcionar suas experiéncias para o cam-
po conceitual, e suas proposicdes artisti-
cas acabam por oferecer apenas sensagdes
(possibilitadas pelo objeto), em vez de
transferir suas idéias ou seu universo ima-
ginario, caminho que Gullar define como
destruicdo progressiva da linguagem da arte.
Exemplificando tais questdes, o autor aponta
os objetos relacionais, de Lygia Clark, que
propiciavam experiéncias coletivas, e os Fro-



Jetos C3es de Caca, bolides e parangolés
de Hélio Oiticica.

O apéndice de Experiéncia neoconcreta é
formado pelos artigos: O formigueiro (1954),
Poesia concreta: experiéncia intuitiva (1957),
Lygia Clark: uma experiéncia radical (1958),
Teoria do ndo-objeto (1959), Contra rele-
vos (2003), A participagdo do espectador
(2003), Poema enterrado (2003), O lugar
da obra (1961), O tempo e a obra (1961) e
Carta (1955). E, junto com o livro, sdo
republicados trés livros-poema (Fruta, Osso
e Faina) e o catdlogo da primeira exposicio
neoconcreta (fac-simile, 1959).

Ultimos lancamentos
da colecao Arte+:
|. A teoria como projeto:
Argan, Greenberg e Hitchcock

2. Performance nas artes
visuais

3. Linguagens inventadas:
palavra imagem objeto: formas
de contagio

|. Guilherme Bueno. Rio de Janeiro: Jor-
ge Zahar, 2007, 76 p.

2. Regina Melim. Rio de Janeiro: Jorge
Zahar, 2008, 74 p.

3. Fernando Gerheim. Rio de Janeiro:
Jorge Zahar, 2008, 79 p.

Ivair Reinaldim

Contando atualmente com mais de 10 ti-
tulos, a colegdo Arte+ da Editora Jorge
Zahar, dirigida pela critica e professora Glé-

ria Ferreira, propde-se a disponibilizar o
conteldo de pesquisas que abordem ques-
tdes diversas referentes as artes visuais e
reas afins, a partir de um viés contempo-
raneo. S3o livros direcionados a publico
amplo, do leigo ao tedrico, passando, so-
bretudo, pelo estudante de arte, e que in-
cluem “questBes relativas a conceituacdo
da arte, sua pratica e recepgao” (Entrevista
de Gléria Ferreira a revista Ndmero, n. 9).
Estes trés ultimos lancamentos vém enri-
quecer a diversidade da colecéo.

O livro de Guilherme Bueno trata da histé-
ria da arte moderna como construcdo cul-
tural do Ocidente, ancorada na idéia de
projeto, o que subentende tanto um modo
de se relacionar com o acimulo de ex-
periéncias do passado, quanto o potencial
criativo que estabelece linhas mestras da exis-
téncia futura. Mestre e doutor em Histdria e
Critica da Arte pela Escola de Belas Artes da
UFRJ, o autor atua como critico e curador,
além de completar o quadro de professores
da Escola de Artes Visuais do Parque Lage,
no Rio de Janeiro.

Partindo de Baudelaire, Marx e Wolfflin
(como representante da Teoria da Pura
Visualidade), Bueno identifica nesses auto-
res as principais referéncias do século 19 na
formagao de um discurso historiogréfico para
a arte moderna no século 20. Contudo, esse
discurso mostra-se diferenciado a partir de
dois pontos geogréficos diferentes: na Euro-
pa, tendo a figura do historiador italiano
Giulio Carlo Argan (1909-1992) como
parametro, prevalece a substituicdo da uto-
pia por um sentimento pessimista, prenun-
ciando a “crise da cultura européia”; j& do
outro lado do Atlantico, tedricos como o
critico Clement Greenberg (1909-1994) e
o historiador da arquitetura Henry-Russel
Hitchcock (1903-1987) véem o apogeu do
projeto moderno através da sua adogdo
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pelos Estados Unidos. O que permeia — e
concilia de algum modo — esses discursos €
a construcdo de um projeto moderno, de
uma narrativa progressista, rumo a um fim a
ser alcangado, mesmo que os projetos ndo
sejam os mesmos. Somam-se a isso, os limi-
tes dessas construcdes ideoldgicas, definidos
a partir das dificuldades em lidar com toda
aquela producdo que ndo se adequava aos
modelos tedricos previamente propostos
(Duchamp, Warhol, etc.).

Regina Melim responde pelo tftulo que trata
da performance, por um viés tanto tedrico
quanto histérico. Mestre e doutora em Co-
municacdo e Semidtica pela PUC-SP, pro-
fessora do Departamento de Artes da Udesc,
atua também como pesquisadora e curadora.
Partindo de um conceito distendido de
performance (em citacdo implicita ao mo-
delo proposto por Rosalind Krauss no tex-
to “A escultura no campo ampliado”, publi-
cado nesta edicao de Arte&Ensaios), a au-
tora faz um apanhado dos principais tedri-
cos que se dedicaram a estudar o uso do
corpo nas artes em geral, entre eles,
RoselLee Goldberg, Gregory Battcock,
Kristine Stiles, Amélia Jones, etc.

No livro, Melim examina os principais con-
ceitos utilizados pelos tedricos da
performance, identificando também os nu-
cleos de producdo, bem como seus
mentores artisticos. E importante mencio-
nar que a autora se dedica aos trabalhos
nascidos em contexto europeu, norte-ame-
ricano ou asidtico, bem como a investigar
uma histdria da performance no Brasil, ten-
do Flavio de Carvalho como um dos pionei-
ros e nos anos 60 um momento especial,
em decorréncia da experimentalidade carac-
teristica do perfodo. De modo diferencial em
relagdo a outros centros culturais, segundo
o tedrico inglés Guy Brett, a critica a presen-
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ca do objeto, comum no Brasil da década
de 1960, estabelece uma forma de cinetismo
em que o corpo é o motor da obra, substi-
tuindo a contemplacao pela participagdo. Das
propostas de Hélio Oiticica, Lygia Clark e
Lygia Pape, uma série de possibilidades para
o uso direto ou indireto do corpo nas artes
visuais estimulou artistas brasileiros das ge-
racdes posteriores, destacando-se, de modo
particular, a videoperformance.

Por fim, com enfoque mais tedrico-filosdfi-
co, Fernando Gerheim discute em seu livro
o conceito de linguagem nas culturas mo-
derna e contemporanea, bem como as for-
mas de contagio entre palavra, imagem e
objeto na arte. Doutor em Literatura Com-
parada pela Uerj, atua como escritor, ci-
neasta e professor de literatura, cinema e
artes. Tendo como parametro o livro A in-
vencdo de Morel, do escritor argentino
Adolfo Bioy Casares (1914-1999), publica-
do originalmente em 1940, o autor examina
tanto a dimensdo sensivel e perceptiva da
linguagem quanto seu dominio da capacida-
de de abstracdo sobre a experiéncia con-
creta, através da aproximagao com o pensa-
mento de autores diversos, como Berkeley,
Merleau-Ponty, Bergson, Wittgenstein,
Derrida, Pasolini, Eisenstein, entre outros.

Desse modo, a literatura é o pressuposto
tedrico fundamental para Gerheim pensar a
relagdo entre imagem e escrita, base para a
formagao da linguagem, identificando nesta
dltima sua importancia como construtora de
significacdo, ou seja, seu papel potencial na
transformacdo do mundo. Apds analisar di-
versos aspectos de cunho filosdfico, ele de-
dica particular atencdo ao uso contempora-
neo da tecnologia digital e sua revolucdo no
modo como compreendemos a constitui-
cdo da linguagem. A imagem de sintese nu-
mérica, como o préprio termo ja define, ndao



€ elaborada nem com base em dados fisicos
equivalentes a realidade sensivel (negativo
fotogréfico e pelicula cinematogréfica), nem
com base na transmissdo de sinais eletrdni-
cos (video analdgico), mas sim a partir de
conceitos mateméticos. Assim, no mundo
contemporaneo, segundo o autor, na cons-
tituicdo da linguagem passa a valer mais a
capacidade de mediacdo do que a de regis-
tro da realidade em si.

Independentemente do enfoque, os trés
autores, de modo similar, partem de ques-
tdes contemporaneas, discutindo temas de
grande pertinéncia para o campo das artes
visuais. Nesse sentido, essas publicacées re-
forcam o papel assumido pela colecdo Arte+
na formacdo e mediacdo de publico para as
artes visuais, de um lado, e na democratiza-
¢ao do conteldo de importantes pesquisas
que, de modo geral, ficariam restritas ao
ambito das pds-graduagdes brasileiras.

Nova York delirante:
um manifesto
retroativo para
Manhattan

Rem Koolhaas. Preficio de Adrian
Gorelik e traducdo de Denise Bottmann.

Sdo Paulo: Cosac Naify, 2008,
322 p, 217 ilust.
Rodrigo Krul

Publicado originalmente em 1978, Nova
York delirante: um manifesto retroativo para
Manhattan, é agora lancado pela editora
Cosac & Naify, em edicdo requintada e cons-
ciente de sua relevancia editorial. Inédito no

Brasil, seu autor, Rem Koolhaas, parece re-
conhecer a cultura arquitetonica do pals
como forte influéncia em sua formacao, o
que pode explicar a foto reproduzida em
seu livro Content (2004), na qual ele apare-
ce sentado numa carteira escolar, ao lado
do quadro-negro, ouvindo os ensinamentos
do professor — Oscar Niemeyer.

O elegante projeto gréfico de Elaine Ramos
traduz a sensacdo de verticalidade dos arra-
nha-céus e da construcao serial, com sua
proposta de cddigo de barras. Por conta do
excesso de utilizagio na midia das barras
como representacao implicita do consumo,
a escolha aparenta ser anacrdnica; no en-
tanto, ela reflete, em si, um simbolo
diacrénico, muito apropriado para um ma-
nifesto “retroativo”. A criteriosa selecdo de
imagens contribuiu para recriar o imaginario
histérico da cidade - seu cotidiano ilustra-
do, seus projetos arquitetdnicos, suas meta-
foras cartogréficas.

Koolhaas € certamente um dos criticos mais
polémicos, e também mais elucidativos, dos
fendmenos urbanos contemporaneos. Sua
relacdo com essas questdes, na atmosfera
brasileira, pode ser avaliada no evento Arte/
Cidade de 2002, em Séo Paulo; na interven-
¢do no edificio Sdo Vito, considerado o der-
radeiro remanescente da arquitetura moder-
nista na regido do Parque D. Pedro, o arqui-
teto holandés propds a instalagdo de um ele-
vador ultratecnoldgico em sua decrépita es-
trutura. Numa dinadmica proposta de discus-
sdo acerca da relacdo simbdlica entre o
habitacional e o patrimonial, Koolhaas reve-
lou e promoveu o debate sobre a cidade
enquanto organismo perduldrio, em suas
relacdes de abandono, no contraste exerci-
do pela convivéncia didria com a decadén-
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cia, presente num ciclo relacional entre indi-
viduos e monumentos, ambos privilegiados
pelo isolamento.

A escolha de Adrian Gorelik para o prefacio
do livro ndo poderia ter sido mais acertada.
Um dos pensadores latino-americanos de
maior destaque nos estudos das represen-
tacdes culturais urbanas e das manifestacdes
dos espagos publicos, Gorelik ¢ um perspi-
caz leitor da obra de Koolhaas em seus arti-
gos, sempre empenhado em interpretd-la
sob o “signo cultura/civilizagao”.

Para Koolhaas, as motivacdes de um mani-
festo retroativo sdo o cruzamento de duas
consideragdes: uma vez que “a fragilidade dos
manifestos € sua intrinseca falta de provas”,
“Manhattan é uma montanha de provas sem
um manifesto”. Um manifesto retroativo re-
flete o constante devir, um processo
descontinuo em expansio. Segundo Gorelik,
o avango tedrico deste programa
interpretativo se confirma em Bjgness (1994),
em que a parddia nietzchiana conduz a uma
cidade “pds-histérica, de “légica amoral”.

Por que Manhattan? Se Koolhaas a define
como a “pedra de Roseta do século 207,
Gorelik prop&e que o autor pretende ser
seu Champollion, oferecendo cédigos que
procuram decifrar os criptogramas urba-
nos da cidade - palco de “mutagdes
arquitetonicas” (o Central Park, o arranha-
céu), “fragmentos utépicos” (o Rockfeller
Center, o Edificio das Nagoes Unidas) e “fe-
ndmenos irracionais” (o Radio City Hall);
interpretando mediante a “teoria ndo-formu-
lada" — o manhattanismo — o universo ame-
ricano em sua fusdo do idealismo fantastico
com o materialismo pragmatico, que pro-
moveria a hiper-realidade e a hiperdensidade
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da reticula urbana, atuantes no “paradigma
para a exploragao da congestao”.

No primeiro capitulo, “Pré-histdria”, a apre-
sentagao histdrica contextualiza o processo
de construcdo da cidade, no qual “a barbérie
americana cederia lugar ao refinamento eu-
ropeu”. Em contrapartida, o olhar contem-
poraneo de um holandés perante a ex-co-
I6nia de Nova Amsterdam atualiza o con-
ceito de amerikanismus — termo utilizado
para designar o encantamento europeu pelo
modelo original da modernidade americana.
O capitulo seguinte, “Coney Island, a
tecnologia do fantéstico”, registra projetos
de torres, pontes, parques de diversdes, a
construcdo de um mundo cujo “sintético
irresistivel” causou aversdao ao escritor russo
Maksim Gorki.

Em “A dupla vida da utopia: o arranha-céu”,
Koolhaas propde uma leitura de dois mo-
delos dentro da mitologia dessa “fronteira
com o céu”: na primeira, os representantes-
sintese do manhattanismo, o Hotel Waldorf-
Astoria (“a primeira realizagdo plena da
Manhattan consciente”) e o Empire State
("o climax da Manhattan subconsciente”),
expressam a congestdo dentro do sistema
de reticulas do urbanismo da cidade; ja o
Downtown Athletic Club € considerado um
“condensador social”, um arranha-céu-ves-
tidrio, que €, na verdade, uma “incubadora
para adultos”.

“Quao perfeita pode ser a perfeicdo: a cria-
cdo do Rockfeller Center” narra o programa
do Rockfeller Center e a trajetdria de pro-
fissionais como Raymond Hood (que for-
mula as teorias da “cidade das torres” e da
“cidade dentro da cidade”) na busca da
transcendéncia de paradoxos por meio da



combinacdo dos maximos (a congestdo
com a luz e o espago, o 4pice da beleza
com a geracdo de rendimentos). Aborda
também, entre outras questdes, o frenesi
espetacular do Radio City Music Hall, as
intersecdes ideoldgicas entre o comunismo
e o capitalismo, como o incidente da repre-
sentacdo de Lénin no mural da Radio
Corporation of America, por Diego Rivera.

O Amerikanismus e as “tentativas européias
de reinvidicar Manhattan” retornam em “Eu-
ropeus: Biuér! Dalf e Le Corbusier conquis-
tam Nova York”. Para apresentar Salvador
Dalf e seu método critico-parandico,
Koolhaas recorre a um sistema oposto, o
dos comportamentalistas americanos, iden-
tificando, paralelamente ao fluxo do desejo
surrealista, as relacdes com Le Corbusier e
seu projeto antimanhattanista de “abstragdo
cartesiana”. “Post-mortem” traz os projetos
de Wiallace Harrison, e “Apéndice: uma con-
clusdo ficcional”, as interpretacées da Cida-
de do Globo Cativo, do Hotel Esfinge, de
Nova Welfare Island, do Hotel Welfare
Palace e de O Conto da Fiscina.

Uma civilizacdo se constrdi, culturalmente,
muitas vezes através de coincidéncias que a
definem. Manhattan foi vendida por néma-
des, de passagem pela ilha, por apenas 24
ddlares; a ironia contida na génese dessa
metrépole torna auténtico seu cardter capi-
talista: predestinada a ser o espaco cosmo-
polita por exceléncia, cede hoje lugar a xe-
nofobia e ao combate ao Terror, sintomas
mundiais pés-1 | de setembro. O manifesto
interpretativo de Koolhaas é, a luz de suas
intengdes, um registro factual do desenvol-
vimento de uma cidade flutuante. Uma ilha
mitica como Citera, Atlantida e tantas ou-
tras, mas que conserva em seu racionalismo
fantastico o grande traco das contradicdes
contemporaneas.

Bia Medeiros:
trajetorias do corpo

Exposicao na Caixa Cultural Rio de Ja-
neiro, de 24 de junho a 20 de julho de
2008

Alexandre Emerick

“O tempo ndo péra” foi cantado por uma
geracdo, e parece claro o sentido de que
ele, o tempo, ndo espera, antes se oferece
abertamente ao movimento pulsante da vida.
Em mostra retrospectiva a posse dessa oferta
€ compartilhada conosco e nos desperta para
um exercicio reflexivo. Ao deixar os trés lan-
ces de escada que nos levam a galeria, per-
cebemos que a trajetdria ofertada pela ex-
posicao é, além de densa, diversificada. En-
quanto a breve escadaria logo nos fadiga, a
longa trajetdria de Bia Medeiros nos incita a
prazeroso exercicio que se prolonga na
consciéncia.

Seria dificil, talvez improdutivo, comentar em
separado a trajetdria da artista e do grupo
Corpos Informéticos, que ela coordena na
Universidade de Brasflia desde 1992, uma
das muitas contribuicdes da professora, pes-
quisadora, artista multimidia, personalidade
multiforme. Desde o inicio, com a gravura, o
imaginario da artista € fomentado pela dis-
ponibilidade de producdo, reproducio e
veiculagdo de imagens pela midia, a princi-
pio impressa. Trabalhando em jornal, Bia fa-
miliarizou-se com técnicas adicionais a
litografia. Essa operagdao somatéria ndo ces-
saria até alcancar a maxima virtualidade do
ciberespaco. Em Paris a intervencdo urbana
em um mural de cartazes de propaganda
intitulada Deserto dos desertos, parceria com
Suzete Venturelli em 1983, revela mais que
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ecos do Nouveau Réalisme ainda audiveis, €
um importante rumo tomado pela produ-
cdo da artista que, ainda em Paris e com
Suzete, a performance Torre Eiffe/ de 1985
exemplifica; o espaco-tempo da vida.

Em Bia Medeiros: trajetdrias do corpo, o
projeto expositivo de Maria Luiza Fragoso
deixa o visitante, logo na entrada, em um
jogo de arbitrio. A sua frente, uma bifurca-
¢do que separa a mostra em duas alas, tal-
vez de dimensdes um pouco timidas para
t4do producente trajetdria, com dois conjun-
tos de obras - e curadoria de Priscila Arantes
— cujos conceitos derivados das situacdes do
corpo sao os elementos aglutinadores.

A direita o espectador é convidado a um
mergulho incisivo no corpo. A relacdo do
corpo com os meios eletrénicos tem mais
énfase nesse percurso, diversificando-se tam-
bém as possibilidades expositivas; impres-
sdes em pequenos ou grandes formatos,
projecdes, monitores a maneira de quadros
nas paredes ou em pequenos formatos pen-
dendo do teto. Mais que diversificagdo de
meios, sugere uma intensificacdo da obra
pela potencializacdo da imagem em cama-
das sucessivas transitando por suportes,
materiais, técnicas e dispositivos. O corpo
da obra é também explorado no cambio
tecnoldgico; /° de abril (Balanco), um tele-
visor acoplado a um balanco que nos con-
vida a brincar, pondo em questdo o sentido
do movimento, real e mediado, pode ser
visto pelo registro videogréfico dessa insta-
lagao interativa na rodoviaria de Brasilia em
1996, ou na fotografia ampliada da
performance da artista sobre o televisor-
balanco na abertura do Rio Cine Fest em
1997. Nesse didlogo exploratério, fragmen-
tos de corpos, de imagens e de obras s3o
reedificados pelas midias.
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Os corpos sao facetados e recortados,
emaranhados e detalhados em tangencial
familiaridade aos nossos. Em Ct// C Ctrl C
(Escanner do corpo) de 2003, em que par-
tes do corpo da artista impressos em papel
de aspecto delicado pendem de um supor-
te acrilico fixado a parede, a nocdo de
corporeidade é retomada pela agressao
denunciatdria da identidade material do su-
porte. Rasgado, amassado, perfurado e
suturado, o papel-suporte e a pele-imagem
fundem-se no corpo-imagem da obra. Para
além da exploracao das qualidades intrinse-
cas dos materiais, lembranca do informalismo
europeu, emerge aqui o aspecto somatico
na juncdo matéria/imagem. Algumas luvas
cirdrgicas deixadas sobre o suporte acrilico
parecem acréscimos exteriores a obra, como
acessérios que compdem nossas vestes.
Poderia-se argumentar que as luvas s3o pis-
tas do ocorrido, mas essa informacdo ndo
seria tdo significativa, sendo para as teste-
munhas oculares da agressdo. As luvas, se
ndo comprometem o trabalho, ndo lhe in-
tensificam o sentido; o corpo-imagem da
obra se basta.

A ala a esquerda de quem chega é domina-
da pelo ambiente UA/ (Ueb Arte lterativa)
um gramado, fragmento de cidade, cravado
de cacos da realidade urbana, como televi-
sores e carrinhos de compras, e com recor-
tes que deixam vir a tona imagens parciais
de corpos. UA/comunica-se com a arquite-
tura urbana, que aqui se impde através das
vidracas da galeria. No sentido heideggeriano
de apetrecho, o dispositivo desaparece em
seu uso, para a arte contemporanea, porém,
um aparelho como o monitor pode com-
por instalagdes e ambientes ocupando es-
pacos no didlogo entre sua presenca fisica e
as imagens e sons que transporta para o es-



pectador. Contrariando a verticalidade dos
planos convencionais de visao, olhando
para o chdo assistimos a registros de
performances ocorridas em diversos luga-
res e que sdo virtualmente ali recuperadas,
assim como obras em videoarte, pondo em
campo um jogo ardil que suscita o
questionamento de “Onde estd?” ou “O que
é" a obra. Imagens e sons, coisas e espaco,
dentro e fora da galeria, a parte ou soma-
dos, sdo vistos como obras de arte, sendo
os espectadores, mais que testemunhas,
participes da construcdo de sentidos.

Na diversificada producdo em mostra
transparece a idéia de distancia como um
dado primordial no didlogo entre o cor-
po e a cidade. A aproximagdo naturalista
com o corpo o isola, individualizando-o
de modo a minimizar suas possibilidades
sensoriais e interativas. Mais afastado ele se
comporta como elemento constitutivo do
corpo maior que ¢ a cidade, enquanto uma
superaproximagao revela seus proprios be-
cos e esquinas, corporeidade mapeada por
dobras e rugas, morada de pélos e sinais,
circuito de toques e fluidos, relevo mutante
de volumes e profundidades. Em coro, por
geragdes, O COrpo nao para.

Imediacoes: a critica
de Wilson Coutinho

|zabela Pucu (org.). Rio de Janeiro:
Funarte, 2008, 351 p.

Ivair Reinaldim

Fruto da primeira edicao do projeto Cone-
x3ao Artes Visuais, promovido pelo Ministé-
rio da Cultura, em parceria com a Funarte e

o Programa Petrobras Cultural, o lancamen-
to do livro Imediacdes: a critica de Wilson
Coutinho, organizado por Izabela Pucu, con-
tou ainda com mais dois eventos realizados
no MAM do Rio de Janeiro, em 12 agosto
de 2008, ambos com a colaboracdo de Ana
Coutinho, filha do critico carioca falecido em
2003: um seminario intitulado Arte, critica:
imediacBes, e uma exposicdo, Imediacdes
criticas, sob curadoria de Reynaldo Roels Jr,
a partir de obras das colecdes Gilberto
Chateaubriand (em comodato no MAM-R))
e da familia Coutinho. O projeto contou ain-
da com a consultoria da critica e historiado-
ra Gléria Ferreira.

Wilson Coutinho (1946-2003) foi um dos
mais importantes e inteligentes articuladores
tedricos da producido contemporanea bra-
sileira, sobretudo das décadas de 1980 e
1990. Mestre em Filosofia pela Université
Catholique de Louvain, na Bélgica, com a
dissertacdo La culture et /’education
tragiques dans la premiére épogue de Ja
pensée de Nietzsche, Coutinho foi editor
das revistas Arte Hoje (1976-80) e Galera
(1986), mas destacou-se principalmente por
suas colunas no Jomal do Brasi/ (1980-86,
1989-92) e O Globo (1994-2003). Também
foi curador de exposicdes do MAM-R]
(1997) e coordenador da RioArte por 10
anos (1993-2003).

Toda coletanea pressupde um recorte. A
vasta produgdo de Wilson Coutinho encon-
trava-se em sua maior parte desarticulada
em arquivos particulares e institucionais, se-
gundo afirma Izabela Pucu. A pesquisadora,
mestre em Linguagens Visuais pela Escola de
Belas Artes da UFR], atuando ainda como
artista, produtora e professora, teve pouco
tempo para identificar esse material e
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articuld-lo na forma de uma publicacdo que
fosse representativa da producao tedrica de
Coutinho; tarefa, alids, cumprida com gran-
de éxito. Organizando os textos cronologi-
camente, Izabela Pucu conseguiu apresentar
de modo claro “a recorréncia e a transfor-
magao nas posi¢des do autor e no processo
de trabalho dos artistas, mas também as
mudancas operadas no circuito pela suces-
sdo dos eventos culturais, politicos e soci-
ais”, segundo o prefacio por ela assinado.

O livro € dividido em dois grandes nucleos
tematicos. O primeiro, chamado de Imedia-
¢Bes criticas, engloba 64 textos criticos, es-
critos entre 1978 e 2003, direcionados a
producdo de artistas contemporaneos bra-
sileiros significativos, em que prevalece o
embate direto do critico com o objeto de
sua escrita. Na segunda parte, com o tftulo
Entre arte e filosofia, encontram-se os tex-
tos escritos com maior distanciamento, aque-
les em que Wilson Coutinho examina even-
tos e questdes de época, bem como forne-
ce indicios para compreensao de sua posi-
cdo tedrica. Os 27 textos trazem ldcida ana-
lise de assuntos diversos, tais como a passa-
gem entre as décadas de 1970 e 1980, a
constituicdo da modernidade brasileira e o
aparecimento do conceito de pds-moder-
nismo em nosso contexto cultural. Por fim,
os dois nulcleos tematicos, mais do que se-
parar a producio de Wilson Coutinho, re-
forcam que esses campos sempre estiveram
interligados, uma vez que, segundo lzabela,
para o critico, “ser artista implicava nao ape-
nas ter consciéncia de um processo histdri-
co, como também construir e conhecer o
seu papel dentro dele”.

No final do livro hd ainda um levantamento
bibliogréfico geral da pesquisa, incluindo re-
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feréncias a textos que ficaram de fora da
selegdo. Além de constituir-se como impor-
tante apoio para futuros pesquisadores que
se debrucarem sobre o pensamento critico
de Wilson Coutinho, esse levantamento nos
permite ter uma idéia ainda mais precisa da
diversidade de sua producdo. A origem dos
textos compreende as colunas de jornais
assinadas por ele ao longo de sua vida, bem
como os artigos que escreveu em catélo-
gos de exposicdes e revistas especializadas.
Entre a rapidez e o didatismo da critica de
jornal e o tempo e aprofundamento alcan-
cados em outros suportes, Coutinho € o
exemplo de que o critico deve apresentar
versatilidade e saber adaptar-se aos diferen-
tes contextos e publicos que requisitam seu
pensamento.

Essa diversidade, alids, bem como a relacio
entre a critica de jornal e o catdlogo de ex-
posicao, foi um dos temas mais debatidos
no seminario que acompanhou o langamen-
to da publicacdo. Intitulado Arte, critica: ime-
diacBes, ele contou com duas mesas-redon-
das: na primeira, sob mediacio de Gldria
Ferreira, falaram os criticos Frederico Mo-
rais e Caué Alves; na segunda, mediada por
Reynaldo Roels Jr., falaram Luiz Camillo
Osorio e Ricardo Basbaum. Nesse semina-
rio, todos os presentes examinaram a im-
portancia da critica de arte, em sua perma-
nente crise histérica, bem como os papéis
que vem assumindo na contemporaneidade,
ou seja, © modo como os criticos freqUen-
temente reinventam seu lugar e suas praticas.

Foi-se o tempo do ineditismo das cole-
taneas dos textos de Mdrio Pedrosa — Mun-
do, homem, arte em crise (1975) e Dos
murais de Portinari aos espacos de Brasilia
(1981) —, ambas organizadas pela também



critica Aracy Amaral. O livro /mediacdes: a
critica de Wilson Coutinho vem somar-
se a grande quantidade de antologias re-
centemente lancadas no mercado edito-
rial brasileiro - Paulo Sergio Duarte
(2004), Frederico Morais (2004), Icleia
Cattani (2004), Ronaldo Brito (2005),
Aracy Amaral (2006), Rodrigo Naves
(2007) -, bem como as coletaneas que
abrangem questdes temdticas de modo
mais amplo, tais como Arte contempora-
nea brasileira; texturas, dic¢oes, ficcoes, es-
tratégias (2001), de Ricardo Basbaum, Cr-
tica de Arte no Brasil: temdticas contem-
pordneas (2006), de Gldria Ferreira, e os

livros da colecdo Critica de Arte, da As-
sociacdo Brasileira de Criticos de Arte
(Abca), sob coordenacio geral de Lisbeth
Rebollo Gongalves. A circulacdo desses
textos seguramente contribui para maior
articulacdo entre o pensamento critico da-
queles que se dedicaram a pensar a arte
contemporanea brasileira e seus sistemas
culturais, definindo como esses discursos
estabeleceram campos de atuacdo e de
debate. Sendo assim, é através da constru-
¢ao da trama desses diferentes olhares que
poderemos ter uma compreensao mais
ampla de nossa histéria da arte recente. Que
mais iniciativas como essa persistam.
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