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Caro leitor,

Apresentamos a Revista Arte & Critica em sua edicdo 65,
a primeira deste ano. 0 sentimento de renovacdo sempre
acompanha a abertura de um calenddrio. No caso das artes
visuais, 2023 traz perspectivas de melhores ventos,
apesar dos desafios enfrentados pela crise durante a
pandemia e especialmente com o descaso na cultura no
Pais.

Talvez estes animos e esperanca tenham inspirado os
autores desta edicdo a se debrucar sobre artistas e
obras, deixando de lado, por momento, 0os temas polémicos
e necessdrios com que vinhamos nos enfrentando. Assim,
a Revista Arte & Critica apresenta varios textos voltados
as producdes artisticas especificas que apontam poéticas
e caminhos da arte e da critica.

Niura Legramante Ribeiro traz, sob a sua curadoria, a
recente exposicdo de José Spaniol Sem peso & Cem medidas.

Os desenhos, os objetos e as instalacdes enfrentam
0 campo gravitacional para discutir formas precdrias
de suspensdo, equilibrio, sustentacdo e instabilidade

no espaco. John Fletcher comenta a obra da fotdgrafa
paraense Irene Almeida.

Jodo J. Spinelli traz uma andlise da obra de Tereza Nazar
que completaria 90 anos de idade no uGltimo dia 1 de
abril. Uma trajetoria que tdo bem expressa a arte como
didlogo e expressao mutua. Viviane Baschirotto apresenta
a obra de Sara Ramos com a sua poética na técnica milenar
da cerdamica. Interessante observar Zuzana Paternostro
relata o encontro casual com a obra de Miriam Loellmann,
uma Jjovem alinhada com a arte contempordnea. Ainda
imersos em poéticas pessoais, temos o ensaio visual

de André Vargas, apresentado por Alessandra Simoes
Paiva. Diferentes tempos e regides do Pais estdo aqui
representados em suas ricas e diversificadas producdes
artisticas.

Em uma perspectiva mais historica, Dalmo de Oliveira
Souza e Silva aborda a “invencdo da paisagem” na obra
de Benedito Calixto. Enquanto Cyntia Taboada traz uma
pesquisa em destaque na exposicdao Marc Chagall: sonho de
amor, que alia lirismo e arte.

Destacamos que Annateresa Fabris nos traz a terceira e
uUltima parte de sua pesquisa sobre Cinema de Animacado
e Artes Visuais, como sempre, com a sua dedicacado,
sensibilidade e conhecimento.

Sem deixar de enfrentar assuntos polémicos, trazemos o
texto internacional de Anne Lafont sobre a exposicdo 0
modelo negro de Géricault a Matisse, realizada no Museu
d’Orsay, que abre um novo horizonte para a histéria
da arte assim como Alexandre Araljo Bispo que escreve
sobre o livro A virada decolonial na arte brasileira, de
Alessandra Simdes Paiva. Importante andlise de Sylvia
Werneck sobre as adversidades da cultura nos ultimos
anos e perspectivas de retomadas.

Agradecemos a todos os editores e autores que, com suas
sugestoes, conhecimento e dedicacdo, colaboram para que
a Revista Arte & Critica siga divulgando as artes visuais
como um caminho de esperanca, liberdade e resisténcia.

Boa Teitura!

Leila Kiyomura

Maria Amélia Bulhdes
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INTERNACIONAL

A ESCOLA NO MUSEU D'ORSAY:
LE MODELE NOIR DE GERICAULT
A MATISSE / 0 MODELO NEGRO
COMD EXEMPLD!

A exposicdao abre um novo horizonte
para a histoéria da arte, um horizonte
politico e estético ainda pouco
explorado, pelo menos na Franca.

ANNE LAFONT ,
FRANGA, ESPECIAL PARA A REVISTAARTE & CRITICA
TRADUCAQD: LIGIA FONSECA FERREIRA

A exposicdo Le Modéle noir de Géricault
a Matisse / 0 modelo negro de Géricault
a Matisse, realizada na primavera de
2019 no Museu d’0Orsay, abriu um novo
horizonte para a histéria da arte, um
horizonte politico e estético ainda
pouco explorado, pelo menos na Franca.
0 evento, que mostrou elementos
comuns da histdéria da Franca e da
histéria das populacdes negras, foi
um sucesso de publico e de critica.
Além disso, demonstrou, através e em
torno da célebre Olimpia de Manet, que
a modernidade pictural
dali em diante, ser articulada a essa
solidariedade de experiéncia estética,
reunindo a escola e 0 museu.

precisaria,

Essa nova era, na qual a historia
da arte consente que a resposta a
seus questionamentos seja postergada
a cada geracdo, sem nada ceder a
ambicdo de fazer das formas artisticas
a fonte primeira da histéria, fora
antecipada pelas equipes do museu.
Estas, desde as fases iniciais da
concepcdo da exposicdo, propuseram a
um grupo de professores do ensino
secundario?, ndo s6 de arte, mas de
outras disciplinas como histéria e
misica, que Se associassem aquele
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percurso através da arte francesa do
século XIX a partir dos modelos negros
retratados. Foi esse projeto que originou
a exposicdo Le Modele noir d’Achille a
Zinébe’, correspondente no plano educativo
do Modelo negro de Géricault a Matisse, que
foi realizada em paralelo no quarto andar
do museu.

DE ACHILLE A ZINEBE

Uma parceria entre o Ministério da Educacado
Nacional da Franca e o Museu D’Orsay, e,
mais concretamente, entre o0s 1inspetores
de artes plasticas das academias*® de Paris
e de Créteil e o servico educativo do
Museu d’Orsay, dirigido por Rosa Djaoud,
deu ensejo ao que se mostrou como um
dos aspectos mais surpreendentes e mais
emocionantes da primeira apropriacdo da
exposicdo por um publico de jovens. Com
apoio dos professores, cerca de trezentos
alunos dos niveis fundamental IT e
ensino médio da regido de Ile-de-France®
engajaram-se numa discussdo artistica com
a histéria e a pintura ou a escultura,
através do resgate e da projecdo de pecas

Marie-Guillemine Benoist, Portrait de Madeleine/
Retrato de Madeleine (1800). © Museu do Louvre,
Departamento de pinturas. Imagem: Dominio piblico.



antigas que serviram de premissa para a
criacdo de suas obras. Com isso, oS alunos
mostraram sua inventividade e manifestaram
igualmente ndo sua 1imodéstia, embora ela
fosse totalmente Justificdvel, mas sua
capacidade de conviver e se medir com
formas de representacdes antigas hiper-
contextualizadas como o Portrait de jeune
femme noire / Retrato de uma jovem negra,
também chamado de Portrait de Madeleine /
Retrato de Madeleine, de Marie-Guillemine
Benoist, ou o busto representando uma
mulher das colbnias de autoria do escultor
Charles Cordier.

Se quisermos identificar a parte educativa
desse projeto artistico, segundo a
divisdo de disciplinas propria a escola,
0 aprendizado veio seguramente das artes
plasticas, da histéria, como também da
educacdao civica. Decerto, ndo escapou aos
nossos jovens artistas que o propésito do
agrupamento temdtico de obras de arte que
representam personagens negros era também
abrir a questdoes como a da comunidade na
diferenca ou ainda do papel da imagem, ou
da arte na construcdo do pertencimento a

Henri Matisse, Danseuse créole/Dangarina crioula
(1950). © Museu Matisse, Nice [Franca].
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uma sociedade em si diversa Jjd ha
muito tempo.

Le Modéle noir de Géricault a Matisse
propunha  também, incidentemente,
romper com o0 isolamento inerente as
artes plasticas que, em geral, se
traduz pelo confinamento da obra-prima
na esfera do luxo, elitista social e
economicamente. Entretanto, pode-se
dissociar essa obra-prima de seu valor
comercial (o que normalmente faz o
museu, ja que as obras ali conservadas,
em virtude de sua inalienabilidade,
nao tém literalmente mais preco), mas
também da sua inacessibilidade devido
ao fato de serem raras, quando nao
Gnicas - o que faz também o museu,
jad que os objetos que pertencem a
uma colecdo nacional, elas constituem
0 bem de todos, cujo cuidado e
inteligibilidade sdo atribuidos a um
profissional: o conservador. Mediador
e guardido do objeto precioso, ele
trabalha a servico do publico, de
todos os publicos.

Assim, as duas exposicoes contribuiram
para tornar a experiéncia estética
mais acessivel, muitas vezes reservada

a grupos sociais que construiram

familiaridade, ao longo da vida, com
museus. De fato, a proximidade e a
frequentacdo antiga e repetida das
instituicbes museoldgicas esmaecem,
aos olhos dos seus visitantes mais
fiéis, o que ha de fascinante nas
exposicoes, estas se tornam lugares
triviais como a piscina ou o0 cinema
do bairro. No entanto, para os jovens
pliblicos cujas histérias familiares,
quaisquer que sejam, nunca lhes
propiciou a oportunidade de frequentar
museus, o0 gosto por esses paldcios
repletos de obras-primas - edificios
imponentes que contémobjetos envoltos
numa aura de enorme preciosidade - so
se desenvolve, a meu ver, num duplo
movimento: a mediacdo do discurso
de contextualizacdo e a imitacdo do
gesto criativo. Isso se dd sobretudo
quando se trata de iniciar os jovens
a contemplacdo suspensiva e ao prazer
da reflexdo histérica, duas sensacdes
que se encontram na base da tarefa da
histéria da arte.

0 GESTO E O DISCURSO

Le Modéle noir d’Achille a Zinébe é
a realizacdo exemplar de um tipo de
transmissao de saberes fundamentais

12

para 0S cidaddos de amanhad,
realizacdo que ndo economiza nem a
exigéncia de saberes tedricos, tanto
histéricos quanto contemporaneos,
nem oS recursos das artes plasticas
na exploracdo de saberes sensiveis.
Os alunos se confrontaram com a

questdo da identidade, da exclusao,

Emmie, Vert et fier de 1’étre /Verde e
orgulhoso de sé-lo.
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do racismo, da relatividade da
norma e da beleza, da visibilidade..,
e claramente deleitaram-se com a
descoberta de materiais e de suas
préprias capacidades reflexivas.
Assim, a pigmentacdo desses inUmeros
modelos negros de hoje passa, dando

N

continuidade a Dancarina crioula de

Manuela-Jolie D., Oh my God!. Colégio Rimbaud,
cidade de Nemours, Académie [Diregdo regional
de ensino] de Créteil

Matisse (1950, Museu Matisse de Nice),
por um florilégio de cores improvaveis
(6 0 caso de lert et fier de I’étre,
da aluna Emmie) como também do
retrato de Mandela, modelo em vdrios
sentidos de Manuela-Jolie D., OMG (Oh
my God!) ou ainda pelas carnacdes
excepcionais como as encontram em

0 |
i )
\_ % 74 "h.:‘} { \

Jad A. 1Illyes B.
Confrontation/Confronto. Colégio Apollinaire,
Académie [Direcdo regional de ensino] de
Paris.

et André-Philippe E.,

13

Grace (negra e branca sem, por essa
razao, ser mestica). Comentando a
série de retratos com diversos tons
de pele que compdem Metamorphing,
obra realizada com uma colega. Lé-se
na etiqueta a declaracdo de uma das
autoras: “Eu sou Grace. Nem negra,
nem branca, na verdade, albina. Como
me reconhecer no modelo negro? Ou
branco?’. No mesmo sentido, trés
alunos do fundamental II, inspirando-
se numa dinamica semelhante a Man
Ray ao proceder a releitura da modelo
Laure (a criada negra de Olimpia),
aventuraram-se na montagem e na troca
de rosto das personagens, gesto que
confirmaria a tese do autor de Pele
negra, Mascaras brancas, Frantz Fanon.
Jad, Ilyess e André-Philippe explicam
assim a sua obra Confrontation/
Confronto: “N6s nos baseamos na
modelo negra pintada por Manet e a
associamos ao rosto da Vénus de Milo.
Associamos igualmente um manequim,
representacdo padronizada do corpo,
com uma figura tradicional africana
sob forma de uma mdscara”. Nessa
composicdao original, o confronto dos
objetos e de suas respectivas culturas
provoca a Subversdo dos sistemas de
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categorizacdo hierdrquica proépria
a histéria da arte, como o fizeram
Picasso ou Braque no inicio do século
XX. 0s alunos reproduzem uma forma
de descentramento das convencgdes
artisticas e de descompartimentacado
das categorias de objetos, para
desconstruir as identidades fixistas,
para relativizar a realidade ou a
pretensa esséncia do negro.

EMULACAD E ATUALIZACAD

E impossivel, infelizmente,
mencionar aqui os mais de quarenta
trabalhos produzidos (pinturas,
fotografias, colagens), selecionados
para exposicdo. No entanto, cada
um cumpriu o desafio de apropriar-
se de wuma das obras expostas no
Modelo negro de Géricault a Matisse
e mostrou todo o empenho na criacdo
de um objeto 1inédito cuja intencdo
artistica, tanto na forma quanto no
conteldo, encontrava-se explicitado
na etiqueta correspondente. Essa
dupla exigéncia reflete o resultado
exitoso da exposicdo, pois ela
revelou ndo somente um publico amador
e connaisseur de arte (esses Jjovens
se colocam, antes de mais nada, em

Charlemagne,

Académie [Direcdo regional
ensino] de Paris.

reacdao a oferta de Benoist, Géricault,
Manet ou Matisse..),
também artistas plasticos. 0 processo

Chassériau,

intervencdo
se de uma

acompanhou-
reflexdo sobre o motivo
argumentativo e estilistico da criacdo,
acumularem

14

diferentes qualidades do amador mais
qualificado: um praticante capaz de
interpretar a obra de arte tanto na sua
proeza formal quanto no seu projeto
intelectual. 0s alunos aproveitaram
da emulacdo das versdes de seus
ilustres predecessores e lograram
intervir enquanto artistas, a partir
de agora, conscientes dos recursos da
arte fotogrdfica, pictural, grafica,
da costura, etc.. fazendo, de seus
objetos, intercessores de sensacdes
novas ou de situacOes dolorosas e/
ou incoerentes. 0 wuso do ready-
made a Marcel Duchamp para compor
uma carteira de identidade universal
(realizada pela aluna Cassandra) &,
neste sentido, notdvel pela economia
de meios aliada a forca da ideia,
enquanto a recontextualizacdo na
iconografia banania’ do titulo do
célebre panfleto de Emile Zola no
affaire Dreyfus, J’accuse, na proposta
de Hanna, é em si uma li¢do de histdria
politica da arte.

0 Museu d’Orsay empenhou-se, portanto,
para diversificar e ampliar seus
publicos de uma maneira diferente da
que foi escolhida pelo Museu do Louvre
que, um ano antes, serviu de cenario
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para o videoclipe Apeshit de Beyoncé
e Jay-Z. Ndo sabemos quais serdo o0s
ganhos de uma e de outra iniciativa.
Porém, é possivel asseverar que, se
0 projeto do Museu d’Orsay é mais
custoso em termos de investimento
humano, a confianca da instituicdo
na invencdo e no trabalho dos alunos
serd mais duradoura e, talvez, menos
superficial do que o golpe estrondoso
do Louvre ao apostar na associacdao com
estrelas do showbiz norte-americanas.

No Museu d’Orsay, a histéria e as
artes pldsticas ndo se confundem com
paetés e ndo esmagam a Jjuventude,
que é seu alvo principal, destinatario
e intérprete precioso que ndo
pode equivocar-se em sua retomada
e apropriacao da arte, pois o
conhecimento se soma a liberdade de
criar. Uma exposicdo audaciosa, por
parte de um grande museu parisiense,
alavancando o salto do saber no
processo do fazer, mostrou-se um dos
maiores sucessos do Modelo negro de
Géricault a.. Zinébe.

Pasqualina F., Danseuse africaine/Dancarina
africana. Liceu Delacroix, cidade de Drancy,
Académie [Direcdo regional de ensino] de
Créteil.

*”'F
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NOTAS

1 Artigo originalmente publicado na
revista Esprit, setembro de 2019, pp.
92-99.

2 Correspondente ao fundamental II e
ensino médio no Brasil.

3 N. T. : “Achille” e “Zinébe” é o
nome de dois alunos artistas cujas
obras fizeram parte da exposicdo.

4 Na Franca, trata-se de uma
circunscricgdo administrativa do
Ministério da Educacdo Nacional,
semelhantes as diretorias regionais
de educacdo no Brasil.

5 Trata-se dos colégios Jacques Decour,
César Franck e Guillaume Apollinaire
e o0s liceus Colbert e Charlemagne
em Paris; do colégio Arthur Rimbaud
em Nemours e Dulcie September em
Arcueil ; e do liceu Eugéne Delacroix
em Drancy.

6 N.T.: Ver reproducdo parcial deste
trabalho no blog: SOUTGALL, Franck.
Les COULEURS de PARIS : le modele NOIR
a ORSAY, d’Achille a Zinebe. ON REFAIT
L’EXPO.. nov. 2019. Disponivel em:
<http://1linkaewa.over-blog.
com/2019/11/1es-couleurs-de-paris-

le-modele-noir-a-orsay-d-achille-a-
zinebe.html>. Acesso em 13 fev. 2023.
7 N. T. : Referéncia ao famoso cartaz
da marca de bebida de chocolate em pd
Banania, criado em 1915, reformulado
em momentos posteriores e retomado
em outros objetos (xicaras, latas,
canecas...). A ilustracdo mostrava
um sorridente soldado negro, mal
dominando a 1lingua francesa, como
0os milhares que formavam as tropas
coloniais desde a Primeira Guerra.
Ja em 1940, o senegalés Léopold

Sedar Senghor - escritor, ativista,
lider politico e um dos criadores da
Negritude - , denunciou os efeitos

perversos do esteredtipo de cardter
racista, colonialista, xen6fobo e de
preconceito  linguistico presentes
naquela representacdo. Ver: <https://
histoire-image.org/etudes/y-bon-
banania> e <https://www.vintag.
es/2019/04/banania-ads.html>.
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1’art et créolités/ Historia da arte e
crioulidades. Participou do conselho
cientifico da reforma do Museu Nacional
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L’art et Tla race. LUAfricain (tout)
contre 1’eil des Lumieres (2019) e
de Une africaine au Louvre (2019),
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africana no Louvre, traducdo Ligia
Fonseca Ferreira, Bazar do Tempo,
2022).
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de resisténcia: artigos de Luiz Gama
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ARTIGO

BENEDITO CALIXTO E A
“INVENCAD™ DA PRISAGEM

DALMO DE OLIVEIRA SOUZA E SILVA
ESPECIAL PARA ARTE & CRITICA

RES”MU: Eximio pintor-paisagista,
Benedito Calixto de Jesus (Conceicado
de Itanhaém, SP, 1853 - Sdo Paulo, SP,
1927) tem em sua producdo inumeros
trabalhos de cunho religioso. Sua
pintura, marcada pelas condic0Oes
histéricas nacionais e pelas regras
da Academia de Belas-Artes, teve como
instrumental a investigacdo historica
e a camera fotografica. 0 presente
artigo tem como objetivo realizar um
exercicio de reflexdo, por meio da
revisdo historiografica e critica,
particularmente enfocando as teses
de Tadeu Chiarelli, Karin Philippov e
Caleb Faria Alves - autores que tratam
sobre essa vertente na obra do pintor.
Ressalte-se que a abordageme a leitura
das fontes levam em consideracdo a
formacdo do artista, sua condicdo
social e dirigem-se a consideracdo
do projeto que uniu Estado e Igreja
nas pinturas religiosas do pintor do
litoral paulista.

PALAVRAS-CHAVE:

Pintura religiosa; Pintura académica;
pintor do Tlitoral paulista; histéria
paulista; ciclo do café.

Benedito Calixto;

ABSTRAEL Eximio painter-landscapist,
Benedito Calixto de Jesus (Conceicdo de
Itanhaém, SP, 1853 - Sdo Paulo, SP, 1927)
has in his production countless works
of religious character. His painting,
marked by the national historical
conditions and by the rules of the
Academy of Fine Arts, was instrumental
in the historical investigation and
the photographic camera. The purpose
of this article is to carry out an
exercise of reflection through a
historiographical and critical review,
particularly focusing on the theses
of Tadeu Chiarelli, Karin Philippov
and Caleb Faria Alves - authors who
deal with this aspect in the painter’s
work. It should be emphasized that the
approach and reading of the sources
take into consideration the artist’s
formation, his social condition and
are directed to the consideration of
the project that united State and
Church in the religious paintings of
the painter of the paulista coast.

KEYVVUR“S: Benedict Calixto; Religious
painting; Academic painting; painter
of the coast of Sdo Paulo; history of
Sdo Paulo; coffee cycle.



Benedito Calixto, Inundacdo da Vdrzea do Carmo, 6leo sobe tela, 1892. Acervo do Museu Paulista da Universidade de Sdo Paulo. Fotografia
José Rosael/Hélio Nobre.
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Adjacente as intensas transformac®es
situadas na passagem entre o século
XIX e o XX, a pintura de Benedito
Calixto traz referéncias relevantes
para a histéria da arte brasileira,
evocando, de modo especial, questdes
referentes a memdria e a construcdo da
histéria paulista. Suas obras forjam
icones que reforcaram a nova posicdo
econdmica de Sdo Paulo e das cidades
do Titoral paulista, particularmente
Sdo Vicente e Santos.

A época, o ciclo do café ainda estava
em seus primeiros tempos. A provincia
de S3do Paulo e regido passavam por um
periodo de modernizacdo. A expansao
do café trouxe novas acles e valores
burgueses. Na capital paulista, a
cafeicultura alterou o decurso do
antigo arraial, de sertanista para a
capital do café, como por exemplo,
0 emprego dos lampifes a gas para
a energia elétrica dos canadenses,
0s bondes e os trilhos da estrada
de ferro. A cidade de Santos, que
até aquele momento era somente um
entreposto - um “porto estanque de
sal”, em decorréncia do monop6lio do
produto fixado pela Coroa portuguesa
entre 1631 e 1801 - passou a abrigar

um conjunto de atividades comerciais
relacionadas a exportacdo e a
comercializacdo do café.

A virada do século XIX para o século
XX marcou ainda a mudanca do regime
imperial para orepublicano: a Republica
proporcionou descentralizac¢do politica
com maior autonomia regional. 0 Rio
de Janeiro, antiga corte e capital
do Estado, sob a égide da Academia
Imperial Belas-Artes ainda era o
centro de formacdo académica dos
artistas naquele periodo. Sdo Paulo,
por sua vez, era o lugar de wuma
elite econdmica e politica disposta
a financiar artistas capazes de criar
mitos que a distinguisse das de outras
regides do pafs.

Assim, as pinturas de Benedito
Calixto tornaram-se 0S “icones
da terra” exigidos pelo contexto

histérico. Dedicado a representacado
da histéria e a “invencdo” da
paisagem do litoral paulista, Calixto
adquiriu conhecimentos geograficos e
histéricos sobre a regido. A temdtica
da paisagem tornou-se protagonista,
uma vez que 0 género era profundamente
ligado ao gosto do burgués refinado e
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alcancou grande respaldo do mercado
das artes a época. Ressalte-se, porém,
que a pintura histdérica ainda era
considerada um género superior porque
permitia ao artista descrever fatos
histéricos especificos, demonstrando
sua erudicdo e qualidades morais e
pedagb6gicas, além do seu cardter
monumental e de sua narrativa publica
e didédtica. Calixto especializou-
se nos dois géneros: a pintura de
paisagem e a pintura histdrical.

Interessado pela transformacao
urbana sofrida pelo Tlitoral paulista
ao longo da  histdria, Benedito
Calixto registrou em suas pinturas o
desenvolvimento do Porto de Santos,
assim como suas cercanias. Como estudo
de caso especifico, apresentam-se as
telas: Porto de Santos, em 1822. Visto
da Ilha Braz Cubas (actual Barnabé),
1921-1922, Fundacdo da Vila de Santos
- 1545, 1921-1922 e Porto de Santos
em 1922, Visto do Morro do Pacheco,
1921-1922.

Encomendadas pela Casa Construtora de
Santos, chefiada pelo senador Roberto
Simonsen, as trés telas compdem uma
cena que mede 325 x 900 cm e que estad



Benedito Calixto, A fundacdo de Sdo Vicente, 6leo sobe tela, 1901. Acervo do Museu Paulista da Universidade de Sdo Paulo. Fotografia José
Rosael/Hélio Nobre.
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no Museu do Café, antiga Bolsa Oficial
do Café de Santos. A construcdo do
edificio da Bolsa foi iniciada em 1920
e Benedito Calixto foi encarregado de
executar as telas e vitral decorativo
do saldo do pregdo, onde aconteceriam
as negociacdbes do “ouro verde”.
0 triptico, foco da nossa andalise,
retrata o episdédio da fundacdo da
cidade, sua emancipacdo a categoria
de vila, a independéncia (1822) e o
ano de centenario da independéncia
(1922 - também ano de feitura das
telas). As duas paisagens Tladeiam a
pintura histdérica, evidenciando a
poténcia do acontecimento - tal como
se a realizacdo do homem alterasse
profundamente  seu ambiente. No
conjunto de painéis, veem-se 0s tracos
e as hierarquias que revelama intencdo
de registrar eventos fundantes e de
rememoracdo do passado edificante de
Santos.

Iniciemos a andlise do triptico pela
pintura histérica Fundacdo da Vila de
Santos - 1545. Nela, Benedito Calixto
apresentou a familia paulista como a
génese da civilizacdo brasileira. Ele
estabeleceu o0s graus de parentesco,
de sucessdo e hierarquia nos meios

politicos, militares e religiosos das
personagens que compdem o0 episdédio.
Existe wuma minuciosa descricdo da
composicao social da vila, marcando
0 empenho do pintor em resgatar
a verdadeira linhagem santista.
Na Tleitura de Calixto, era preciso
imprimir o papel histérico dos
legitimos herdeiros de Martim Afonso
e também denunciar a usurpacdo dos
direitos desses descendentes com a
conivéncia do poder real. Contudo,
destaquemos o cendrio deste evento:
0 pintor evidenciou o numero de
construcbes  ali existentes para
apresentar Brds Cubas ndo como um
fundador, mas como um representante
oficial da Coroa portuguesa, vindo
para legitimar e consolidar as
instituicdes politicas e Jjudicidrias
de um povoado assentado. Entre as
construcdes, a Casa de Conselho,
visto como simbolo do poder publico e
marco inicial da vila, além disso, héd
a confirmacdo da edificacdo da Igreja
da Misericordia, divisa da autoridade
religiosa local.

A paisagem construida ao fundo da
tela Ffundacdo da Vila de Santos -
1545 - aparentemente, poderia ser
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colocada em segundo plano em qualquer
analise que privilegie a historicidade
da cena e o0s dos personagens de sua
composicdo, porém, sem ela a leitura
da tela ndo se completa sem a paisagem
construida pelo pintor. Ela dd forca
a0 acontecimento: a fundacdo da vila.
A pintura histoérica, cercada pelas
duas outras paisagens Porto de Santos
em 1822 e Porto de Santos em 1922,
nos confirma a presenca do homem que
transforma o ambiente.

Historicamente, o cais de Santos é
projetado pelo engenheiro paulista
Guilherme Benjamin Weinschent - uma
construcdo que se alonga por 30 anos.
Fundada como vila no século XVI, sequia
as regras coloniais lusas, das quais,
em Gltima andlise, se sustentava o
pacto colonial, ou seja, a vila deveria
servir as demandas da metrdpole na
producdo de matéria-prima para o
abastecimento da Europa. Circundando
0 desenvolvimento do porto, no inicio
do século XX, Santos despediu-se
definitivamente dos antigos ares
coloniais e firmou presenca relevante
nas relacbes comerciais entre o Brasil
e 0 resto do mundo. Gradativamente,
a cidade toma feicdo proépria. As



Benedito Calixto. Fundag¢do da Villa de Santos em 1545, 0 Capitdo Braz Cubas lendo o Foral de Villa e inaugurando o Pelourinho no pateo da
Casa do Conselho 6leo sobre tela, 1921-1922. Acervo Museu do Café. Fotografia do autor.
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pinturas de Benedito Calixto sdo
testemunhos dessa transformacdo da

paisagem.

No primeiro painel, 0 Porto de Santos
em 1822, o pintor registrou a vila
colonial, restrita a regido portudaria
e se estendeu até o Monte Serrat
onde, no topo, se vé a capela de Nossa
Senhora. Do lado direito, o Morro do
Sdo Bento, onde no sopé se encontra
0 mosteiro. O tratamento da paisagem,
como em outros trabalhos, é assinalado
pela pintura lisa e com o emprego de
veladuras. A esquerda da tela, logo
atras da drvore (embauba) que esta no
primeiro plano, encontra-se o Quteiro
e a capela de Santa Catarina que ficam
na area onde acontece a fundacdo da
vila. Seguindo no sentido da margem
portudria, apresenta-se a antiga rua
Direita (hoje rua XV de Novembro)
com a alfandega, a Igreja Matriz e o
Colégio dos Jesuitas. A frente, a Casa
de Camara, a Cadeia e o Conjunto do
Carmo com as igrejas da ordem primeira
e terceira e o convento. Ainda, temos
a visdo do ribeirdo do Itoror6 e mais
proximo ao Monte Serrat, percebe-
se o Campo da Misericérdia com a
igreja e o Hospital da Santa Casa.

A direita, a Igreja Nossa Senhora do
Rosario e proxima a area portuaria a
igreja Jesus Maria José, o riacho Sao
Bento e o Conjunto do Valongo, com a
igreja de Santo Antdnio e o convento.
Na moldura, estdo quatro medalhdes.
No canto superior esquerdo, existe
um brasdo com a inscricdo: Brasil
Coldnia 1549-1816. No canto superior
direito, 1é-se: Brasil-Reino 1816-1822.
No canto inferior esquerdo, Trabalho
e Ordem. Ha também uma ilustracdo de
uma colmeia de abelhas. E por fim,
no canto inferior direito, Lavoura
e comércio. Aqui, uma ilustracdo de
um capacete alado e o caduceu de
Mercurio, deus do comércio.

No segundo painel, 0 Porto de
Santos em 1922, Calixto exibiu a
evolucdo arquitetdnica motivada pela
comercializacdo do café. A partir do
Morro do Pacheco, observa-se o canal
do porto que separa as ilhas de Sdo
Vicente e de Santo Amaro formando um
“l” de cabeca para baixo. A cidade é
apresentada como uma cidade modelo,
em quarteirdes dispostos como num
tabuleiro de xadrez. 0s vestigios dos
frontdes curvos coloniais somem. Ao
invés do antigo convento franciscano,
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estd a estacdo da estrada de ferro
Sdo Paulo Railway. Na trajetdéria dos
armazéns, a torre da Western Telegraph
e 0 edificio da Bolsa Oficial de Café.
Adiante, a Praca Bardo do Rio Branco
com o Palacete do Santos Hotel e,
mais a frente, a Praca da Repulblica
onde se vé o prédio da Alfdndega. Na
moldura, quatro medalhBes novamente.
No canto superior a esquerda, 1é-se:
Brasil Império - 1822-1889. No canto
superior, a direita: Brasil Repablica
- 1889-1922. No canto inferior, a
esquerda: Artes e Inddastria, com a
ilustracdo de um conjunto de objetos
(uma roda denteada, uma paleta de
pintura, um capitel trabalhado, uma
lira que remete a musica e a poesia,
0 busto de Carlos Gomes e a primeira
pagina da partitura de 0 Guarani). No
canto inferior, a direita: £Evolucgdo
e Progresso, destacando a concepcdo
positivista do artista.

Por ultimo, destaquemos 0s ornamentos
das trés molduras: diferente, da
moldura preparada para a Fundacgado
de Sdo Vicente, 1901, entalhada em
madeira com ornamentos  simples,
Benedito Calixto optou por inserir
nos perfis do triptico madeira com
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tons de dourado e motivos que seguiam
das frutas, as aves, aos vegetais
e aos animais tropicais, mostrando
suas habilidades vindas das artes

aplicadas. Os perfis ricamente
elaborados pelo pintor tornaram-
se parte compositiva das telas.

As molduras deveriam demonstrar a
opuléncia da terra e dar continuidade
a “narrativa gloriosa”. Ele coloca o
titulo de cada uma das telas ao centro
- para o registro solene. Em sua veia
romantica, a natureza era acrescida
de sensibilidade e preponderancia.
Ao emoldurar as cenas principais,
0 pintor ndo deixa de espelhar sua
escolha por elementos icbnicos da
tradicdo paulista. As “cousas da
terra” foram retratadas ao redor das
paisagens; elas constituiram também
um mapeamento da fauna e flora da
cidade de Santos.

Os painéis sintetizam 100 anos de
desenvolvimento urbano da paisagem da
cidade de Santos (1822 e 1922). Eles
sdo o0 resultado da investigacdao do
“pintor-historiador” de documentos
iconogrdficos, tais como o0s desenhos
dos ingleses William John Burchell e
Charles Landseer, que retrataram a

vila entre 1815 e 1829.

As  contribuicdes
artista-viajante

imagéticas do
acrescente-se a

pesquisa de Calixto o “Mappa da
cidade de Santos e de S. Vicente.
Seos edificios  publicos, hotéis,

linhas férreas e de bonds, 1igrejas,
passeios” elaborado pelo francés Jules
Martin em 1876. A essas fontes somam-
se ainda as fotografias de Militdo de
Azevedo (1878) - aqui reforcemos o
papel da fotografia como instrumental
para a feitura de suas paisagens. Ele
também se fez valer de Planta da Vila
de Santos na época da Independéncia,
1822, elaborada pelo préprio Benedito
Calixto e seu filho, o arquiteto
Sizenando Calixto, em comemoracdo ao
centendrio da Independéncia.

Nesse ponto, facamos um paralelo das
paisagens criadas pelos artistas-
viajantes dos séculos XVI e XVIII e
as de Benedito Calixto. As primeiras
paisagens eram sustentadas pela
botanica e especialmente pelas ciéncias
naturais que desejam a apreensdao da
Terra Brasilis. J& Benedito Calixto
instrumentalizava a histéria e a
arquitetura para a feitura da pintura
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da paisagem e, na mesma medida, a
posse do territério.

As aquarelas, gravuras e pinturas
dos viajantes surgiram a partir
de uma demanda de classificacdo e
ordenamento de wuma fauna e flora
“ex6tica” ao olhar estrangeiro. Nesse
contexto, varios artistas estrangeiros
contribuem para a formacdo da
iconografia brasileira: Jean Baptiste
Debret, Charles Guillaume Theremin,
Abraham Louis Buvelot, Henri Koster,
Johann Moritz Rugendas, Armand Julien
Palliére, Paul Harro-Harring, Franz
Post, Georg Marcgraf, Theodorus
Mathan, Félix Emilie Taunay,Thomas
Ender entre outros. Esses cronistas
queriam documentar uma paisagem ainda
inexplorada - nesse sentido, registrar
assumiu a funcdo de “descobrir” e
incorporar ao conhecimento europeu.
Dos pequenos “Carnet de route” ao
modelo das “Vedutti” as paisagens
tornam se o género de maior predilecdo
dos artistas viajantes, cujo objetivo
era divulgar a natureza exuberante,
fixados em preciosos preceitos tdo ao
gosto da academia.

A preocupacdo com o carater documental



Benedito Calixto, Domingos Jorge Velho, 6leo sobe tela, 1903.
Acervo do Museu Paulista da Universidade de Sdo Paulo. Fotografia
José Rosael/Hélio Nobre.
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das pinturas e desenhos dos viajantes
encontrava 0 crescente interesse
voltado ao progresso cientifico do
continente europeu (e ndo do “novo
mundo”). 0s viajantes direcionavam
atencdes as riquezas angariadas pelas
“novas terras”. Com esse intuito
apareceram entdo pesquisadores que,
além de explorarem economicamente o
pais, mostraram-se observadores da
natureza e do “outro”. Aliados ao
conhecimento cientifico registraram
e divulgaram as 1imagens vivenciadas
em suas viagens exploratorias,
destacando, emespecial, as diferencas.
Nesse sistema de representacdo, o
“natural da terra” também era um
elemento presente na flora e fauna do
lugar. Para o homem europeu, a imagem
do “outro” surgia como novidade
amplamente interpretada através da
iconografia.

Nas paisagens de Benedito Calixto, a
questdo era a formacdo da identidade
nacional; demonstrar o0 progresso
cientifico e das artes aplicadas
de um pais recém-imerso no sistema
republicano. Aquelas paisagens nao
contavam a histéria do “outro”; elas
diziam sobre o avanco historico e

arquitetdnico do povo paulista -
instituiram uma tradicdo. 0 homem ndo
é mais um dos elementos da natureza;
ele interferiu nela e a transformou
a paisagem indspita e selvagem em
algo racionalizado e civilizador. Na
confeccdo das paisagens, o ato de
mapear e de criar uma narrativa passava
as telas a forca para a construcdo de
um idedrio indispensavel para a “nova
nacao” brasileira, impulsionada pela
coragem e pioneirismo dos paulistas.

Percebe-se, entdo, que o triptico é
um discurso visual e histérico sobre
a evolucdo épica da cidade de Santos
- tal como em A fundacdo de Sdo
Vicente, 1901, o artista remontou uma
cena, com a habilidade de um cendégrafo
perpetrando o imaginario social de uma
época. Sdo reconstituicdes de esmero e
qualidade documental, caracteristicas
estilisticas adotadas também por
artistas paulistas como Oscar Pereira
da Silva e Pedro Alexandrino. Para
Calixto, o momento da fundacdo da
cidade tornou-se o inicio de um
processo de modernizacdo expressa
diretamente na paisagem (fundo da
pintura historica) e presente pela
forca da natureza e da arquitetura
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que compbe as telas Tlaterais (alids,
a arquitetura nos conta sobre os
feitos daqueles primeiros bravos
desbravadores paulistas - que estdo
ao centro do triptico). Notemos que
0 lugar de exibicdo do triptico, o
Palacio da Bolsa Oficial do Café, é o
apice desse processo civilizatorio.
As trés telas participam da 10gica
expografica do edificio; sdo as
imagens das memérias despertadas pelo
progresso histérico, arquitetdnico e
econdmico trazido pelo café para a
cidade de Santos - nessas composicoes,
fica acentuada a delicadeza no
cromatismo suave cuja paleta de cores
limpas denota um habil conhecedor de
tintas manejadas por pincéis 4ageis
como no desenho quase fotogrédfico,
atestando o academicismo eclético,
heranca dos pintores franceses, como
Camille Boulanger, Jdules Lefévre e
Robert Fleury. 0 tema escolhido por
Calixto para representar a expansao
da cidade de Santos enquadra em
categorias convencionais regidas pela
academia tudo parece resumir-se na
inscricdo do canto da udltima tela:
evolucdo e progresso.



abca  ARTE§ CRITICA - AND XXI - N° 65 - MARCD 2023

CONSIDERAGOES FINAIS

As pinturas de Benedito Calixto sdo
“testemunhos” de um dos capitulos
mais relevantes da histéria da arte
brasileira. FElas nos mostram as
ambiguidades revestidas de “certezas”
de uma arte dita “académica”. Uma
arte vinda de métodos
europeus que recebeu novos atributos
no cendrio nacional. Percebe-se que
a luta pela renovacdo e abertura
para o “moderno” ndao ocorreu de modo
tdao linear como nos fez pensar a
historiografia produzida por autores
modernistas. Nesse sentido, o estigma
de ser “atrasada” ou “avessa a
modernidade” ndo pode ser peja da
arte académica nacional. 0 percurso
de Benedito Calixto nos mostra outras
preocupacOes para o Brasil no século
XIX  (fundamentalmente, uma época
de transicdes econdmicas, sociais,
politicas e artisticas).

valores e

Calixto por meio das suas pinturas
histéricas e religiosas construiu a
narrativa gloriosa do “povo paulista”;
instituiu-nos “uma tradicdo”. Através
da pesquisa documental, ele produziu
“a Historia”. 0 pintor do Titoral

abdicou das ousadias das vanguardas
para delas sO aproveitar-se das
inovacdes técnicas, como por exemplo,
o emprego da fotografia. Ele ndo
esteve preso aos valores da Escola
Nacional de Belas-Artes, como outros
pintores “académicos” do periodo. Ele
vem, sobretudo, das artes aplicadas.
Para Calixto, ndo faz sentido uma
arte que ndo trate dos “icones da
terra”. Nesse sentido, ele tornou-
se legitimo representante de um
novo Brasil: republicano e Tliderado
econdmica e culturalmente por Sdo
Paulo (e ndo mais pelo Rio de Janeiro).
0 gosto da elite cafeeira diferiu dos
membros da antiga corte colonial e
depois imperial: Benedito Calixto
correspondeu aos anseios dessa nova
classe dominante.

Nesse contexto, o dominio da paisagem
era primeira condicdo. Para a
formagcdo de wuma nacdo, o0 controle
do territorio. 0 pintor agiu de
modo andlogo aos artistas-viajantes,
porém, ndo somente registrou lugares;
ele “inventou” paisagens e narrativas
com base em instrumental documental,
técnico e artistico. Ele corrigiu
perspectivas, levantou problemas
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historicos e legitimou a arquitetura
como o instrumento civilizador e de
dominio do ambiente.

Em sintese, as telas de Benedito
Calixto retrataram a paisagem natural
e a urbana. Elas evocam a construcdo
da cidade, a mudanca do tracado e,
sobretudo, atestam a perspectiva
histérica do pintor-historiador
- preocupado com o registro e a
documentacdo de um periodo, contudo,
sem perder de vista seu compromisso
com a harmonia das formas e das cores.
0 artista busca métodos cientificos
(0 emprego da maquina fotografica
e da sua racionalidade positivista
da histéria) para forjar a meméria
paulista. Note-se também que o artista
ndo foge de uma das caracteristicas
mais marcantes do academicismo: a
recriacdo da paisagem a partir dos
valores cldssicos pregados pela arte
“juste millieu” em voga no século XIX.
Amparado pela convicg¢do de difundir o
legado paulista como modo de institui-
1o na narrativa oficial da historia
brasileira, Benedito Calixto tornou-
se fruto da concepcgcdo histdrica de
seu tempo.
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NOTAS

1 PHILIPPOV (2018) chama a atencdo
para construcdo de uma nova narrativa
histérica, politica, social e religiosa
na cidade de Sdo Paulo existente na
pintura religiosa feita por Benedito
Calixto. Suas obras se 1inserem na
nova urbe republicana a partir de
um programa iconografico repleto por
padrdes classicizantes, através do

resgate do cristianismo primitivo.
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ARITGO

TEREZA NAZAR, 30 ANDS:
ARTE COMO DIALOGO E
EXPRESSAD MUTUA

J0AD J. SPINELLI
ABCA/SAD PAULD

RES”MU: A artista Teresa Nazar
compreende a configuracdo estética
e social dos anos 1960: um tempo
dindmico, marcado pelo avanco da
tecnologia que revoluciona o cotidiano,
une sentimentos e interferem no
Seu processo criativo, transcende
0 particular para se projetar no
universal.

Objetos subtraidos do cotidiano,
industrializados, sdo apropriados
pela artista como matéria de
ressignificacdo poética. Destituidos
de seu destino original ganham uma
nova poténcia quando migram para a
arte.

PA[AVRAS'EHAVE Historia da Arte; Arte

Brasileira; Pintura; Assemblage;
Pop Art; Expressionismo; Resgate
Artistico.

ABSTRAEE The artist Teresa Nazar

understands the aesthetic and social
configuration of the 1960s: a dynamic
time, marked by the advancement
of technology that revolutionizes
everyday life, wunites feelings and
interferes 1in her creative process,
transcends the particular to project
herself into the universal.

Objects subtracted from everyday
life, industrialized, are appropriated
by the artist as a matter of poetic
reframing. Deprived of their original
destiny, they gain new power by
migrating to art.

KEYVV“RDS: History of Art; Brazilian

Art; Painting; Assemblage; Pop Art;
Expressionism; Artistic Rescue.



Em circunstancias diferentes de sua carreira artistica,
Teresa Nazar sempre entendeu que a arte é uma forma
de ampliacdo de conhecimentos. Consciente das multiplas
transformacdes temporais, utilizou em suas obras nos
anos 1960, como estratégia bdsica de comunicacado,
materiais e técnicas atualizadas, explicitando e, de um
certo modo, facilitando a apreensdo e a inteleccdo das
incertezas e das aspiracdes da sociedade desta época,
em oposicdo a massificacdo crescente, po6s Segunda
Guerra Mundial, que absorvia 0s progressos cientificos
e tecnoldgicos consumindo-os sob a 6tica de interesses
menores e imediatistas. Entendeu, com antecedéncia,
que a arte da segunda metade do século XX ndo se
prestaria apenas para fins expressivos pessoais, de
uma sensibilidade mais ou menos aguda ou de uma visdo
alienada socialmente - desligada do seu tempo e das
dificuldades pessoais de seus conterraneos. Antecedeu
assim os preceitos elaborados pelo principal Manifesto
da vanguarda brasileira elaborado e publicado na cidade
do Rio de Janeiro por Helio Oiticica, Rubens Gerchman,
Lygia Pape, Mauricio Nogueira Lima e entre outros Lygia
Clark, em janeiro de 1967 e conhecido como: Declaracdo
de Principios Basicos da Vanguarda Brasileira.

Para a artista - que no dia 1 de abril completaria 90
anos - viver e criar sempre foi um desafio instigante,
uma relacdo dialdgica estabelecida por intermédio de

Sem titulo, 1966. Série: Astronautas. Chapa de ferro, tela de
arame, madeira, borracha, tubo de ferro, pladstico e tinta sobre
compensado. 122x69 cm.



Sem titulo, 1966. Série: Astronautas. Chapa de ferro, tela de arame, gesso, vidro, madeira, parafusos, PVA e tinta sobre compensado. 112x226 cm.

signos, formas e cores - vivenciais
aos usufruidores de suas criacdes
plasticas. Um didlogo que tinha como
prop6sito principal ser expressao
mdtua, ndo somente uma forma de falar
por outro ou para outro, mas com o
outro - uma manifestacdo igualmente
significativa para o publico e para

a proépria artista. Uma maneira de
transpor a impessoalidade da vivéncia
social, capaz de despertar no ser
humano a consciéncia de si mesmo,

de construir ou de reconstruir seus
valores, intensificar experiéncias,
reelaborar o mundo que o envolve

sobre o qual age, mas também que o

pressiona e o modela.

Tereza Nazar, desta forma, compreende
a configuracdo estética e social dos
anos 1960: um tempo dinamico exposto a
tecnologia que evoluciona e revoluciona
0 cotidiano - unindo sentimentos
que interferem no processo criativo
dos artistas e que transcendem o
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meramente particular para projetar-se
esteticamente no universal. Assim, oS
fragmentos e os recortes de materiais
industrializados se transformam em
ferramentas primordiais para a sua
criacdo pldstica. Uma forma talvez de
sinalizar um tempo dificil, ndo sé para
0 Brasil, sua patria adotada, mas para
0 mundo em geral. Visionariamente,
a pintora entendeu os fartos, hoje
considerados historicos ( o Ato
Institucional Numero 5, a prisdo dos
estudantes do 32 Congresso da UNE,
a proibicdo da exposicdo no Museu de
Arte Moderna do Rio de Janeiro de
artistas brasileiros selecionado para
representar o Brasil na Quinta Bienal
de Paris, o Pacto de Varsoévia, o fim
da Primavera de Praga, as grandes
manifestacdes estudantis e greves
em Paris, o assassinato do [lider
pacifista Martin Luther King e até as
transgressdes criativas do Festival
de Woodstock). Enfim um tempo que
exigia posicionamentos claros, sem
subterfligios. A artista reformula
radicalmente a sua obra, situando-a
neste novo contexto historico,
traduzindo em criacdes visuais seu
engajamento social e estético.

cotidiano,
industrializados, sdao  apropriados
como matéria de ressignificacdo
poética. Destituidos de seu destino
original, desprovidos de qualquer tipo
de glamour, ganham uma nova poténcia
quando migram para a arte. Denunciam o
estado efémero da vida, ressignificam
valores. 0s cdnones tradicionais do

Objetos subtraidos do

N

bom gosto, se aplicados a primeira
vista na obra desta fase da artista,
sdo inutilizdveis. Teresa Nazar
deliberadamente incorporou e ao mesmo
tempo ultrapassou as caracteristicas
artisticas das correntes reinantes da
época: Novo Dadaismo, Novo Realismo,
Nova Figuracdo, Pop-Art. Assim como
Susan Sontag, Teresa Nazar entendeu
a significativa contribuicdo da
estética Camp para aquele periodo.
A pintora decisivamente eliminou o
que seria assimildvel facilmente,
substituindo-o por uma composicdo
vigorosa a margem do caudal da arte
de imediata inteleccdo e consecutiva
comercializacdo, a procura de uma
arte objetual, entre a pintura e
a escultura, uma critica direta a
sociedade industrial de consumo que
Ihe possibilitou uma visdo particular
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do mundo, indice da liberdade artistica
alcancada pela 1imaginacdo irrestrita
desta artista.

Independente e livre de objetivos
esculturais, 0S materiais
industrializados escolhidos pela
artista impulsionam e dinamizam a
composicao final da obra: Tlaminas
finas, maledveis Sdo recortadas
arqueadas, dobradas, sanfonadas. Além
dos metais, Teresa Nazar acrescentou em
seus painéis, materiais plastificados,
tecidos variados, pregos e até
parafusos. Perfeitamente integrados a
composicdo, adquirem certa autonomia,
de aparéncia inesperada,
Apesar de optar pela ndo utilizacdo
de materiais considerados nobres e
sacralizados pelas artes plasticas,
seus painéis superam vicissitudes
e alcancam densidades univocas. As
emendas e as suturas, resolutivamente
visfveis, ressaltam ndo apenas as
precariedades destes materiais, mas
da proépria humanidade.

incomum.

As confrontacbes formais e figurativas
aparentemente contraditoérias reforcam
ainda mais a proposta inicial da
confronto

artista, um direto com



iy —

Sem titulo, c¢. 1960. Triptico. Chapa de
aluminio, sisal, resina de poliéster e tinta
sobre compensado. 110x161 cm.

0 conturbado momento histérico da
época.

Ao expor fragmentos e detritos da
decantada sociedade tecnoldgica,
a artista realiza wuma experiéncia
estética diferenciada: uma critica ao
estatuto real da contemporaneidade
que privilegia 0s processos produtivos
tecnoldgicos vigentes, em detrimento
da  humanidade. Daf a aparente
instabilidade criada em suas obras,
tensdo permanente entre superficies
e volumes.

Felicitada pelos principais criticos
de arte brasileira, Teresa Nazar

aprofundou ainda mais as suas
pesquisas estéticas. Mario
Schenberg, ao escrever sobre
esta nova fase da artista
afirmou: “Na VIII Bienal Teresa
causou uma grande surpresa,
pelo progresso rapidissimo
que realizara em pouco tempo.
Verdadeiro salto. Sua pintura
ganhara um arrojo e uma
liberdade imprevisiveis, gracas
a sua audécia no emprego de
novos materiais e a virada para
novas formas de realismo... Sua
visdo do mundo ndo podia ser
transmitida adequadamente pela
simples representacdo grdafica e
coloristica tradicional”.

* k%

Em 1966, Frederico de Morais
acrescentou: “Do altimo
ano para cd&, Teresa Nazar
transformou radicalmente sua
temadtica, iniciando uma Série
interessantissima sobre voos de

Sem titulo, c. 1970. Série: Mulheres.
Gesso. tecido, PVA e tinta sobre
compensado. 110x53cm.




Foguete, 1966. Chapa de ferro, tela pléstica, gesso, vidro, parafusos, PVA e tinta sobre compensado. 80x110 cm.
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astronautas, na qual usa materiais

0s mais diversos - placas de metal,
restos de objetos industrializados,
etc. - como que a sugerir a mesma

ambiéncia dos voos interplanetérios...
E preciso prestar atencdo em Teresa
Nazar”.! Harry Laus também destacou
grande mudanca artistica:
“Teresa Nazar abandonou a pintura
de cavalete e dedica-se a serrar,
parafusar, pregar elementos 0s mais
variados para a realizacdo de seus
quadros. E uma pintora da vanguarda
paulista”.? Antonio Bento, em 1996,
reforcou: “A temdtica ‘pop’ é adequada
as novas realizacbes da artista...
Teresa Nazar wutiliza-se de objetos
e chapas prateadas, que revitalizam

a Sua

a sua composicdo... uma pintura
inovadora e anticonformista, baseada
numa temdtica da nossa época, como
a da navegacdo sideral, com 0S seus
foguetes, capsulas e astronautas,
herois modernos empenhados na
conquista do cosmo”.®
0 historiador de arte José Roberto
Teixeira Leite confirmou: “a artista
destacou-se por suas interpretacdes
pictéricas do cotidiano, bem como
pela série de quadros dedicados aos

aventura da

astronautas e aos Vvo0oS espaciais,
servindo-se entdo de uma Tlinguagem
claramente influenciada pela Pop
norte-americana”.* Assim, ousadamente,
pioneiramente Teresa Nazar incluiu
com antecedéncia a presenca da mulher
nos futuros voos espaciais.

KKKk

Apesar de Teresa Nazar ndo concordar,
muitos criticos inseriram a sua
producdo visual na Pop-Art. A artista,
em depoimento para o Jornal do
Brasil, discordou: “Hda muito tempo
- por necessidade e obrigacdo -
acabei com a pintura de cavalete.
Creio nos materiais que procuro e
utilizo, porque, através deles chego
a concretizar um pedaco do tempo ao
qual existi”. Em seguida, completou:
“Minha arte é bem distinta daquilo
que os Pop-Art americanos mostram em
suas obras, pois, sendo o artista um
termbmetro de sua época, ele retratara
0s simbolos do mundo que o rodeia
dentro de seus limites geograficos.
0 homem americano ndo tem tempo de
parar para pensar. Por isso a Pop-Art
americana reflete um mundo agitado,
cheio de cartazes luminosos, produtos
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alimenticios e garrafas de coca-cola”.?

Em depoimento, iconoclasticamente, a
autora reforca a sua independéncia
estéticaafirmandoqueasnomenclaturas
e as classificacOes artisticas deviam
ser eliminadas: “Chegou um momento
que Vvocé ndo precisa dizer isto é
uma pintura, um desenho, uma gravura
ou uma escultura. Vocé pode utilizar

todos o0s materiais escultdéricos,
graficos, pictéricos em uma Unica
obra”.t

Apesar da ndo concordancia explicita
da artista, de sua filiacdo a Pop-Art,
algumas de suas obras (distantes do
marketing e da apologia do consumo) se
aproximam, tangenciam conceitualmente
esta corrente artistica.

* kK

Apés ser aclamada pelo critico Mario
Schenberg como “artista da vanguarda
paulista” e alcancar visibilidade
nacional por intermédio de suas
participacdes com grande destaque em
duas Bienais Internacionais de Sdo
Paulo - a pintora foi convidada (em
plena ditadura militar) para realizar
junto com os mais importantes artistas
daquele época: Hélio Qiticica, Antonio
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Dias, Rubens Gerchman, Nicolas
Vlavianos, Pedro Escosteguy, Maria
Helena Chartuni e Carlos Vergara -
de um dos mais polémicos eventos
da década de 60: o Happening na
Avenida Sdo Luis/Galeria Atrium de
Sdo Paulo, segundo Carlos Vergara,
foi para desmistificar a arte: “Somos
realistas. As coisas devem ser vistas
como sdo. Vamos tirar o paletdé da
obra de arte para que o0 publico
se sinta a vontade para ver”.” Em
entrevista para o Jjornal 0O Estado
de Sdo Paulo Teresa acrescentou: “o
prop6sito do apeningue ¢é social e
artistico servindo-se da psicologia do
choque para despertar no espectador
0 impacto ante a obra de arte...
algo momentaneo, que pode chocar o
meio mostrando a insignificancia das
coisas e das ideias, o desprezo pelos
valores estabelecidos e também algo
mais: a validade na escolha dos meios

de expressdo artistica”.®

Esse evento, ummanifesto iconoclasta,
na época foi aclamado e ao mesmo
tempo detestado pelo publico e parte
da critica de arte, os criticos mais
engajados com a arte contemporanea
0 defenderam. 0 diretor do Museu de

Arte de Sdo Paulo - MASP, Pietro Maria
Bardi, com discernimento e firmeza
afirmou: “a arte brasileira continua a
se desenvolver como estava previsto,
participando sempre, e cada vez com
mais intensidade, dos movimentos
de renovacdo que surgem agora, uns
ap6s outros, em toda parte. Para
muitos isto é errado: para outros,
Justo... tudo o que escapa do campo
do conhecimento fdcil e corriqueiro
ainda ndo é aceito”.’

Ao se apropriar e adequar para a
arte objetos e materiais até hoje
relegados culturalmente, a pintora
institui formalmente uma nova leitura,
um novo olhar. Para esta artista nado
existiam materiais nobres ou menos
nobres. Cabia unicamente ao criador
rever e superar padrdes e convencgoes
estipulados por antigas geracles de
artistas e ou historiadores de arte.

Assim teias de arame, palhas de aco
(Bombril), tecidos, placas metdlicas
recortadas ou dobradas, madeira,
gesso misturado com estopa e cola
PVA, parafusos, interruptores, cabos
elétricos, rebites - objetos cbncavos
ou convexos - convivem formalmente
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nas composicBes e alegorias visuais
de Teresa Nazar. Metaforas que abrigam
objetos, formas e cores vibrantes:
operacodes simbo6licas desvinculadas de
relacBes imediatistas de significados-
significantes, somente testemunhas
da realidade circundante. Para a
artista, os materiais funcionam como
coautores da obra, pois expressam
intrinsecamente 0 essencial,
0 indisfarcavel, certa verdade
inalcancdvel a arte por outros meios.
Os materiais, muitas vezes constroem
tensfes, integrantes e 1inseparaveis
do idedrio visual concretizado pela
artista. Uma cosmogonia visual que
redimensiona as discussdes sobre a
propria criacdo artistica (iniciada
por Teresa Nazar com as suas pinturas
dos anos 1950), para um dialogo
mais amplo com diferentes técnicas
e diversificados materiais, assim o0s
seus quadros avolumam-se e testam
0s limites sacralizados da pintura:
uma traducdo particular, convincente,
sensivel de Teresa Nazar.

Para Walter Zanini, Teresa Nazar
“criou multiplos campos de imagens,
construidos através de grande liberdade
de formas articuladas, singulares... é



Sem titulo, 1967. Série Espacial V. Chapa de ferro, tela de ferro, pldstico, gesso, PVA e tinta sobre eucatex. 121x141 cm.



recorrente o assemblage de coisas industrializadas...
descobrimos em seus cendrios geralmente conturbados,
uma presenca significativa de razoes femininas, socio-
culturalmente e psicologicamente entre as maiores de um
periodo de Tluta por emancipacdes... A contribuicdo de
Teresa Nazar permanece”.!0

“NA VIDA NAD TEM SENTIOD FICAR APEGADA AS COISAS. UANDD SE ALMEI
ALGO NOVO £ PRECIS0 ABANDONAR TUDD 0 (UE VEID ANTES.”
TERESA NAZAR

Teresa Nazar nasceu no dia 1° de abril de 1933 em
Mendoza, Argentina.* Antes de vir para o Brasil, recebeu
na sua cidade natal Mendoza, uma formacdo artistica
e humanistica exemplar ministrada pela Universidade
Nacional de Cuyo, que The outorgou, em 1961, uma bolsa
de intercambio cultural. A artista, para se aprimorar em
litografia veio para Sdao Paulo, onde estudou na FAAP com
Marcelo Grassmann e Darel Valenca. Este intercambio The
possibilitou, além de seu aperfeicoamento em gravura,
ser assistente da professora Hebe de Carvalho na prépria
FAAP e ser selecionada para participar como monitora da
VI Bienal Internacional de Sdo Paulo. Estas experiéncias
e 0 contato direto com os mais importantes artistas que
participaram dessa mostra determinaram, depois de seu
retorno a Argentina, um desejo de voltar a Sdo Paulo

Sem titulo, 1966. Série: Astronautas. Chapa de ferro, tela de arame,
pladstico, parafusos, objetos e tinta sobre compensado. 110x80 cm.



abca  ARTE§ CRITICA - AND XXI - N° 65 - MARCD 2023

e aqui permanecer. Em entrevista,
Teresa Nazar explicou o motivo de
sua escolha: “eram anos de grande
agitacdo politico-social e, na capital
paulista, florescia um movimento
cultural de grande envergadura. Nela
gostaria de realizar o que penso em
pinturas. Depende, no entanto de
varias circunstancias”.!!

Para Vergniaud Goncalves a artista
acrescentou: “Odeio a rotina. Gosto
de Sdo Paulo também porque, quando
acordo, nunca sei 0 que vai me
acontecer. Estou descobrindo um novo
mundo”.t?

*k*)

Em 1962, a artista aqui fixou
residéncia definitiva, instalou seu
atelié e se casou em 1965 com o escultor
grego Nicolas Vlavianos. Desde o
inicio de sua carreira artistica em
Mendoza, Teresa Nazar reconfigurou
plasticamente a representacdo da
humanidade. No comeco, solidaria
registrou aspectos significativos
da cultura dos indigenas argentinos,
seus conterrdneos esquecidos pelo
poder publico. Esta fase foi elogiada
pelo jornal Los Andes, de Mendoza.

Esta publicacdo destacou de imediato
0 Seu surpreendente dominio técnico
concluindo: “ndo obstante, apesar
de jovem, em suas composicdes com
figuras indigenas, pode-se apreciar a
incorporacdo de alguns elementos que
ja apontam para um estilo pessoal”.!3

Além dos especialistas em arte da
Argentina, os brasileiros também
reconheceram a extensdo dos
conhecimentos técnicos compositivos
e pictéricos de Teresa Nazar.

A sua primeira exposicdo individual,
aqui apresentada na antiga Galeria
Selearte foi referendada pelos criticos
dos principais Jjornais paulistas.
Geraldo Ferraz, considerado até hoje
um dos criticos mais exigentes do
Brasil, além de wvalorizar as suas
habilidades
Jovem pintora trata a pintura a ¢leo
em cuidadosa matéria, sobre ritmos
e coloridos de wuma
elaboracdo... Teresa é uma figurativa
que ndo cede a nenhuma transacdo
no mundo abstrato... busca, isto
sim, correspondéncias pldsticas de
vibracdo ativa e de enquadramentos
dinamicos... tudo 1isto em favor de

técnicas afirmou: “A

conscienciosa

43

uma pintura que se arma se esforco
numa espontaneidade admirdvel”.*

Na mesma época, José Geraldo Vieira,
Quirino da Silva, Mario Schenberg e
Sergio Milliet também enalteceram
esta sua primeira mostra no Brasil.

Quirino da Silva admirado escreveu:
“sua obra é toda estruturada por um
desenho forte que se harmoniza com

um colorido depurado”.'®

José Geraldo Vieira acrescentou:
“Teresa Nazar apresenta uma
objetividade figurativa em teor

majestoso... uma intuitiva composicdo
proto-cubista e também expressionista
entre Georges Braque e Roualt...”
Assim, Vieira sinalizava as herancas
e influéncias positivas dos grandes
mestres na obra de Teresa Nazar.'®

Para Sérgio Milliet: “Teresa Nazar
tem a recomendd-la, antes de tudo, um
conhecimento perfeito da composicao.
Uma composicdo sem duvida geométrica,
mas nadao fria, mesmo porque adquire
como predilecdo pelas curvas, uma
sensualidade realcada ainda pela cor
e pelo amor a matéria. A seriedade

da sua arte é ademais, extremamente
simpatica nesse momento de tantas



seducdes estéticas”.V

¢

Ja para Mario Schenberg, “a pintura de Teresa Nazar
se filia a um expressionismo figurativista de marcado
carater cubista... esta Jjovem artista possui uma
visdo vigorosa das paisagens e das pessoas... a cor
¢ ainda subordinada ao desenho e a composicdo dos
volumes... que acentuam o0s varios planos de seus
espacos de seus espacos cubistas, sem constituir o

meio principal de expressdo”.!®

Raramente, ndo s6 no Brasil, um artista plastico, em
sua primeira mostra individual, conseguiu tanto apoio
e 0 reconhecimento de suas qualificacBes técnicas,
coloristas e compositivas. Apesar do sucesso desta
e das outras exposicOes apresentadas pela artista
nas principais galerias de arte de Sdo Paulo e o Rio
de Janeiro (Astréia, Atrium, Petite Galerie, Goeldi),
a pintora entendeu que ndo poderia parar no tempo,
se acomodar, mesmo com essa excelente aceitacdo dos
criticos e dos principais colecionadores de arte da
época. A partir daf, Teresa sentiu a necessidade
de enfrentar novos desafios em sua carreira. Em
entrevista para um Jjornalista a pintora afirmou:
“Na vida ndo tem sentido ficar apegada as coisas.
Quando se almeja algo novo é preciso abandonar tudo
0 que veio antes”.?

Apesar de realizada como artista e de ter suas

Sem titulo, 1966. Série: Astronautas. Chapa de ferro, tela de
arame, plédstico, acrilico e tinta sobre compensado. 110x80 cm.
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obras disputadas pelos principais
galeristas e colecionadores da época,
Teresa Nazar, paralelamente as suas
atividades artisticas, desenvolveu
um proficuo e elogiado trabalho como
professora na Faculdade de Artes
Pldsticas da FAAP, destacando-se, até
hoje, entre os mais respeitados deste

Centro universitario.

Em depoimento, entre tantos outros
artistas, Alex Vallauri ressaltou a
contribuicdo das aulas de desenho
ministradas na FAAP por Teresa Nazar,

considerando-as de fundamental
importdancia para a sua formacado
artistica.

Inquieta e audaciosa, Teresa nunca
se acomodou. Ela entendeu que a
arte esta sempre em movimento,
sintonizando o mundo e a humanidade
em permanentes mudancas e mutacoes.
Por isso, nunca aceitou repetir
meramente o ja alcancado, estruturado
de suas criacles plasticas; procurava
incessantemente os meios libertadores
do pensar, visualiza e fazer arte.

Assim, a pintora se distanciou cada vez
mais de solucbes fdceis e repetitivas
impostas pelo insipido mercado sul-

americano de artes visuais. Nazar, até
o fim de sua vida, em tempo algum,
afastou-se de seus valores pessoais
e de suas conviccbes estéticas.
Isenta de proselitismos e de solucdes
traicoeiras da arte, Jjamais embarcou
nas ondas da moda. SO The interessava
a expressdao e a representacdo dos
anseios de uma humanidade livre que
também lutasse a favor da Tliberdade
da vida e da arte, suas principais
metas de vida.

Uma parte da critica de arte entendeu
esse novo momento criador de Teresa,
surpresos com seus progressos em tdo
pouco tempo, assim muitos criticos
a selecionaram e a indicam para
importantes mostras coletivas, ao
lado dos mais significativos artistas
plasticos brasileiros dos anos 1960.

Sem medo de errar, avancou cada vez
materiais
Desistiu

mais em suas pesquisas,
e técnicas
definitivamente da pintura a d&leo
de cavalete, a procura de outros e
inusitados suportes para as suas
novas criacoes. Depois de afirmar que
as nomenclaturas e as classificacdes
artisticas precisavam ser abolidas,

inovadoras.
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defendeu o uso livre
graficos,

rechacadas,

de elementos pictéricos
e escultoricos em uma dUunica obra,
preconizando um novo tempo, um novo

momento de sua carreira.

Com materiais inusitados, Teresa
idealizou duas novas séries. Segundo
o critico Mario Schenberg a sua
nova “visdo de mundo ndo podia
ser transmitida adequadamente pela
simples  representacdo grdafica e
coloristica tradicional”. Para ele, a
partir de 1965, “Teresa continuou a
progredir muito. Houve, sobretudo,
uma transformacdo radical na sua
temdtica, que tornou atualissima,
tratada de convincente.
Basta mencionar a sua série

maneira

interessantissima de quadros sobre os
voos dos astronautas em que utiliza
largamente placas e outros elementos
metdlicos assim como objetos. O
tratamento tdo vivo e sugestivo das
figuras é caracteristico de sua fase
atual. Também nas telas sobre temas
cotidianos, como no quadro com as
mulheres no cabeleireiro, Teresa
revela uma capacidade de apreensao
realista pop muito original e uma
eficdcia de comunicacdo artistica...
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A posicdo de destaque de Teresa Nazar
na vanguarda da pintura paulistana
se consolidou e, sua presenca Jja se
fez sentir mais amplamente em todo o
movimento neo realista brasileiro”.?’

Nos anos 1960 Teresa Nazar participou
das  principais manifestaclfes de
vanguarda das artes plasticas
brasileiras: do primeiro happening de
Sdo Paulo junto com Hélio Oiticica que
apresentou, pela primeira vez em Sdo
Paulo, neste evento, com passistas da
Escola de Samba da Mangueira usando
0S seus parangolés; de importantes
mostras organizadas por Walter Zanini
no Museu de Arte Contempordnea da
Universidade de Sdo Paulo e inclusive
de bienais de Sdo Paulo - as de 1965 e
1967. Nesta ultima, também conhecida
como a “Bienal de Arte Pop”, suas
obras foram destacadas pela ousadia
formal, técnicas e temdticas incomuns
em paralelo a produ¢cdo inovadora da
representacdo dos Estados Unidos
que na ocasido expds obras de Jasper
Johns, Andy Warhol, Roy Lichteinstein
e entre outros Robert Rauschenberg,
que também ficaram impressionados
com a obra inovadora dessa artista.

A pesquisa de novas técnicas e
materiais insdlitos fundamenta o
processo criativo de Teresa Nazar
nos anos 1960. Liberdade, ousadia e
inovacdo desmedidas em especial para
uma artista que dominou com maestria,
desde o inicio de sua carreira, as
técnicas tradicionais do desenho e da
pintura a 6leo, uma forma irreverente
distante dos convencionalismos da
representacdo artistica em um momento
dificil da historia do Brasil, em plena
ditadura militar. Assim, presentificou
e questionou em suas obras, de forma
eloquente, a permanente equacdo:
razao versus emocdo da humanidade
frente as mdaquinas cada vez mais
robotizadas do dia a dia do cidadao
comum.

Quando questionada sobre as
influéncias da Pop-Art em sua producao
pldstica, Teresa Nazar respondia:

“Para mim, a arte universal ndo tem

fronteira”, reafirmando, mais uma
vez, com antecedéncia o primeiro
item da Declaracdo de Principios

Bdsicos da Vanguarda Brasileira. Com
esse resgate histéorico da producgdo
plastica de Teresa Nazar nos anos
1960, a Revista Arte & Critica da ABCA
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reforca a opinido de Walter Zanini
que em 2005 afirmou: “a contribuicdo
de Teresa Nazar permanece”.

* kK

*Teresa Nazar nasceu no dia 1° de
abril de 1933 em Mendoza, Argentina e
faleceu em 16 de junho de 2001 em Sdo
Paulo, cidade adotada e amada pela
artista.
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Para Disney era fundamental que o0s
animadores de seu estudio tivessem
conhecimento de histéoria da arte,
0 que o leva a desenvolver vérias
acdes para incrementar esse aspecto
de sua formacdo profissional. Além
de constituir uma biblioteca, focada
principalmente na ilustracdo europeia
oitocentista, promove conferéncias,
cujoobjetivoeraestabelecer uma ponte
entre o universo das artes visuais e
aquele do cinema de animacdo. A viagem
a Europa no verdo de 1935 representa
0 marco inicial da constituicdo da
biblioteca. Disney adquire Tlivros
infantis, obras de ilustradores
famosos e de arquitetos do século
XIX na Inglaterra (81), Franca (90),
Alemanha (149) e Italia (15). Atraido
pela atmosfera “estranha” dos Tlivros
infantis ilustrados, o realizador
pensa 1ogo na possibilidade de
realizar “alguma pequena histdoria que
incorporasse todos esses personagens
atraentes”, tendo como referéncia
obras de Charles Perrault (A bela
adormecida e Cinderela), J. M. Barrie
(Peter Pan), Lewis Carrol (Alice no
Pais das Maravilhas), Carlo Collodi (As
aventuras de Pindquio), Felix Salten

(Bambi) e dos irmdos Grimm (Branca de
Neve), dentre outros.

Aconselhado por Albert Hurter e Joe
Grant, Disney que, no momento, estava
trabalhando na producdo do primeiro
longa-metragem de animacdo, Branca
de Neve e os sete andes, inclui entre
suas aquisicdes obras que servirdo
de inspiracdo aos animadores do
estidio: uma edicdo alemd dos contos
dos irmdaos Grimm ilustrada por Adrian
Ludwig Richter (1857); Tlivros com
ilustracbes de Hermann Vogel (1894),
Friedrich August Moritz Retzsch,
WiThelm Busch, John Bauer e Arthur
Rackman, s6 para citar alguns exemplos.
Além disso, adquire obras ilustradas
por Gustave Doré, Honoré Daumier,
Grandville, Benjamin Rabier, Heinrich
Kley, Attilio Mussino, John Tenniel,
Charles Folkard e livros dedicados ao
arquiteto Eugene Viollet-Te-Duc.

0 pintor francés Jean Charlot, que
tinha trabalhado anteriormente no
México, incumbe-se, em 1938, de
proferir o ciclo de oito conferéncias
Imagens e feitura de imagens, no qual,
de acordo com Reuel Denney, assegurava
a seus ouvintes que eles poderiam
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ser considerados “modernos muralistas
que projetavam grandes desenhos ndo
em muros, mas numa tela de cinema”.
Embora faca essa afirmacdo, Charlot
ndo desconhece a diferenca entre
0s tipos de movimento captados pela
pintura e pela animacdo. E o que
demonstra um artigo publicado no verdo
do mesmo ano!, em que ele lembra que
0 gesto do Cristo da Capela Sixtina
é belo em virtude do “movimento
parado”; o Pato Donald, ao contrario,
nada ganharia ao ser “congelado na
arquitetura”. Ha uma razdo para isso:
a animacdo deve lidar com um gesto
continuo, ao passo que Michelangelo
buscava a “apoteose” de seus herdis.
Em outros momentos, porém, o cinema
de animacdo pode superar a pintura. O
artista escolhe como exemplo a espiral
desenhada no espaco para evocar o0S
misicos apanhados pelo ciclone em The
band concert (1935). Na “realidade
tridimensional” do curta-metragem,
“foi atingida aquela Linha da Beleza,
aquela forma em S que, com as técnicas
imperfeitas da pintura, Hogarth tentou
enredar no espaco, enrolando ao Sseu
redor um cone supérfluo. Essa espiral,
que o pintor pode apenas sugerir e
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que o escultor pode apenas congelar,
é trazida a vida pela animacdo™?.

Os paralelos entre cinema de animacdo
e artes visuais ndo param por af.
Além de afirmar que “o homem das
cavernas que ‘animou’ o Jjavali de
Altamira teria abracado com reveréncia
esse outro animalista, Disney”, pela
habilidade em contar uma histéria,
Charlot destaca wuma caracteristica
fundamental do cinema de animacdo, a
capacidade de fundir a visdo cOmica
com a beleza funcional: “As criacdes
de Disney ndo sdo extravagancias.
Sdo formas estritamente modeladas de
acordo com as linhas de sua funcdéo,
e sua funcdo floresce na beleza”.
Tendo em vista essa caracteristica, é
possivel dizer que seus personagens
sdao “tdo plenamente compativeis com o
cinema quanto uma Virgem de Rafael é
compativel com a pintura”.

A questdo do desenho animado como
contemporanea de
volta a ser abordada pelo pintor,
antecedida por uma reflexdo sobre a
busca de uma forma de arte coletiva
por parte da vanguarda, representada
pelo cubismo. Este sonhou com uma

forma muralismo

arte impessoal, capaz de substituir
0 desenho a mdo livre e a pincelada
franca com padrdes apropriados a
régua e ao compasso. Uma vez que
obras semelhantes poderiam ser
multiplicadas por meios mecanicos, o
mundo estaria livre da idolatria do
“original”, podendo ressuscitar as
antigas tradicOes coletivas egipcias
e gbéticas. 0O cubismo, no entanto,
foi obrigado a desistir do sonho de
catedral, pois seus
objetivos ndo foram bem vistos por
galeristas e colecionadores.

construir uma

Apesar de pressionado por motivos
financeiros, coube ao desenho
animado representar “o florescimento
inesperado da semente cubista. A
animacdo capturou a impessoalidade de
uma obra de arte e esmagou o culto
do “‘original’”. Isso deriva de seu
processo de producdo: o0s desenhos
animados sdo manipulados por muitas
maos - desde a concepc¢dao do enredo
até o entintamento da Tinha -, tendo
como resultado a compressdo da
personalidade e a perda do “sabor
humano”. A conclusdo a que Charlot chega
¢ bastante apotedtica: “Verdadeira
arte para todos, esses grandes murais
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favoritos do
povo. (0s gigantescos cavaleiros de
Uccello tornaram-se uma forma verde
numa parede manchada; 0S afrescos

em movimento sdo 0s

antigos estdo sepultados em museus
vazios. E de todo apropriado que os
novos murais surjam naqueles lugares
nos quais a vida se redne. 0s novos
temas ilustram a nitida fissura entre
nosso racionalismo e nosso Timpulso
imaginativo. Nos trabalhamos, amamos,
comemos e dormimos no interior de
uma ciranda de atividades financeiras
€ nossos cérebros transbordam senso

comum. Reverenciamos esse pantedo
recentemente criado de deidades
animais, Mickey e companhia, pois

eles sdo diferentes de néds, divinos,
irracionais”.

Se, como Denney, as
consideracodes de Charlot levantaram o
moral de pessoas que se consideravam
destinadas a desenhar “partes
intercambidveis da anatomia animal
e humana”, dando-lhes a ideia de
que integravam uma guilda voltada
para 0 entretenimento de milh0es
de pessoas, outro aspecto deve ser

escreve

levado em conta, pois ele permite
compreender de maneira adequada as



escolhas artisticas do Estddio Disney. Charlot afirma
enfaticamente que o desenho animado é “um microcosmo
estilistico completo em si”. Embora sua evolucdo siga o
diagrama tracado pela histdéria da arte, ele o faz a seu
bel prazer, numa temporalidade que, em poucos anos, se
apossou dos mais diversos estilos que a pintura levou
séculos para investigar: “primitivo, cldssico, barroco,
decadente”.

Wolf Burchard, curador da mostra Inspirando Walt
Disney: a animacdo das artes decorativas francesas
(2021), numa conversa com Jacqui Palumbo, Tlembra que
0 Estudio Disney se parecia com um atelié europeu de
artes decorativas, no qual se reuniam centenas de
artistas para criar algo que deveria dar a ideia de ter
sido desenhado e feito por uma Unica pessoa. Artistas
“de pleno direito”, os animadores do Estudio Disney
ndo copiavam nenhum estilo particular, mas sintetizavam
suas inspiracdes em vividas narrativas visuais. Aos
exemplos citados por Burchard - os trabalhos de Mary
Blair para (inderela e a visdo medieval proposta por
Eyvind Earle para A bela adormecida, que teve como
fontes de inspiracdo o ciclo de tapecaria 0 unicérnio
(criado nos Pafses Baixos no século XVI), os manuscritos
iluminados dos irmdos Limbourg e a pintura de Jan van
Eyck - podem ser acrescentados muitos outros, pois o
método de composicdo das referéncias visuais de um
filme é justamente o descrito pelo curador da mostra.

Branca de Neve e os sete anbes, Arthur Rackham, 1909.

%-'_”H. .._::.
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[sso é muito evidente em Branca
de Neve e o0s sete andes, cuja
visualidade se inspira basicamente
nas ilustracdes dos livros infantis
adquiridos durante a viagem de 1935.
Sabe-se que Hurter deriva o protétipo
da cabana dos andes de uma ilustracdo
de Richter e das aquarelas coloridas
de Vogel para o conto dos irmdos
Grimm. A caracterizacdo da figura de
Branca de Neve baseia-se na pintura
pré-rafaelita e nas ilustracoes
de Retzsch, Richter e Rackham.® 0
corvo da rainha tem como modelos
0s desenhos concebidos por Wilhelm
Busch para ilustrar Hans Huckebein,
der Ungliicksrabe (1867). (0 aspecto
dos anbes é derivado das ilustracdes
dedicadas aos gnomos pelo sueco John
Bauer. A figura do principe é derivada

das ilustractes de Vogel.

Os animadores recorrem a outras
imagens, alémdas ilustracdes de contos
de fada, para definir os personagens.
No caso dos andes, eles veem filmes
de pessoas com acondroplasia e
transformam as imagens observadas em
pequenas esferas colocadas em cima
de esferas grandes. 0 aspecto sombrio
dos subterraneos do castelo da

Rainha* tem como fontes referenciais
gravuras de Doré para A Divina
Comédia (1861, 1868) e de Giovanni
Battista Piranesi para As prisdes
(1750). A caracterizacdo da Rainha
tem diversas fontes de inspiracado,
mas nem todas sdo reconhecidas pelo
estudio. Sabe-se que Disney sugeriu
usar as mascaras de papel maché de
Vladislav Theodor Benda para desenhar
o rosto da personagem. E possivel
que outra fonte de inspiracdo tenha
sido um quadro do pintor Art Nouveau
Georges de Feure, A mulher de chapéu
preto (1898), em virtude de algumas
semelhancas fisionbmicas. A vestimenta
e a silhueta geral da Rainha remetem
a uma escultura goética, realizada pelo
Mestre de Naumburg entre 1243 e 1249,
que representa Uta von Bellenstedt,
esposa do margrave Ecardo II de
Meissen, que viveu entre c. 1000 e
1046. Uta integra um grupo de doze
estdtuas erguidas na Catedral de Sdo
Pedro e Sdo Paulo, em Naumburg, e se
destaca pela beleza nobre e serena,
pelo aspecto enigmdtico e inatingivel
e pelo uso de uma vestimenta simples
e sofisticada ao mesmo tempo: porta
na cabeca uma coroa de flores de lis,
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tem o rosto envolvido numa touca de
linho, traja um vestido vermelho e um
manto de gola levantada, forrado com
a mesma cor e preso por um broche
dourado.

Como Jjustificar a transformacdo de
uma figura tdo nobre numa encarnacdo
do mal? Para Brianna Lagacé, a
explicacdo deve ser buscada na
transformacdo da escultura numa
“encarnacdo da esséncia germanica” no
periodo da Primeira Guerra Mundial. A
representacdo disneyana enfatizaria
a percepcdo norte-americana dessa
esséncia, Jja que a estdatua passa a
ser vista como a personificacdo do
mal atribuido a Alemanha durante o
primeiro conflito mundial. Existe uma
explicacdo mais préxima da realizacgdo
do filme, que ajuda a compreender
melhor a transformacdo da obra numa
figura maligna. O reconhecimento
publico da estdtua deve ser atribuido
a Walter Hege que, na década de
1920, fotografa as obras da catedral
de Naumburg, popularizando-as entre
0s especialistas. 0 regime nazista
apropria-se de Uta em diversas
ocasides: uma réplica da obra ¢é
apresentada na I? Grande Exposicdo



de Arte Alema (1937); na mostra Arte degenerada
(1937), wuma fotografia da estdtua ¢é wusada
como contraponto as realizacdes dos artistas
modernos; no documentédrio de propaganda 0 eterno
Judeu (Der ewige Jude, 1940), dirigido por Fritz
Hippler, a escultura volta a representar o papel
que The havia sido atribuido pelo regime: ser o
paradigma da mulher ariana, pura, obediente e
forte para resistir a tudo ao lado do marido.

0Os animadores do Estddio Disney ndo corroboram
a ideia de que uma das referéncias na concepcao
da figura da Rainha seria a atriz Helen Gahagan,
protagonista de Ela - A feiticeira (1935, Lansing
C. Holden e Irving Pichel), em virtude do traje
bem proximo da estatua medieval e da animacado
de 1937. Também ndo ha evidéncias de que eles
endossam a tese de que o rosto da personagem
seria uma combinacdo dos tracos de Hedy Lamarr,
Katherine Hepburn e Gale Sandergaard. Joan
Crawford, ao contrédrio, é reconhecida como
possivel inspiracdo para a “mascara hollywoodiana”
da personagem, particularmente no desenho dos
1dbios e dos olhos.

Qutras referéncias cinematograficas sdo
admitidas pelos realizadores do filme. E o caso
de Romeu e Julieta (1936, George Cukor), que
serviu de inspiracdo para a sequéncia do ataude

Uta von Bellenstedt, Mestre de Naumburg, 1243-1249.
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de cristal®; de algumas peliculas
expressionistas, como 0 gabinete do
doutor Caligari (1920, Robert Wiene)
e Nosferatu (1922, F. W. Murnau), que
sugeriram a criacdo de uma atmosfera
pesada nos subterraneos do castelo
e de visdes angustiadas na fuga de
Branca de Neve pela floresta®; e de
0 médico e o monstro (1931, Rouben
Maomulian), que esteve na base da
transformacdo da Rainha em bruxa, ao
lado dos desenhos da velha de Jodo
e Maria dos irmdaos Grimm, concebidos

por Rackham (1909).

A escolha de uma ambientacdo
essencialmente oitocentista ndo &
casual; ela permitia fazer de Branca de
Neve uma heroina moldada pelas normas
da sociedade vitoriana: dotada de uma
moral “clara e nobre” e de um ideal
“virginal e altamente sanitizado”, nos
dizeres de Esther Leslie. Ndo deixa
de ser significativa nesse sentido
a transformacdo do final do conto
dos irmdos Grimm levada a cabo pelo
Estddio Disney, pois ela sublinha a
submissdao da personagem ao poder
patriarcal. No conto, o principe
apaixona-se pela Jjovem deitada num
caixdo de vidro transparente e

oferece de tudo aos andes para levéd-
la consigo. Estes acabam por ceder a
seus rogos e o0s criados do principe
iniciam o transporte do ataude. O
solavanco provocado por um tropeco
dos servicais num arbusto faz com que
0 pedaco de macd envenenado entalado
na garganta da Jovem se solte. Ela
volta a vida e aceita o pedido de
casamento do principe. No longa-
metragem disneyano, hd uma apropriacdo
do final de A bela adormecida, também
dos irmdos Grimm, que transforma o
acidente num gesto proposital. Ao
deparar-se com a garota adormecida,
0 principe curva-se e a beija. O
rocar dos 1labios desperta Rosa da
Urze, “que abriu os olhos e sorriu
docemente para ele. Desceram juntos
a escada. [...] 0 casamento de Rosa da
Urze e do principe foi celebrado com
grande esplendor e os dois viveram
felizes para sempre”.

Por ter sido publicado em 1757, o
conto A Bela e a Fera, de autoria de
Jeanne-Marie Leprince de Beaumont’,
leva o Estidio Disney a optar pela
estética rococ6é na transposicdo para
0 desenho animado homdnimo. Dirigido
por Gary Trousdale e Kirk Wise, A Bela
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e a fera (1991), distingue-se pela
introducdo de diversos personagens
inexistentes no conto setecentista.
A roteirista Linda Woolverton, a
partir do argumento desenvolvido
por dez colaboradores, acrescenta as
figuras da feiticeira que transforma
0 principe numa criatura monstruosa e
Seus servicais e o cdo do castelo em
objetos domésticos antropomérficos;
do arrogante cacador Gaston, que
tenta conquistar Belle, e de diversos
aldebes; do lacaio LefFou e do médico
Mr. D’Arque; das trigémeas Bimbettes
(Claudia, Laura e Paula), garconetes
de cabelos loiros e olhos verdes,
belas e provocadoras, apaixonadas
por Gaston. As duas 1irmds e os trés
irmdaos de Belle sdo, por sua vez,
excluidos do enredo, assim como a fada
que premia Belle no final da histéria
por ter feito a escolha acertada:
virtude a beleza
portanto merece
essas qualidades
reunidas numa mesma pessoa’.

“vocé preferiu a
e 4 inteligéncia,
encontrar  todas

Os objetos domésticos antropomorficos
constituem o nucleo cdmico do enredo:
o chefe da criadagem, Lumiére, é um
candelabro; o mordomo Horloge, um
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reldgio de mesa; a governanta Madame
Samovar, um bule de chda; seu filho
Zip, uma xicara de «cha; a criada
EFspanadora, o cozinheiro Fogdo e a
roupeira Senhora Guarda-roupa sdo
literalmente um espanador, um forno e
um guarda-roupa... 0 cachorro Sultdo,
por fim, é convertido num escabelo.
A mostra Inspirando Walt Disney:
a animacdo das artes decorativas
francesas tenta propor um itinerario
plausivel para a concepcdo desses
objetos e da atmosfera geral do filme,
usando como instrumento critico
a comparacdo entre a visualidade
desenvolvida pelos artistas do Estudio
Disney e objetos de artes decorativas
produzidos entre fins do século XVII e
0 século XVIII: reldgios, candelabros,
tapecarias, mobilidrio e pecas de
porcelana Meissen e Seévres, dentre
outros.

Para o curador da exposicdo existe
uma razao para a escolha desse
perfodo. “Animar o inanimado” era a
diretriz central do rococ6 e abarcava
as artes visuais como um todo. E
nesse pressuposto que Burchard situa
0 ponto de encontro entre o século
XVIIT e o século XX: “Criar a 7ilusdo

de vida e movimento é o objetivo
que 0s artistas do Estadio Disney e
aqueles da Europa rococé partilham”®.
I[sso ndo significa afirmar que
A Bela e a Fera é produto de uma
pesquisa académica profunda, pois
ndo corresponde a verdade. Do mesmo
modo que 0S marceneiros, 0S ourives
e oS ceramistas do periodo rococd, 0s
artistas de Disney “usaram a liberdade
criativa e procuraram expandir o0S
limites do desenho e da invencdo”. E
preciso ter cautela na andlise da arte
da animacdo para ndo correr o risco de
“forcar retrospectivamente a histéria
na realizacdao dos filmes de Disney”.
0 que pode (e deve) ser feito é outro
movimento: destacar o que hd em comum
entre os artesdos do século XVIII e
0S animadores do século XX. Isto é,
ter consciéncia de que ambos estavam/
estdo interessados em  “entreter
e encantar seus espectadores. Dar
alegria ao puablico era o principal
objetivo desses artistas”.

Se as aproximacOes sugeridas por
Burchard sdo hipotéticas, existem,
porém, evidéncias do uso de diversas
fontes visuais. Numa entrevista
concedida a Rachel High, o produtor
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de A Bela e a fera, Don Hahn, lembra
que o animador Glen Kean inspirou-
se em 0s burgueses de Calais (1884-
1885), de Auguste Rodin, ao trabalhar
na anatomia da Fera enquanto se
transforma em principe, e que 0S
artistas do estddio Tevaram em
consideracdo quadros de Francois
Boucher e Jean-Honoré Fragonard.’ Ele
proprio viajou pelo vale do Loire para
escolher o modelo de castelo no qual
residiria a Fera e o vilarejo em que
morava Belle. 0 exterior do castelo
de Chambord!® foi escolhido por seu
telhado com trés tipos de chaminég,
pois permitia encenar o duelo entre
Gaston e a Fera. 0 vilarejo, porém,
acabou sendo forjado a partir de
livros de arte e fotografia, pois nao
havia um correspondente na Franca do
século XX. Uma observacdo de Hahn
¢ importante, pois permite definir
0 método empregado pelo estddio na
escolha das fontes visuais: ndo cabia
ao filme apresentar aos espectadores
uma “fotografia precisa da Franca. Na
realidade, nem penso que quUISESSEmos
isso. Queriamos apresentar ao publico
uma impressdo da Franca”.

OQutras referéncias visuais podem
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ser detectadas no filme. No saldo
de entrada do castelo da Fera estdo
expostos dois quadros do Século de
ouro holandés: 0 cavaleiro sorridente
(1624), de Frans Hals, e Mogca com
brinco de pérola (1665), de Jan
Vermeer. Brianna Lagacé chama a
atencdo para trés momentos em que as
obras de arte evocadas assumem uma
dimensdo anacrodnica. A sequéncia em
que Belle anda pelo vilarejo entretida
na leitura de um livro e bate numa
tabuleta com a mdo para evitar molhar-
se com a dgua que escorre de uma calha
evoca, quase de relance, um quadro de
René Magritte, A traicdo das imagens
(1929). 0 cachimbo representado na
tabuleta estd bem proximo daquele da
obra do pintor belga, interessado em
contestar as convencdes linguisticas e
0 conceito de representacdo e em criar
um estado de tensdo entre realidade
e artificio. Durante o Jjantar de
Belle com a Fera, o0os copos dispostos
por Lumiere junto com alguns pratos
formam uma torre Eiffel (1889) para
sublinhar o local da acdo - a Franca
- e mostrar a tentativa de seducdo
da Jjovem, por meio de um simbolo
falico: afinal, esperava-se que ela se

A Bela e a Fera, Walter Crane, 1875.

apaixonasse pelo anfitrido e salvasse
0s habitantes do castelo da maldicdo.
Horloge e Madame Samovar protagonizam
um tableau vivant inspirado no quadro
Gotico americano (1930)!, de Grant
Wood, no momento em que manifestam o
desejo de voltar a forma humana.

A Galeria dos espelhos de Versalhes
(1678) serviu de ‘inspiracdo para o
saldo de baile do castelo. A figura

59

da Fera dd a impressdo de ser uma
combinacdo de diversas ilustracdes
e da caracterizacdo concebida para
o filme homdnimo de Jean Cocteau
(1946). Em fins do século XIX e no
comeco do século XX, a Fera recebeu
interpretacfes grotescas de Crane
(1875), Warwick Goble (1913), Lancelot
Speed (1913) e Batten (1916), o
qual Jj& tinha dedicado uma témpera
ao personagem em 1904. A ideia de
“impressdo”, defendida por Hahn,
aplica-se ndo s6 a ambientacado,
mas a todas as referéncias visuais
utilizadas pelos animadores para
recriar um passado, que ¢é fruto,
a um sO6 tempo, de determinados
registros histéricos e estilisticos
e da criatividade dos artistas do
estudio, empenhados em assegurar ao
publico que ele estd diante de uma
experiéncia nova, mas alicercada num
repertério ja conhecido.

Esse uso livre de estilos e referéncias
artisticas pode ser considerado como
um verdadeiro método do Estiadio
Disney, pois pode ser aplicado a
animacbes bastante diferentes entre
si, como Fantasia (1940), C(Cinderela
(1950), A bela adormecida (1959), A



Com amor, Van Gogh, Dorota Kobiela e Hugh Welchman, 2017. Fonte: Divulgacao.
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pequena  sereia (1989)%,  Hércules
(1997), Mulan (1998), Enrolados (2010)
e Frozen (2013), para citar alguns
exemplos. QOutros realizadores, no
entanto, podem escolher critérios
mais “filolégicos”, como demonstra Com
amor, Van Gogh (2017), que mergulha
literalmente o publico no universo
pictérico do pintor holandés. Dirigido
por Dorota Kobiela e Hugh Welchman,
o filme é a primeira experiéncia de
“pintura animada”, como sublinham os
realizadores em diversas entrevistas
e no documentdrio Com amor, Van Gogh:
o sonho impossivel (2019), dirigido
por Miki Wecel.

Estudante de artes visuais, Kobiela
realiza um curta-metragem animado
de 7 minutos dedicado a Van Gogh,
do qual se originard o longa-
metragem posterior. Este baseia-se
num processo de producdo complexo,
pois contou com o trabalho de 125
pintores, que produziram cerca de
65.000 quadros, dos quais sobraram
apenas mil. As cenas eram gravadas com
atores posicionados contra um fundo
verde, pois os diretores pretendiam
transmitir ao publico o mesmo tipo de
emocdo proporcionado pelas obras do

pintor. Como afirmou Welchman numa
entrevista: “Toda a filosofia de Van
Gogh em seus retratos baseia-se no
seu desejo de sentir a alma de quem
estava sendo retratado. Van Gogh nunca
pretendeu usar técnicas fotogrdficas.
A ‘verdade’, segundo ele, tinha de
emergir através do ‘impasto’ e do seu
manifesto de cores”.

Em seguida, as cenas gravadas
eram transpostas para quadros a
6leo animados por rotoscopia. Para
chegar a um resultado homogéneo,
foram produzidas 157 pinturas-guias,
que serviram de orientacdo para oS
artistas, pois era necessdrio manter
a coeréncia e a consisténcia nas
pinceladas e na combinacdo dos tons.
Apesar desses cuidados, ndo se deve
pensar em “copias fiéis” dos quadros
de Van Gogh, ndo sé em virtude das
diferencas entre imagens estdaticas
e imagens em movimento, mas também
pelas alteracdes introduzidas em
diversas obras - acréscimo de partes,
substituicdo do dia pela noite, de
tempos meteoroldégicos e de estacdes
-, por exigéncias do roteiro escrito
pelo poeta polonés Jacek Dehnel e
pelos dois diretores. Tendo como guia
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toda a bibliografia existente sobre
o pintor, Kobiela e Welchman foram
obrigados a revisar quase trés mil
fotogramas depois da leitura do livro
Van Gogh’s ear: the true story (2016).
Sua autora, Bernadette Murphy, tinha
chegado a conclusdo de que o artista
cortou toda a orelha e ndo apenas
uma parte, como se acreditava até
entdo...

Em alguns casos, quando nao
dispunham de um retrato especifico,
0S realizadores recorreram a outras
figuras pintadas por Van Gogh. E o
que demonstram dois personagens de
Auvers-sur-0Oise. 0 Dbarqueiro teve
como modelo o retrato de um Jjovem
camponés. A governanta de Gachet,
Louise Chevalier, foi inspirada em
dois quadros de 1890: Menina de branco
e Camponesa diante de um campo de
trigo. E também possivel pensar que a
caracterizacdo do doutor Mazery tenha
sido feita com base na tela lVelho de
luto (1890) e no desenho Velho lendo
(1882, Museu Krdller-Miuller).

Se o filme representa uma facanha
técnica, ndo se podem deixar de lado
seus limites, decorrentes da opcdo por
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um enredo centrado numa investigacao,
por foérmulas banais e clichés do
cinema comercial e, particularmente,
por uma visdao do artista moldada
pela industria cultural. 0s retratos
animados de Armand Roulin e do pai,
0 carteiro Joseph (datados de 1888),
do Pére Tanguy (1887), de Marguerite
Gachet, da senhorita Ravoux e do doutor
Gachet (realizados em 1890) estdo a
servico de uma historia repleta de
suposicbes e mejas-verdades, na qual,
aos poucos, vai sendo desenredado o
fio de uma meada bastante emaranhada.
A acdo transcorre em 1891 e tem como
fio condutor a entrega de uma carta
escrita pelo artista ao irmdo Theo,
quando residia em Arles. 0 carteiro
Roulin ndo acredita no suicidio do
amigo, pois, seis semanas antes da
morte, tinha recebido uma mensagem na
qual ele se declarava “curado” e “em
estado normal”. Incumbido da entrega
da carta, Armand Roulin procura em
Paris o Pére Tanguy, o comerciante
de tintas que conhecia bem Van Gogh;
este comunica-lhe a morte de Theo e
0 aconselha a procurar o doutor Paul
Gachet em Auvers-sur-0ise, ultimo
lugar de residéncia do pintor.

Na cidadezinha, Armand depara-se com
diversas vers®es da personalidade
do pintor. Louise, a governanta de
Gachet, define-o mau, doido, causador
de problemas, como indicavam o0sS
olhos dotados de “algo estranho”.
Adeline Ravoux, filha do proprietdrio
da estalagem na qual
morreu Van Gogh, traca um perfil
positivo: de olhar triste, mas feliz,
simpdatico, normal e gentil com todos,
particularmente com as criancas. A
jovem, que considerava seus quadros
coisas  “incomuns”, apresenta uma
visdo negativa do médico: ele ndo era
amigo do artista, e os dois davam a
impressdo de “Jobos raivosos”. Além
de aludir a uma “perda de equilibrio”
causada por Gachet e a uma discussdo
entre os dois, a Jovem fala de René
Secrétan, um rapaz do vilarejo que
assustava o pintor com brincadeiras
de mau-gosto, e nega que a arma da
qual partiu o disparo pertencesse ao
pai.

residiu e

0 nome do jovem jd& tinha surgido nas
conversas com o barqueiro, testemunha
dos momentos passados por Van Gogh
as margens do Oise, observando ou
pintando. 0 barqueiro evoca diversos
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epis6dios da vida do artista: a busca
de uma Tluz especial; a soliddo por
vezes quebrada pela interacdo com
rapazes que davam festas nos barcos; um
passeio no rio com Marguerite Gachet,
com a qual conversava frequentemente.
Nas idas e vindas para comprovar a
exatiddo das informacdes dadas por
diversas pessoas, Armand ouve do
barqueiro que a arma que matou Van
Gogh tinha sido vendida a Secrétan
pelo estalajadeiro, contradizendo a
versdao de Adeline.

A familia Gachet ¢é peca-chave na
formacdo de um perfil plausivel de
Van Gogh. A principio reticente,
Marguerite, que nega ter estado no
rio com o pintor, vai se abrindo a
Armand. Admite levar diariamente
flores para seu tumulo em sinal de
respeito, mas ndo ter tido uma relacdo
de amizade com ele, que frequentava
a casa por causa do pai, com quem
tinha diversas afinidades: ambos
eram artistas e apreciavam 0S mesmos
pintores. Nas lembrancas da Jjovem,
0 artista configura-se como alguém
pouco socidvel, duro e estranho, que
pintava frequentemente no Jardim
da casa, como parte do tratamento
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prescrito pelo médico; como um “génio”,
destituido de formacdo especifica,
mas capaz de pintar em duas horas o
que 0 pai ndo conseguiria fazer nem
em duas vidas. Por fim, reconhece
a existéncia de uma discussdo entre
0 artista e o pai e confessa que
este The pedira para manter distancia
de Van Gogh a fim de ndo distrai-lo
de seu trabalho. O doutor Gachet, a
quem Armand apresenta a duvida do
pai, afirma que o pintor sofria de
melancolia e, que nesses casos, podem
ocorrer mudancas de humor drdsticas
em poucas horas. Ser estranho cercado
por uma soliddo incomensurdvel, o
artista temia o futuro e teria se
suicidado depois de ouvir que ele era
um fardo para o irmdo, que sofria
de uma doenca incuravel: uma sifilis
tercidria.

Ao Tongo da narrativa, Armand depara-
se com duas hip6teses para a morte de
Van Gogh: suicidio nos campos, posto em
divida pelo pai e pelo doutor Mazery;
e acidente ocorrido num celeiro, como
diz o tio de Secrétan, que ouvira
0 barulho de um tiro na tarde de
27 de Jjulho. 0 filme, que deixa em
aberto a causa da morte, estrutura-

se em dois registros cromdticos.
0 colorido, que  corresponde a
investigacdo, confronta o espectador
com o universo pictérico de Van Gogh;
além das obras ja citadas, desfilam
na tela as recriacles dos retratos de
um zuavo (1887), do segundo-tenente
dos zuavos Paul-Eugéne Milliet (1887)
e de La mousmé (1888), e alguns de
seus quadros mais célebres: A noite
estrelada (1889), Café noturno (1888),
Terraco do café a noite (1888), Noite
estrelada sobre o Rdédano (1888), A
igreja de Auvers (1890), Campo de
trigo com corvos (1890), Semeador
(1888), além de paisagens de Paris
e da cidadezinha em que viveu 0S
ultimos dias com os tipicos telhados

cobertos de colmo.

Vincent surge s6é no fim da narrativa
por meio do autorretrato de setembro
de 1889 para fundir-se com a tela,
num efeito que, de certo modo,
replica a estrutura da composigado.
0 autorretrato mostra o pintor
posicionado contra um fundo coberto
de espirais verdes e turquesas, do
qual parece emergir, com o rosto
tenso e emaciado e 0s olhos ansiosos
e fixos que criam uma sensacdo de
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introspeccdo. A mistura de verde
e turquesa é retomada no traje e
no rosto, tendo como contraponto o
ruivo dos cabelos e da barba. Pintado
em Saint-Rémy, o quadro é visto por
ele como um sinal de “cura”: “espero
que minha fisionomia tenha se tornado
mais calma, embora oS olhos possam
ser mais vagos do que antes, é o0 que

me parece”.

branco,
desenho,
correspondem as lembrancas que 0sS
diferentes personagens tém do pintor.
Roulin evoca a Casa Amarela, as
constantes brigas com Paul Gauguin,
0 episédio da automutilacdo e a
hostilidade das criancas contra o
artista. Tanguy estabelece um elo
entre o suicidio e a infelicidade de
Van Gogh, decorrente de um desajuste
familiar e dos diferentes fracassos
vividos, dentre os quais a pintura.
Além da chegada a hospedaria, de
alguns habitos, de wuma discussdo
com o irmdo por motivos financeiros,
das duvidas sobre a sanidade mental
de Gachet e das pecas pregadas por
Secrétan, Adeline Ravoux rememora a
imagem do artista baleado, a atitude

Ao registro em preto e
trabalhado como um
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displicente do médico, a busca da
arma pela policia, a chegada de Theo
e a morte. 0 barqueiro descreve
alguns episdédios pontuais: Van Gogh
pintando a beira do rio, na companhia
de rapazes do vilarejo, conversando
e passeando com Marguerite Gachet. 0O
doutor Mazery pOe em ddvida a ideia
de suicidio em virtude da natureza
do ferimento. A senhorita Gachet
reconstitui a briga com o pai e este
revela as incertezas que a nascimento
do filho de Theo tinham provocado em
Vincent e o motivo da altercacdo -
acusado de ser uma “fraude artistica”
por ndo ter seguido sua verdadeira
vocacdo, ele tinha confrontado o
pintor com o fato de ser um problema
na vida do irmdo.

Esse resumo ndo Tlinear do enredo
mostra que os realizadores do filme
privilegiaram o homem Van Gogh em
detrimento do artista, investindo numa
narrativa moldada pelas expectativas
da inddstria cultural. 0 que importa,
de fato, é criar a 1imagem de um

artista isolado e solitdrio, cujos
prop6sitos ndo sdo compreendidos
nem mesmo pelos mais préximos,

corroborando a aura de martirio que

cerca Van Gogh desde a configuracdo
de sua figura mitica pela cunhada
Johanna Bonger. Colocar seus quadros
em movimento ndo ajuda a compreender
“o espirito de suas telas”, ponderava
Renato Brolezzi numa declaracdo de
2018. E acrescentava: “Essa estratégia
pode ser enganosa para aqueles que
procuram ndo somente belas imagens,
mas uma compreensdo da singularidade
de sua poética. Se ndo fosse Van Gogh,
poderia ter sido Gauguin, Matisse ou
qualguer outro pintor a ser tratado
dessa forma. Ha, portanto, o perigo
da homogeinizacdo”.

Giuseppe Sedia, por sua vez, tinha se
referido a um filme “super falado e
desanimador, no qual a preponderdncia
do didlogo impede a imersdo dos
espectadores na violenta beleza e na
materialidade da obra de Van Gogh.
A dupla britdnico-polonesa foi bem
sucedida em deslumbrar o publico com
o primeiro filme animado totalmente
pintado, mas Com amor, Van Gogh ¢
tudo, menos um poema visual nesse
sentido”.

A primazia dada a wuma narrativa

trivial, a insinuacdo de um possivel

04

interesse sentimental por Marguerite,
a visdo um tanto negativa do doutor
Gachet, a possibilidade de Van
Gogh ter acobertado seu agressor
fazem do filme um tipico produto
da estética de massa, interessado
primordialmente na reiteracdo de
dados biograficos conhecidos pelo
publico. Transformada num espetdculo
mirabolante, a vida do pintor holandés
tem obliterada justamente a marca
de sua singularidade: a busca de
uma poética profundamente pessoal e
a abertura de novos caminhos para
as geracdes vindouras. 0 conturbado
episédio do convivio com Gauguin na
Casa Amarela de Arles é reduzido ao
corte da orelha, deixando de lado o
confronto entre dois temperamentos
opostos e, sobretudo, o choque entre
duas concepcdes de arte bastante
divergentes. As diferencas artisticas
foram bem resumidas por Steven Naifeh
e Gregory White Smith: “Vincent queria

pintar;  Gauguin queria desenhar.
Vincent queria correr para o campo
na primeira oportunidade; Gauguin

exigia um “periodo de incubacdao” -
pelo menos um més - para perambular,
desenhando e “conhecendo a esséncia”
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do Tugar. Vincent gostava de pintar en
plein air; Gauguin preferia trabalhar
em espaco fechado. [...] Vincent
defendia a espontaneidade e o0 acaso
[...]; Gauguin construia suas imagens
lenta e metodicamente, experimentando
formas e esbocando cores. lVincent se
atirava a tela com o pincel carregado
de tinta e um proposito impetuoso;
Gauguin montava suas superficies em
sessdes de pinceladas cuidadosas.
[...] Para aceitar o mundo da pura
imaginacdo de Gauguin, Vincent teria
ndo so de renunciar a Seus amados
rituais de pintar ao ar livre: teria
também de erradicar o engajamento de
toda a sua vida com a realidade [...]
Teria de trocar o mundo dos modelos
e retratos por um mundo povoado
por quimeras e fantasmas; teria de
substituir os infinddveis encantos do
mundo exterior [...] pelos terrores
inominados da memoéria e da reflexdo”.

Em diversos momentos, os diretores
recorrem a “licencas poéticas” na
definicdo de alguns personagens, a
comecar por trés figuras associadas
a biografia do pintor apresentadas
no plano da investigacdo como um
pretexto para a recuperacdo da carta

ficticia - zuavo e segundo-tenente
Milliet - e como uma frequentadora
do café noturno, La mousmé. Na

realidade, elas deveriam integrar o
plano das lembrancas, pois evocam
um dos primeiros modelos do artista,
repleto de uma sexualidade bruta
(zuavo); um companheiro com quem
Van Gogh compartilhava a paixdo pelo
desenho'® e pelas noitadas nos bordéis
de Arles (Milliet); e uma transposicdo
pictérica de um personagem do romance
Madame Chrysanthéeme (1887), de Pierre
Loti: uma mousmé, isto é, uma “boneca
sexual”, cuja representacdo era uma
combinacdo do “exdtico japonés” e do
“universal feminino”, nos dizeres de
Naifeh e Smith.

Armand Roulin, por sua vez, é um homem
na casa dos 20, e ndo o adolescente
retratado por Van Gogh aos 17 anos,
como explicita o titulo do quadro.
A centralidade conferida a Adeline
Ravoux na reconstituicdo da vida do
pintor em Auvers ndo se coaduna com
o fato de ela ter 13 anos quando este
se hospedou na estalagem do pai't.
Kobiela e Welchman transpdem para o
ficticio ano de 1891 um depoimento
dado por ela na meia-idade, “com a
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intencdo de mostrar que o pai era mais
amigo de Vincent que 0S Gachet, pelos
quais manifestou evidente desdém”.
Afora essa tentativa de “encarecer a
importdncia do relacionamento de sua
familia com o pintor”, David Sweetman
afirma que algumas de suas lembrancas
sao “plausiveis” e chega a avalizar a
versdo do empréstimo da arma do pai
para espantar o0s corvos, ao mesmo
tempo que Tlembra que “essa honra
singular é reclamada também por um
certo René Secrétan”.

A figura de Secrétan é um tanto
ficcionalizada no desenho animado.
Longe de ser ummorador da cidadezinha,
ele era filho de um rico farmacéutico
de Paris, que costumava passar uma
temporada na regido durante as
férias de verdo. René tinha 16 anos
na época da morte de Van Gogh e,
presumivelmente, entrou em contato
com ele por intermédio do irmdo
Gaston, aspirante pintor. De acordo
com Naifeh e Smith, as zombarias, as
maldades, as provocacdes e oS insultos
de René eram o preco pago pelo pintor
para poder desfrutar da companhia
de Gaston. René oferecia bebida ao
artista e, depois de descobrir seu
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gosto pela pornografia, exibia suas
namoradas parisienses e as incentivava
a fingir um interesse amoroso por
ele. 0 rapaz costumava usar um traje
de caub6i, adquirido na Exposicdo
Universal de 1889, que completava
com “uma ‘pistolinha’ antiquada de
calibre 38”. Serd Jjustamente dessa
arma que saird o tiro fatal, levando
0s autores a formularem a hipdtese de
que uma altercacdo entre Van Gogh e o
adolescente num terreiro possa estar
na base do ferimento: “René tinha um
histérico de provocar Vincent com o
objetivo de enfurecé-lo. Vincent tinha
um histérico de explosdes violentas,
em especial sob a influéncia do
dlcool. Uma vez sacada a arma da
mochila de René, qualquer coisa podia
acontecer - intencional ou acidental
imprudente
com fantasias de faroeste, um artista
embriagado que nada sabia de armas e
um revélver antiquado com tendéncia a
nao funcionar direito”.

- entre um adolescente

Naifeh e Smith acreditam que 0s irmaos
Secrétan “tiveram tempo e presenca
de espirito para recolher a arma e
todos os pertences de Vincent” antes
de sair de Auvers. A origem da arma

s6 foi revelada setenta anos depois
do acontecimento num depoimento
de Adeline Ravoux, que falou do
“empréstimo” ao artista e omitiu o
nome de Secrétan, num expediente
excogitado provavelmente pelo pai
para ocultar a responsabilidade de
ter colocado uma arma nas maos de um
adolescente “com fama de beligerante”
e para proteger os filhos de um
cliente rico e importante de uma
investigacdo prolongada e de um
possivel julgamento.

0 doutor Mazery, que fortalece em
Armand a didvida sobre o suicidio de
Van Gogh, foi o primeiro médico a
atendé-lo e suas 1impresstes foram
usadas pelos diretores na sequéncia
da entrevista: o dngulo imprevisto da
bala indicava um disparo acidental,
“e ndo a trajetoria estudada de um
suicida resoluto”. 0 fato de a bala ter
permanecido no corpo indicava que ela
tinha sido disparada de uma distancia
maior, “talvez além do alcance de
Vincent”. Gachet também examinou o
ferido, mas nenhum dos dois médicos
pensou em cirurgia ou em transferéncia
para um hospital em Paris por medo de
“riscos maiores”. Sweetman esclarece

66

que as técnicas cirurgicas entdo
disponiveis ndo permitiam a remocdo
da bala, mas ndo deixa de lancar uma
acusacdo a Gachet, o qual “resolveu
ndo fazer nada porque achava que se
devia deixar Vincent morrer, se era o

que queria”.

A esquiva figura do doutor Gachet
teria merecido uma outra apresentacado,
pois a transferéncia do pintor
para Auvers-sur-Oise foi motivada
pelo tratamento que faria com ele.
Gachet, que aplicou o diagnéstico
de “melancolia” a Van Gogh, é visto,
por sua vez, como “melancélico” pelo
paciente, como demonstram diversas
cartas. Numa, datada de 20 de maio,
dia de sua chegada a cidadezinha,
escreve que Gachet The deu a impressdo
de ser “excéntrico”, mas confia que
sua experiéncia de médico consiga
“manté-lo suficientemente equilibrado
para combater a doenca nervosa de
que parece sofrer, pelo menos tdo
seriamente quanto eu”. Em 3 de junho,
volta ao assunto com Theo e apresenta
0 médico como alguém “tdo doente e
perturbado quanto vocé e eu”; assim
mesmo, acredita que a profissdo e a
fé deveriam ajudd-lo e garante ter
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estabelecido uma relacdo de amizade
com ele.

Dois dias mais tarde, escreve a irma
Willemien que encontrou em Gachet
“um verdadeiro amigo e algo como um
novo irmdo”, com o qual compartilha
uma grande semelhanca fisica e moral.
“Muito nervoso e muito bizarro”, o
médico perdeu a esposa hd alguns anos
e isso “contribuiu muito para alquebra-
To”. Numa nova carta a irmd, escrita
em 13 de junho, o pintor informa
ter pintado o retrato do médico
“com uma expressdo de melancolia que
poderd parecer uma careta aos que
olhardo para a tela”. Essa observacdo
serve de mote para uma comparacdo
entre os “antigos retratos calmos”
e as “cabecas atuais”, repletas de
expressdo, paixdo, de “algo como uma
espera e um grito”. Em 17 de Jjunho,
numa mensagem inacabada destinada
a Gauguin, o artista relata ter
terminado um retrato de Gachet “com
a expressdo desolada do nosso tempo”,
e traca um paralelo entre seu quadro
e um do amigo, Cristo no Jjardim das
oliveiras (1889), “destinado a nao ser
compreendido”.

Nada dessa tensdo sutil transparece
no filme, a ndo ser o rdpido
comentdrio de Adeline de que o
pintor e o médico tinham em comum
0 cabelo ruivo e o olhar triste, mas
eram muito diferentes interiormente.
Na realidade, como observa Jean
Starobinski, Van Gogh parece ter
percebido em Gachet “um profundo
desencorajamento”, transformado em
“motivo de identificacdo”. E por ver
no médico o “préprio duplo” que o
artista aceita fazer seu retrato,
no qual explora “um grande tema da
consciéncia ocidental: o tormento da
existéncia individual, na soliddo e na
angustia do refugio das forgas vitais”.
Tendo em vista que o quadro concebido
pelo artista se inscreve na “tradicdo
da melancolia”, o autor formula uma
pergunta:
pela ansiedade é a testemunha da
ansiedade do pintor: o que se tornar,
se aquele de quem se espera o Socorro
precisa, ele mesmo, de socorro?”.

“Esse médico atormentado

Em Tugar dessas indagacdes, 0s autores
do roteiro optam por wuma solucdo
mais facil: configurar uma imagem
ambigua do médico, que se considera
responsdvel pelo suicidio do paciente
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e que, nas lembrancas de Tanguy, surge
como uma espécie de predador, pronto
a apossar-se das melhores obras do
artista logo depois de seu enterro.
Tanto Sweetman quanto Naifeh/Smith
atribuem a altercacdo entre Van Gogh
e Gachet a um nu de Armand Guillamin
ndao emoldurado, o que enfureceu o
primeiro de maneira desproporcional.
Na realidade, o episdédio demonstrava
0 descontentamento crescente do
artista com o médico.

De acordo com Naifeh e Smith, no
més de Julho, suas relacBes com 0
médico tinham entrado numa “espiral
de afastamento e rancor”. 0s dois
entraram em rota de colisdo porque
Van Gogh se sentia desamparado pelas
frequentes auséncias de Gachet do
vilarejo. Assim mesmo, 0S autores
ndo culpam, como Sweetman, o médico
pela morte do paciente. A seu ver, é
possivel que Secrétan, “por acidente,
descuido ou malicia”, tenha oferecido
a Vincent a saida que ele desejava:
“Tendo acabado de voltar de uma visita
desastrosa a Paris, durante a qual
lhe ficara dolorosamente explicito
o fardo que Timpunha a Theo e sua
Jovem familia, sem davida Vincent viu



abca  ARTE§ CRITICA - AND XXI - N° 65 - MARCD 2023 68

‘LT
'1"' "J'! 2

Ve

A
",

:;:l’r

Tarsilinha, Celia Catunda e Kiko Mistrorigo, 2021. Fonte: Divulgacao.

sua chance de se “retirar” [...] e ter-The prestado um grande favor. A irmdo numa “exposicdo memorativa”. O
poupar ao 1rmdo maiores angustias”. atitude de “ave de rapina” do médico senhor Ravoux pediu apenas o retrato
Por isso, ndo deve ter visto nenhuma é evocada, na realidade, por Adeline. da filha e “uma pintura da prefeitura
razao em envolver “o maldoso e Depois do enterro, Theo ofereceu aos no dia da Bastilha, que Vincent ja lhe
imprudente René” num inquérito e amigos que tinham ficado em Auvers prometera; enquanto isso os Gachet,

num “constrangimento puablico” por alguns quadros reunidos no quarto do pai e filho, tinham se apoderado de
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tantos quanto podiam”.

De outra natureza €é a operacdo
empreendida pelos diretores Celia
Catunda e Kiko Mistrorigo no Tlonga-
metragem Tarsilinha (2021), que usam
algumas obras de Tarsila do Amaral
como ambientacdo para uma histodria
de amadurecimento e transformacdo.
Tarsilinha, uma menina de 8 anos, é
obrigada a empreender uma viagem num
universo fantdstico para recuperar
as memoérias da mde, que tinham se
dispersado depois de uma ventania
provocada por uma Lagarta frustrada
e descontente com a prépria vida. Ao
longo da jornada, a menina torna-se
amiga do Sapo Cururu e do Saci, que
a acompanham na busca pela Lagarta,
tendo que enfrentar inimigos como o
Bicho Barrigudo, o Tatu-Passaro e a
Cuca. Finalmente, no Vale do Sem Fim, o
trio lTocaliza a residéncia da Lagarta
dentro do Abaporu. Tarsilinha, que ja
havia recuperado parte dos objetos (a
blissola do pai, de posse do chefe da
estacdo ferroviaria; a pena da mde,
que estava voando no mesmo local;
a boneca Naninha, vendida na feira
pelo Bicho Barrigudo; e os brincos da
avo, pendurados num cacto), enfrenta

a Lagarta para conseguir a devolucdo
do didrio materno. No fim da jornada,
a menina consegue que a mde recupere
a memoria e que a serenidade volte a
reinar na modesta casa de campo em
que ambas viviam.

Na masterclass ministrada na 20 Mostra
de Cinema Infantil (Floriandpolis, 16-
31 de outubro de 2021), Catunda e
Mistrorigo salientam que 0 processo
criativo baseou-se na “desconstruc¢do”
de algumas obras significativas de
Tarsila do Amaral dos periodos pau-
brasil e antropofagico, a partir das
quais foram gerados “macroambientes”
constituidos com elementos de diversos
quadros. E o caso, por exemplo, da
paisagem fantdstica com a qual a
menina se depara ao sair da agua,
feita a partir de 0 Jlago (1928), 0
sono (1928), 0 pescador (c. 1925),
Manaca (1927); da estacdo ferrovidaria,
baseada em £. F. C. B. (1924) e A gare
(1925); da feira, inspirada em A feira
I (1924) e A feira II (1925). E também
0 caso da paisagem vista pelo trem,
resultado da sintese de diferentes
quadros, dentre os quais Morro da
favela (1924), Palmeiras (1925) e 0
mamoeiro (1925); e da vista do alto
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do morro, na qual se encontram ecos
de dois quadros intitulados Paisagem
(1929 e 1931) e de Cartdo-postal
(1929).

A Tua (1928) e Sol poente (1929) servem
de inspiracdo a diversos momentos
da narrativa. 0 touro com grandes
chifres que Tarsilinha conhece no
trem remete a 0 touro (1928). A
Coelha, sua esposa, €é possivelmente
derivada dos dois quadros dedicados
ao tema da feira. A Cuca (1924), além
de ser fonte direta do personagem
do filme, fornece ainda as imagens
do Sapo, da Lagarta e do Tatu-
Passaro!®>. 0 Bicho Barrigudo e outros
seres fantasticos foram inspirados
em desenhos feitos pela pintora para
uma peca de teatro infantil, que nado
chegou a ser encenada'®. 0 servo fiel
da Lagarta aparece também num esboco
de 1925, ao lado do Saci e de outros
dois bichos inventados. 0 Saci desse
esboco deve ter sido uma preparacdo
para o desenho do mesmo ano,
estampado na contracapa do catdlogo
da exposicdo que Tarsila do Amaral
apresentou na galeria Percier em 1926.
As figuras arredondadas ou alongadas,
destituidas de tracos fisiondmicos,
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que povoam a estacdo ferrovidria e a
feira, ou sdo vistas por Tarsilinha
pela janela do trem, remetem a obras
como Carnaval em Madureira (1924),
Morro da favela e 0 mamoeiro. Como
lembram os realizadores, o0s brincos,
que a ventania arrancou da caixa de
lembrancas da mde de Tarsilinha, tém
como fonte visual o Autorretrato I
(1924).

A relacdo com o universo da artista
ndo se resume apenas a selecdo das
fontes visuais nas quais a narrativa
¢ ambientada. Catunda e Mistrorigo,
que utilizam recursos de animacdo
2D nas partes inicial e final do
filme e em algumas insercdes com a
figura da mde, reservando para as
sequéncias centrais um tratamento em
3D, pesquisaram ndo apenas a paleta
de cores da pintora, mas tomaram
também o cuidado de criar texturas
delicadas para evocar sua pincelada
suave e suas composicdes chapadas e
de evitar efeitos de profundidade.
Reconstituido de maneira Tlivre e
fantasiosa, 0 universo pictérico de
Tarsila do Amaral ndo deveria servir
apenas de ambientacdo a uma histdria
de iniciacdo e amadurecimento. Os

realizadores tinham um segundo
objetivo: evocar alguns aspectos do
modernismo, tendo como fio condutor
o tema da meméria e das influéncias
externas que vdo sendo colecionadas

e armazenadas.

A figura da Lagarta seria central
nesse sentido: como considera sua
vida desinteressante, quer viver as
experiéncias de outras pessoas. Por
isso, atulha o interior do Abaporu
(1928) com objetos subtraidos dos
outros para configurar uma identidade
ficticia. E essa meméria ficcional
que Tarsilinha p0e em xeque quando
reclama a devolucdo do didrio da
mde. O fato de a Lagarta ter sua
residéncia no interior do quadro-
manifesto da Antropofagia deveria
levantar a questdo da degluticado,
assim como o descarte de objetos que
ndo lhe interessam e dos quais se
apossa o Bicho Barrigudo, que também
mora no interior do ser fantastico
concebido por Tarsila do Amaral. Qutra
referéncia ao modernismo é localizada
pelos diretores na transformacdo de
figuras de quadros em personagens.
0 universo de referéncias que cerca
o Sapo, caracterizado por falas
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engracadas, teria como fonte de
inspiracdo a personalidade de Oswald
de Andrade e, particularmente, o
hdbito de inventar wuma Tinguagem
particular em sua correspondéncia com
a artista. Embora o filme ndo seja uma
biografia, o personagem de Tarsilinha
partilha algumas caracteristicas com
a pintora: a infancia transcorrida no
meio rural e “a coragem de entrar
em um mundo novo, Se lancar em uma
aventura”.

Esse segundo objetivo ndo parece ter
sido alcancado pelos diretores. Eles
foram, sem ddvida, felizes ao propor
uma viagem no interior do universo
pictérico de Tarsila do Amaral, gracas
a recriacdo de ambientes e paisagens
resultantes de detalhes de diferentes
obras, das pinceladas e da paleta
de cores. Se, desse modo, o publico
teve oportunidade de conhecer, de
maneira ludica e fantasiosa, alguns
dos principios centrais do léxico da
artista - abandono da perspectiva,
uso de superficies chapadas e de
pinceladas limpas, opc¢do por cores
vivas e proximas de uma estética
popular, por uma figuracdo essencial
e, ndo raro, “ingénua”, adaptacdo da
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gramatica cubista a representacdo
de formas e temas nacionais -, é um
tanto diffcil acreditar que tenha
conseguido adentrar o subtexto do
filme, destinado a quem tivesse
conhecimentos anteriores

modernismo.

sobre o

Assim mesmo, a tarefa seria dificil,
pois a trama concebida pelos diretores
e pelos roteiristas Fernando Salem e
Marcus Aurelius Pimenta ndo favorece
a intencdo de estabelecer um elo
com o modernismo. A questdo da
meméria tem uma dimensdo demasiado
pessoal - Tarsilinha ndo quer perder
o afeto da mdae -, que ndo lhe
permite transformar-se numa alusdo
a um projeto de recuperacdo de uma
cultura nacional. A Lagarta é uma
figura egoista e vaidosa, que acumula
em sua toca todo tipo de objeto
para satisfazer um prazer particular,
sendo dificil vislumbrar nela uma
consciéncia critica da degluticdo da
cultura alheia e de sua transformacdo
num produto renovado e em sintonia
com especificidades Tlocais. Por fim,
as referéncias a vida da pintora e a
personalidade de Oswald de Andrade
sdo muito ténues para permitir

0 estabelecimento de um elo entre
realidade e ficcdo.

Os quatro exemplos de encontro
entre artes visuais e cinema de
animacdo ndo esgotam, mas ajudam a
compreender uma relacdo complexa
e cheia de nuancas, na qual os
interesses da narrativa sdo sempre
colocados em primeiro Tlugar. E ela
que guia a acdo na tela, determinando
as escolhas estéticas e estilisticas
dos realizadores. A 1ideia de uma
obra visual compé6sita, configurada a
partir de fragmentos de diferentes
proveniéncias, ndo caracteriza apenas
as producdes do Estudio Disney,
claramente baseadas numa fusdo de
imagens e referéncias culturais
heterogéneas. Ela estd também na base
de filmes como Com amor, Van Gogh e
Tarsilinha, que prop0em recriacdes de
locais, paisagens e personagens, de
acordo com exigéncias narrativas.

0 formato Tlonga-metragem pode ser
considerado o fator determinante para
0 predominio conferido a narrativa
no cinema de animacdo. 0s curtas-
metragens permitiam, sem ddvida,

maiores doses de fantasia visual,
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pois ndo se prendiam a um enredo,
mas, antes, a uma Série de acles
engracadas e inventivas. Isso explica
0 encantamento de Serguei Eisenstein
com um desenho animado da Ssérie
Sinfonias tolas, intitulado Filhotes de
sereias (1938): “No Circo submarino,
um peixe com listras engjaulado se
metamorfoseia em tigre e grita com
uma voz de ledo ou de pantera. Polvos
transformam-se em elefantes. Um peixe
vermelho, em asno. Saimos de nés
mesmos. Deixamos as normas definidas,
uma vez por todas, da nomenclatura,
da forma e do comportamento. Aqui,
isso é feito as claras. Abertamente.
E, evidentemente, de
extravagante. Quando é de verdade,
como na vida - americana, sobretudo
-, 1550 ndo existe, 1sso0 ndo acontece
e 1sso ndo pode se produzir”!’.

maneira

0 que atrai o diretor soviético é o
“surrealismo espontaneo” do primeiro
cinema de animacdo, regido pela
metamorfose, pela inverossimilhanca,
por situacbOes inusitadas, qualidades
que se perdem, em dgrande medida,
com o privilégio concedido ao longa-
metragem. 0 encontro do real com
o fabuloso, auspiciado por André
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Breton e detectado por ele em alguns
desenhos animados, pode ocorrer
também nos longas-metragens, mas
de maneira esporddica, em algumas
sequéncias mais inspiradas, pois as
exigéncias da narrativa se sobrepfem
a todas as outras consideracdes.
Assunto complexo, mas fascinante, a
relacdo entre o desenho animado e o
vasto universo das artes visuais pode
ensejar inumeras possibilidades de
andlise, que ndo esgotam a temédtica,
apontando, ao contrdrio, para outros
modelos e outras producdes. Os exemplos
escolhidos permitiram demonstrar a
riqueza e a variedade de um encontro
marcado ndo pela reveréncia, mas
pela apropriacdo criativa e pela
recombinacdo de modelos e prototipos,
que tanto podem contribuir para a
ampliacdo das referéncias artisticas
do publico quanto para a confirmacdo
de visOes amplamente divulgadas pela
inddstria cultural.

/2
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NOTAS

1 Trata-se de But it 1is art? A
Disney disquisition, publicado no
niamero 3 (verdo de 1938) da revista
American Scholar. Sob o titulo de A
Disney disquisition, o artigo sera
incorporado no livro Art from the
Mayans to Disney (1939).

2 Charlot estd se referindo a
sequéncia em que Mickey rege o
segmento “A tempestade” da ouverture
da ¢6pera Guilherme Tell (1829), de
Gioacchino Rossini. Enquanto a banda
toca o trecho, forma-se um tornado
verdadeiro, que apanha e destrdi
tudo o que encontra pelo caminho,
inclusive o pavilhdo que abrigava os
misicos. Estes continuam a tocar, pois
Mickey ndo percebeu nada, até serem
devolvidos ao solo. 0 voértice negro
que avanca pela tela tragando tudo
tem realmente um efeito poderoso,
Jjustificando o entusiasmo do pintor

pela sequéncia.

3 Durante o século XIX, os ilustradores
ndao conferem um tratamento uniforme
aos cabelos da personagem, que 0S
irmaos Grimm tinham apelidado Floco de
Neve (Schneewitchen). Associado com a

ideia de wuma donzela décil, pura e
inocente, o cabelo loiro caracteriza
Branca de Neve nas ilustracdes de
Walter Crane (1882), Vogel (1894) e
na témpera Floco de Neve e o0s sete
homenzinhos (1897), de John Dickson
Batten. Outros ilustradores como
Theodor Roseman (1847), Paul Meyerheim
(1890), Franz Juttner (1905) e Rackham
(1909) permanecem fiéis a descricdo
da princesa feita pelos irmdaos Grimm:
“branca como a neve, vermelha como o
sangue e negra como o ébano”. Como
lembra Aniké Sohar, Disney apreciava
particularmente a representacdo de
Rackham a ponto de solicitar que os
animadores se inspirassem nele para
desenhar a figura da heroina.

4 Brianna Lagacé sugere que Sseu
modelo seria o castelo de Segdvia,
residéncia da rainha de Castela.

5 Lagacé atribui ao mesmo filme a
sequéncia do encontro entre Branca
de Neve e o principe.

6 Gustaf Tenggren colabora nos
desenhos da fuga da personagem que,
por decisdao de Disney, devia causar
apreensdo: “Seria bom para ela ser
apanhada entre arbustos que mostram
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mdos grotescas, depois 0o vento
e todas as coisas que a assustam.
Mostre coisas que facam com que ela
pense que essas coisas estdo vivas
mas, ao mesmo tempo, a plateia deve
ter a percepcdo de que tudo se passa
na mente de Branca de Neve. [...]
Como os espinhos que se transformam
em mdos e novamente em espinhos”.

baseia-se num enredo
publicado em 1740
Barbot de

7 A autora
mais detalhado,
por  Gabrielle-Suzanne
Villeneuve.

8 Para demonstrar que Disney esteve
sempre interessado na “animacdo do
inanimado”, Burchard inclui na mostra
esbocos de dois filmes da série
Sinfonias tolas, dirigidos por Wilfred
Jackson: The clockstore (1931) e The
china shop (1934). No primeiro, em
preto e branco, todos os reldgios de
uma relojoaria ganham vida durante
a noite, dancando e fazendo tocar
0s alarmes. Duas sequéncias destacam-
se particularmente: a danca elegante
de um casal de estatuetas colocadas
ao lado de um reldgio rococd; e a
luta entre dois despertadores, que
termina com a destruicdo de ambos.
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No segundo, em cores, 0S objetos
de uma loja de porcelanas animam-se
depois da safda do proprietario. Duas
estatuetas rococdé comecam a dancgar,
mas sdo interrompidas pela intervencdo
de um fauno, que rapta a dama e a
tranca num armario. O cavaleiro luta
com o fauno, o que provoca um quebra-
quebra generalizado dos mais diversos
objetos. No final, o reldgio de parede
quebra o fauno e o casal se relne.
No dia seguinte, ao deparar-se com
0 estrago, o proprietario transforma
as porcelanas em antiguidades raras
e dobra seu preco. 0s desenhos dos
filmes tiveram como pares estatuetas
de porcelana do rococé francés e
alemado.

9 0 quadro 0O balanco (c. 1767-1768),
de Fragonard, inspirou o desenho da
abertura do filme, mas este acabou
ndo sendo utilizado na montagem final.
A mesma obra e outras de autoria de
Fragonard serdo usadas por Kean como
referéncias para definir a atmosfera
“romantica e exuberante” de Enrolados
(2010). Finalmente, o quadro estd na
base de uma curta sequéncia de Frozen
(2013).

10 Concebido como pavilhdo de caca
de Francisco I, foi construido entre
1519 e 1547.

11 A obra serda também usada em Mulan
(1998) para representar os ancestrais
da heroina.

12 Disney tinha pensado em produzir
um desenho animado baseado no conto
homonimo de Hans Christian Andersen
logo depois de Fantasia. Chega
a encomendar, em 1941, desenhos
conceituais ao artista dinamarqués
Kay Nielsen, que tinha desenvolvido
a figura do diabo criada por Hurter
para um segmento de Fantasia, “Uma
noite no Monte Calvo”, mas o projeto
ndo se realiza. Nielsen, que tinha
como caracteristica principal um
arabesco delicado, inspirado no Art
Nouveau e no grafismo oriental, tinha
ilustrado, entre outros, Andersen’s
fairy tales (1924), Hansel and Gretel
and other stories by brothers Grimm
(1925) e Red magic (1930), de Romer
Wilson.

13 Milliet Tembra que Van Gogh “tinha
talento para desenhar, mas ficava
muito diferente quando pegava seus
pincéis. Logo que comecava a pintar

74

eu o deixava sozinho, do contrario
seria obrigado a me recusar a lhe
dar minha opinido, ou comecariamos a
discutir. Ele ndo tinha bom génio e
quando se descontrolava parecia ter
enlouquecido™.

14 Na carta dirigida a Theo, em 24
de junho de 1890, o pintor informa
ter feito o retrato de “uma garota
de 16 anos ou por ai”, filha do dono
da hospedaria em que morava, e ter
realizado uma variante para ele.

15 Numa carta a filha Dulce, Tarsila
do Amaral faz uma descricdo do quadro:
“E um bicho esquisito, no mato, com
um sapo, uma taturana e outro bicho
inventado”.

16 Durante o ano de 1929, a artista
produz diversos desenhos com “bichos
antropofdgicos”, todos de natureza
antirrealista.

17 Dirigido por Rudolf Ising e Vernon
Stallings, o curta-metragem tem como
protagonistas um grupo de filhotes
de sereias ruivos, que organizam
um circo no fundo do oceano com
cavalos-marinhos, estrelas do mar,
diversas espécies de peixes, polvos,
tartarugas e lesmas marinhas, de



abca  ARTE§ CRITICA - AND XXI - N° 65 - MARCD 2023

maneira inventiva e anticonvencional.
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http://vangoghletters.org/vg/letters/let886/letter.html#translation
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http://pausadramatica.com.br/2017/10/05/veja-atores-se-transformarem-em-pinturas-para-cinebiografia-de-van-gogh
http://pausadramatica.com.br/2017/10/05/veja-atores-se-transformarem-em-pinturas-para-cinebiografia-de-van-gogh
http://pausadramatica.com.br/2017/10/05/veja-atores-se-transformarem-em-pinturas-para-cinebiografia-de-van-gogh
http://cartoonbrew.com/feature-film/loving-vincent-6-facts-first-oil-painted-animated-feature-150443.html
http://cartoonbrew.com/feature-film/loving-vincent-6-facts-first-oil-painted-animated-feature-150443.html
http://cartoonbrew.com/feature-film/loving-vincent-6-facts-first-oil-painted-animated-feature-150443.html
http://cartoonbrew.com/feature-film/loving-vincent-6-facts-first-oil-painted-animated-feature-150443.html
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ARTIGO

SARA RAMDS E A MODULAGAD
DE EMOCOES

VIVIANE BASCHIROTTO
ABCA/SANTA CATARINA

RES”MU: Sara Ramos é uma artista
que trabalha principalmente com a
ceramica. Constroi e
distintas de apresentar
sua poética nesta técnica milenar.
As sutilezas e delicadezas que se

reconstrodi
maneiras

apresentam em suas obras ddo vida a
evocacdes de emocOes, que podem ser
transformadoras, refletindo a luz do
pensamento de Georges Didi-Huberman.

PA[AVRAS'EHAVE: Sara Ramos; Ceramica;

Georges Didi-Huberman; Emocdo.
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ABSTRAEL Sara Ramos 1is an artist

who works mainly with ceramics. She
builds and rebuilds different ways
of presenting her poetics 1in this
ancient technique. The subtleties and
delicacies that appear in her works give
life to evocations of emotions, which
can be transformative, reflecting in
the light of the thought of Georges
Didi-Huberman.

KEYVVUR"S: Sara Ramos; ceramics;

Georges Didi-Huberman; emotion.



Um coracdo se apresenta. Ele ¢
lustroso, tem a cor do barro, seu
formato Tembra um coracdo humano, com
as veias de ligacdo no topo, mas, em
sua particularidade, ele parece estar
se descascando, e de sua pele exterior
surgem flores que foram adesivadas em
sua pele. Este coracdo é de Sara Ramos
(Floriandpolis, SC, 1958) uma artista
plastica formada em Artes Visuais e
em Lingua e Literatura Portuguesa
que tem a ceramica como principal
matéria em seus trabalhos. Vejo
flores em vocé (figura 1) apresenta
um de seus maltiplos coracbes que
aparecem de tantas formas diferentes
em seus trabalhos, como se Sara
Ramos ainda ndao tivesse esgotado essa
questdo. 0 coracdo aparece envolto
de arame farpado, de plumas, em um
relicdrio, em conserva, banhado de
dgua transparente ou em um lfquido
vermelho. 0 coracdo bate em um video,
0 coracdo silencia afogado. Em Vejo
flores em vocé o coracdo enfeitado,
ricamente decorado com adesivos, se
racha e perde a casca, e 0 coracao
descascado lembra os machucados que
um dia virdo ou que Jja vieram dos
tombos de bicicleta ou da partida de

Fig. 2. Sara Ramos. Tanto em nés. Impressdo por sublimacdo de fotografia digital, 2018. Fonte:
arquivo do autor.

pessoas amadas. A obra lembra que a
vida é feita de flores e fraturas das
quais emergem beleza.

0 barro, material utilizado na
ceramica, €é um material primdrio,
foi wutilizado por civilizacdes por
milénios antes de nés para construir
casas, vasos, utensilios domésticos
e de trabalho. Com frequéncia sdo
encontrados fragmentos dessas

producBes em sitios arqueoldgicos.
0 barro é maledvel, juntando com um
pouco de dgua ele se torna molddvel
e ganha diferentes formas, como a
do coracdo de Vejo flores em vocé.
Enquanto criancas, brincamos com
0 barro em nosso mundo imagindrio,
onde nos sonhos e fantasias o barro
pode ser comidinha, o barro rachado e
seco se torna plaquinha de empilhar,
0 barro com mais 4gua €é lama onde
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corremos, caimos, escorregamos e nos
sujamos. Ao final do dia, as roupas
estdo dignas de irem para o 1lixo
e a méaquina de Tlavar ndo d& conta
de retirar toda a vida que ali se
acometeu. Sara Ramos afirma sobre seu
trabalho com o barro: “acho que eu
busco uma crianca que um dia eu fui,
¢ aquela coisa do lddico, do prazer,
de dimprimir o sonho, a alegria e o
mundo imagindrio naquele momento.
Acho que o barro propicia isso, um
retorno a infancia, um retorno a
memoérias afetivas.” (RAMOS, 2018)
0 barro é mesmo um material muito
versdtil e possibilita brincadeiras e
experimentacdes. A argila viabiliza
a impressdo de fantasias, pode
tomar a forma dos sonhos e desejos,
executados pelas mdos.

DUANTA EMOGAD CABE EM UM CORAGAD!

De sutilezas e delicadezas sdo feitas
as obras de Sara Ramos, e issondo exclui
a forca que cada uma tem. Em Tanto em
Nés (figura 2) os coracles da artista
foram fotografados com diferentes
complementos e se apresentam com
um cortinado que revela mais do que

esconde. Um coracdo foi envolvido

com arame farpado, outro com uma
mangueira pldstica transparente e o
terceiro com um corddo de plumas.
Sentimentos e emo¢Oes como dor e raiva
poderiam estar ligados ao primeiro, o
segundo parece precisar de auxilio
para continuar respirando ou batendo
e 0 terceiro carrega consigo a leveza
das penas. Mas todos os trés estdo
enredados e aprisionados, seja na
leveza ou na dor e ainda difusos sob o
cortinado que, apesar de translucido,
funciona como mais uma barreira de

aCesso.

Os coracdoes de Sara Ramos podem
despertar e lembrar de diferentes
emocBes e o historiador da arte
Georges Didi-Huberman em seu livro Que
emocdo! Que emocdo? escreve sobre as
emoc¢cdes que nos acometem e que elas
tém um poder de transformacdo. Comeca
o texto falando sobre o choro, que
acompanha diferentes emoc¢des e lembra
que para Charles Darwin, o choro era
um estado primitivo, reservado aos
degenerados e inferiores socialmente
(animais, criancas, mulheres, velhos e
racas humanas com poucas semelhancas
aos europeus). “A idade da razdo, a
idade adulta, seria entdo a idade em
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que sabemos reprimir essa tendéncia
primitiva de expressar emocdes” (DIDI-
HUBERMAN, 2016, p. 17) escreve o autor
sobre o pensamento de Darwin. Pelo
contrdario, Didi-Huberman lembra que é
preciso confiar na crianca que chora,
mesmo na crianca que existe dentro
de si quando adulto. “Esta criatura
que chora diante de ndés, um ser em
ldgrimas, se apresenta a nés. Ela se
expbe. Ela expde, mostra sua emog¢do”
(DIDI-HUBERMAN, 2016, p. 18). 0 autor
ainda lembra que quando se chora na
frente do outro, é possivel que a
pessoa seja chamada de patética, com
a intencdo de desprezo, mas que a
palavra pathos tem uma bonita histdria
e carrega em si as emocOes. Rememora
na filosofia de Platdo, Aristoteles
e Kant a emoc¢do como um impasse,
como uma emoc¢do que nos toma e deixa
mudos, sem reacdo.

Lembra que a conotacdo das emocdes
para algo positivo é considerada
em Hegel e Nietzsche, este dltimo
pensando as emocdes como uma “fonte
original”, que se manifesta na arte
e na poesia. Didi-Huberman vai falar
da emocdo como uma mo¢do, uma mo¢do
de colocar para fora nés mesmos. A



Fig. 3. Sara Ramos. Tudo sobre nés. Video, 2018. Fonte: https://sararamos.art/tudo-sobre-nés-video


https://sararamos.art/tudo-sobre-n%C3%B3s-v%C3%ADdeo
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emoc¢do seria um movimento e acdo que
nos atravessa. “Algo como um gesto
ao mesmo tempo exterior e interior,
pois, quando a emoc¢do nos atravessa,
nossa alma se move, treme, se agita,
e 0 nosso corpo faz uma série de
coisas que nem sequer imaginamos”
(DIDI-HUBERMAN, 2016, p. 26). Desse
movimento e acdo pode entdo surgir a
arte, como os coracfes de Sara Ramos.

No video Tudo sobre nés (figura 3), a
artista mergulha um de seus coracdes
em um pote de vidro e, ao afundar,
0 coracdo de ceramica amplifica um
som semelhante ao batimento de um
coracdo humano. Sara Ramos rememora
0 processo de criacdo desse trabalho:

Fu fiz um furo pequeno embaixo e
em cima no coracdo, porque eu Jjd
queria que ele submergisse, entdo
assim que eu colocasse, tinha um
furinho para entrar dgua e outro
para sair o ar. Quando eu fui
testar no meu atelié, era um final
de tarde, me sentei e peguei um
vidro, coloquei o coracgdo e fiquei
esperando que ele submergisse
para ver se tecnicamente aquilo
aconteceria. Ele foi descendo e
comecou a sair o ar que estava

dentro, fazendo tumtum, tumtum.
Foi algo tdo emocionante, tdo fora
do comum! Era um entardecer e uma
emocdo tdo grande nasceu dentro
de mim, porque ali eu tinha um
trabalho. (RAMOS, 2018)

0 coracdo que se afoga gera uma emocdo
muito grande, no caso da artista,
uma euforia e alegria por ter criado
mais um de seus trabalhos, uma emocdo
a atravessou de forma interior e
exterior e a motivou a produzir o
video Tudo sobre nos. Mas talvez para
nés que 0 vemos, 0 coracdao mergulhando
lentamente e repetidamente  faz
emergir outras emocOes, talvez uma
surpresa, estranheza, um temor, tédio
ou até tristeza. E, a arte, vale
lembrar, é wum territério diverso,
onde cabem diferentes emocdes, sendo
todas corretas. Sara Ramos afirma que
teria sido cantora se ndo se achasse
desafinada, mas a artista produz
sonoridade quando coloca seu coracdo
para afundar no pote de vidro na obra
Tudo sobre nés. 0s batimentos do
coracdo tém ritmo e sequéncia, e ali
encontramos a sonoridade que tanto
fascinava a artista desde «crianca
ouvindo o pai cantar.
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Fig. 4. Sara Ramos. Relicdrio. Ceramica, vidro
e tecido. 2017. Fonte: arquivo do autor.

EMOCQES, MODULACGES DE AFETOS

As repeticBes e o multiplo aparecem
com frequéncia na producdo de Sara
Ramos. 0 coracdo é uma das questoes
que Sse apresentam sempre com novos
sentidos e sentimentos. Em Relicdrio
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(figura 4), o coracdo se apresenta em
uma redoma de vidro, como algo muito
precioso, que precisa ser preservado,
objetos que temos
apreco e apego, que ndo pode ser
quebrado. 0 coracdo protegido, Jja
descascando com esse aspecto fragil,
¢ colocado delicadamente sobre uma
almofada, e ali se encontra para
nossa contemplacdo ou adoracdo.
Relicdrio pode remeter a elevac¢do, a
um sentimento de ascensdao, ao que é
sagrado, mas a obra também se coloca
como uma possibilidade de expiacdo de
dores e pecados.

assim como 0S

Sara Ramos rememora que seus pais
eram atuantes na igreja catélica e
que com frequéncia ela e 0Ss 1irmdos
quando  criancas  circulavam  pela
sacristia da Catedral Metropolitana
de Floriandpolis:

Naquele Tugar escuro, cheio de
batina pendurada, santos quebrados,
aquela coisa do mistico e do medo ao
mesmo tempo. Essa meméria é muito
forte para mim. Ndo no sentido de
dor, mas no sentido de perplexidade
com um mundo imagindrio que eu ndo
sabia responder o que era, aquele
Cristo todo ensanguentado, com

aquelas mdos furadas, essas imagens
sdo muito presentes para mim. E o
Relicdrio tem muito disso. Para mim
é a sacristia da Catedral. Claro que
ele tem outras coisas ali, eu perdi
a minha irmd mais velha com sessenta
anos por conta de um infarto... Tem
uma série de coisas que me fizeram
produzir esse trabalho, esse coracado
¢ cheio de significados para mim. E
tem o amor dentro dele, porque ele
tem flor, que sou eu, esse otimismo,
que mesmo diante da dor, eu tenho
uma coisa que transcende de alguma
maneira os problemas. (RAMOS, 2018)

As flores, que emergem desse coracao
perdendo a casca, sdo feitas com
adesivos préprios para a ceramica,
colados e queimados junto ao esmalte
vidrado, deixando esse aspecto
lustroso para o barro. 0 adesivo no
coracdo se apresenta também como
algo precioso, pois a artista lembra
que ganhar um quando crianca era um
grande presente. Mesmo hoje, com
uma facilidade maior de comprar e
ganhar adesivos, eles ainda assim
sdo guardados com carinho, usados
em ocasides e cartinhas especiais.
Os adesivos sdo entdo mais uma das
preciosidades nos coracdoes de Sara
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Ramos.

Ao rememorar seu processo de criacado,
a artista descreve situacdes diversas
que a levaram a criar Relicario. Didi-
Huberman recorre a Aby Warbug e seu
Atlas Mnemosyne para afirmar que “é
como se a histéria das artes visuais

[...] pudesse ser lida como uma imensa

histéria das emocdes  figuradas,
dos gestos emotivos que Warburg
denominava “formulas patéticas”

(DIDI-HUBERMAN, 2016, p. 35, grifo
do autor). As emocOes seriam também
imagens que transmitem e transformam,
se emocionar ndo é um ato passivo,
assim como produzir uma obra de arte.
Muitas emocdes envolvem 0 processo
criativo e também a observacdo e o
contato que temos com as obras que
um artista apresenta. Didi-Huberman
ainda Tlembra que nos manifestamos
para o proximo, que para que exista
emocdo, ¢é preciso o movimento de
manifestar para o outro. Como Sara
Ramos faz, quando nos mostra e
comunica emocdes com Seus coracodes.

Em Nada entre nds (figura 5) mais
uma vez 0 coracdo se apresenta, mas
novamente ndo na ceramica, mas na
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Fig. 5. Sara Ramos. Nada entre nés. Tecido,
fibra, acrilico e rede. 2018. Fonte: arquivo
do autor.

fotografia do coracdo Jjunto a uma
figura humana solitdaria sem rosto nem
expressdao, que se ergue proéxima ao
teto. Esse trabalho, assim como oS

outros abordados neste texto, fez
parte da exposicdo Intimo Plurall e
sobre o aprisionamento dos personagens
da exposicdo, a artista afirma:

Essa exposicdo  foi mesmo um
conceito proposital, porque eu
queria aprisionar tudo, tudo era
aprisionado nessa exposi¢do. Mas de
uma maneira tdo Teve, tdo sutil que
as pessoas as vezes nem percebiam,
mas todos o0s serezinhos estavam
dentro de caixas, tudo estava
encaixotado dentro do vidro, e
até os bonecos que estavam soltos
estavam de alguma maneira amarrados
e impedidos. 0 que estava pendurado
no balanco estava tdo alto que ele
ndo podia pular e, ao mesmo tempo,
tinha essa rede que lembra mais um
poleiro do que um balanco. Quando
eu fiz esse balanco eu me inspirei
nos samburds para pegar siri,
carregar peixes. Eu queria que o
boneco estivesse com o aspecto de
preso, apesar de ele ndo estar tado
preso assim. (RAMOS, 2018)

Em Nada entre nos sentimentos de
protecdo e aprisionamento também se
apresentam na obra, assim como em
Relicadrio. E para além dessas emocdes,
ha ainda uma soliddo nesses personagens
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e coracOes. Também existe um afeto,
envolvimento e uma modulacdo nesses
coracdes, que ora se apresentam em
ceramica, ora em registro fotogrdfico
ou ainda em video. 0s coracfes, assim
como outros trabalhos de Sara Ramos
como a série Engolidores ou Singulares,
sdo rearranjados de maneiras diversas
a fim de consumir as questdes que
trabalham. Como em blocos de montar,
a artista vai empilhando e trocando
as formas de Engolidores e a maneira
como apresenta Singulares, seja
dispondo na parede em uma grande
fileira ou formando um  grande
bloco de pequenas partes como num
cubo mdgico. 0s coracbBes também se
apresentam em cardter modular quando
sdo experimentados em diferentes
configuracoes, assim como é o tempo
da infancia, de transformacoes
constantes, aprendizagens e rearranjos
daquilo que ja existia.

CONSIDERACES

Tendo o barro como material primario,
Sara ramos faz um retorno a infancia,
ao universo ladico e imagindrio, que
nada mais €& também o territdrio
do qual a arte pertence. Levando
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em conta o procedimento artistico
de cardter modular em Sara Ramos,
podemos pensar que suas obras sao
como brinquedos, onde a artista os
apresenta e rearranja ao seu desejo,
possibilitando mostrar sentimentos
e emocdes diversas. Didi-Huberman
lembra que 0s gestos sobrevivem
em nés, de muitos e muitos séculos
construidos e se manifestam em nds em
determinadas situacdes. A aparicdo da
emoc¢do ndo € um ato passivo, € preciso
sentir para viver e Sara Ramos parece
apresentar os coracfes de forma a
querer esgotar e expiar diferentes
sentimentos e emocoes.

Sara Ramos prova que as emoc¢des
ndo acometem apenas a parcela de
degenerados da qual falava Darwin,
mas sim suas obras sdo capazes de
evocar as mais diversas emocdes
em qualquer ser vivente que se
prontifique a observéa-las. No final
das contas, lembra Didi-Huberman, ndo
existe emocdo boa ou ruim, existe
a emocdo que te transforma, existe
aquilo que vocé faz com as suas
emocdes. “As emocdes tém um poder -
ou sdo um poder - de transformacdo.
Transformacdo da meméria em desejo,

do passado em futuro, ou entdo da
tristeza em alegria” (DIDI-HUBERMAN,
2016, p. 44, grifo do autor). Sara
Ramos transfigura suas emocles em
trabalhos artisticos, sejam eles
alegria, tristeza, dor, leveza,
estranheza, tédio ou calma. Convido
vocé a fazer o mesmo.
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NOTAS

1 A exposicdo Intimo Plural foi
apresentada no ano de 2018 na Fundacdo
Cultural Badesc em Florianépolis, SC
e fez parte do Circuito Propagacdes
do SESC, circulando pelas galerias da
instituicdo em Jaragua do Sul, Lages,
Sdo Bento do Sul, Itajai, Joinville e
Joacaba.
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EXPOSICAD

CHAGALL E O CONTEXTO
BRAGILEIRD: DA PESQUISA A
FRUICAD!

CYNTHIATABOADA
ESPECIAL PARA ARTE & CRITICA

RES”MU: 0 artigo aborda as relacdes
de Marc Chagall com o contexto
brasileiro, resultado da pesquisa
empreendida no ambito da exposigdo
Marc Chagall: sonho de amor, para
a inclusdao de obras do artista
pertencentes a colecdes museoldgicas
brasileiras. Tangencia aspectos sobre
circulacdo de bens culturais, pesquisa
historica, curadoria e documentacdo
museoldgica, além das interconexdes
comartistas e intelectuais brasileiros
do modernismo.

PA[AVRAS'EHAVE: Marc Chagall; arte

moderna; curadoria; pesquisa histérica
circulacdo de bens culturais.

ABSTRAET: The article discusses Marc
Chagall’s relations with the Brazilian
context, the result of research
carried out within the scope of the
exhibition Marc Chagall: Sonho de
Amor, for the inclusion of Tost works
by the artist 1in Brazilian museum
collections. Aspects of tangency on
the «circulation of cultural goods,
historical research, curatorship and
museum documents, in addition to
the interconnections with Brazilian
artists and intellectuals of modernism.

KEYVV“RDS: Marc Chagall; modern art;

curatorship; historical research;
circulation of the cultural heritage.



Fig. 1: Marc Chagall, Vendedor de gado, 1922. Témpera sobre papel. 21x36 cm. Colecdo Museu de Arte de Sdo Paulo Assis Chateaubriand (MASP). Foto
Eduardo Ortega. © Chagall, Marc/AUTVIS, Brasil, 2023.
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Historiadores da arte e musedlogos
sempre tém em mente wuma questado
instigante e fundamental ©para a
narrativa da histdéria das exposicOes:
por onde passaram aquelas obras
que hoje vemos com nossos olhos,
na experiéncia fisica de ir a uma
exposicdao?

Partindo desse preambulo e motivada

pela organizacdo da exposicdo
Marc Chagall: sonho de amor’ - uma
mostra proveniente de um contexto
internacional que esta sendo
realizada no Brasil, tornou-se de
fundamental importancia dedicar

algumas palavras sobre as relacfes do
artista a quem se dedica a mostra
e seus eventuais tangenciamentos
com o contexto brasileiro, abordando
transversalmente aspectos como
curadoria, pesquisa, documentacado
museoldgica e uso das informacdes
para exposicdo e educacdo.

0 fio condutor que salta a mente quando
nos deparamos com obras de arte nestas
ocasides, faz-nos questionar: de onde
elas vém; por onde passaram; a quem
pertenceram; emquais galerias e museus
foram expostas; onde habitaram; por

quantas guerras passaram; que navios
ou aeroportos as abrigaram; quanto
tempo estiveram reclusas no escuro
seguro de reservas técnicas ou em
gavetas de colecionadores; ou quantas
vezes vieram a luz desde os ateliés
e salbes de arte moderna que as
motivaram, até chegarem as exposicoes
contemporaneas? 0 quanto suscitaram
de debates, sentimentos, disputas
ou puderam ser objeto de dialogo,
pesquisa e reflexdo artistica, motivo
de pura fruicdo do publico, objeto de
conhecimento, do momento em que foram
criadas e passaram a circular pelo
mundo? Dificil se torna o trabalho
de identificar o historico de cada
obra de arte, a ndo ser pelo impeto
investigativo empreendido perante as
lacunas documentais.

Apartirdascircunstancias documentais
e curatoriais disponiveis durante o
processo, foram selecionadas doze
obras, autorizadas pelo Comité Chagall
em sua exibicdo, a saber: Le marchand
des bestiaux [Vendedor de gadol, de
1922, proveniente do Museu de Arte
de Sdo Paulo Assis Chateaubriand
(MASP); Maison a Peskowatik (Suite
Mein Leben) [Casa em Peskowatik (Série
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Minha vida)l, de 1922, Autoportrait
au chapeau garni [Autorretrato com
chapéu enfeitadol], de 1928, Village
gris [Cidade cinzental, de 1964, e
Le Violoniste amoureux [0 violinista
apaixonado], de 1967, provenientes da
Fundacdo José e Paulina Nemirovsky,
em comodato com a Pinacoteca do
Estado de Sdo Paulo; Le printemps
[Primaveral, de 1938-1939, cedida
pelo Museu de Arte Contempordnea da
Universidade de S&o Paulo (MAC USP);
Les Mariés au traineau et au coq
rouge [0s noivos com trené e galo
vermelho], de 1957, pertencente a
Casa Museu Ema Klabin e a rara edicgdo
do livro Maternité [Maternidade], de
1926, do escritor surrealista Marcel
Arland, presente na Colecdo de Mdario
de Andrade, pertencente ao Instituto
de Estudos Brasileiros da USP.

Diante da riqueza de informac0es
encontradas no processo de selecdo
das obras no contexto brasileiro,
compreendeu-se importante explicitar
0s resultados da proépria pesquisa, que
tangenciaa circulacdo dos bens artisticos
que hoje estdo em dialogo dentro da
exposicdo. Além dos apontamentos sobre
essas obras®, e a fim de enriquecer a
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experiéncia do publico no contato com
elas, buscou-se mapear também a presenca
de Chagall no contexto brasileiro,
pesquisando arquivos de museus e da
Bienal de Sdo Paulo.

0 percurso finvestigativo iniciou-se
em um dado concreto da realidade,
ancorado na materialidade da obra
em seu contexto presente: em algum
momento de sua trajetoéria, essas
obras de Marc Chagall chegaram ao

Brasil.

0 histdérico de Vendedor de gado
leva-nos ao primeiro grupo de midia
brasileiro, os Diarios Associados,
pertencente ao empresario  Assis
Chateaubriand. A documentacdo fornece
a pista de que a doacdo teria sido
feita por Mdrio Audrd, em 1947, tal
como consta nas fichas catalograficas
antigas, guardadas no arquivo do MASP
- uma doacdo do mesmo ano de fundacdo
do museu. No entanto, o registro
mais antigo encontrado é uma nota
no Jjornal Didrio da Noite, em maio
de 1946, noticiando a doacdo feita
pela famflia Morganti e [Banco]l “Lar
Brasileiro” - por meio de Correia e
Castro, Antonio Larragoiti Junior e
Francisco Pignatari - ao Clube de

Arte Moderna e Classica dos Diarios
Associados. Quirino da Silva comenta
para a nota no jornal:

A pintura de Chagall jamais atendeu
ao ortodoxismo da corriqueira pintura
dos sensatos do mundo. Pinta com sSua
admirdvel poesia - poesSia que ndo
eliminou nem eliminard a plasticidade
de sua obra. Sonha e pinta - pinta e
sonha, sem a preocupacdo de agradar.
E, assim, com a sua fantasia ele nos
tem mostrado a festividade de sua
vida interior. Como alguns primitivos
italianos, nunca atendeu a 16gica
dos acomodados a lei da gravidade
E Tivre... E poeta. E, é esse poeta
que também enriquecerd o patrimonio
artistico plastico do Clube de Arte
Moderna dos Didrios Associados.*

— farh-
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Fig & e

Fig. 3: Correspondéncia entre Virginia McNeil e Pietro Maria Bardi,
de 5 de setembro de 1949. Arquivo MASP.

A equipe do museu relata que, assim como essa, outras
obras foram incorporadas a colecdo do MASP pelo mesmo
caminho - por meio da doac¢do ao Clube. Como os Diarios
Associados pertenciam a Assis Chateaubriand, supfe-se
que a colecdo formada pelo Clube seria a Colecdo Assis
Chateaubriand, que deu origem ao MASP, em sua fundacdo.
Mais tarde, quando o entdo diretor do museu, Pietro
Maria Bardi, resolve organizar um catdlogo da Colecdo
MASP, este inicia uma busca por informacOes sobre a
obra e escreve a Chagall na Franca, em 30 de junho de
1949. Quem responde, em nome de Chagall, é Virginia

McNeil, detalhando o seguinte:

[...] Este guache foi feito em 1922 ou
23. E um desenho preparatério para o
quadro “lLes Marchand des Bestiaux No
2”7, que estd em posse do Sr. Chagall.
Este grande quadro é uma variacdo de
um primeiro “Marchand des Bestiaux”
que pertence a Sra. Nell Walden, na
Suica, e que se encontra atualmente
no Museu da Basileia [Kunstmuseum
Basell. A variacdo foi feita sem ver o
original. 0 primeiro quadro foi feito
em 1911 e 17 em Paris, e o segundo
também em Paris, depois de um intervalo
de muitos anos passados na RiOsSia,
durante a guerra e a Revolucdo.®

Segundo os registros do MASP, a obra foi exposta no museu
uma unica vez, em 1991, na exposicdo Pintura francesa da
origem a atualidade e vista em exposicdes internacionais
no Chile, na Coldombia e em uma itinerdancia no Japdo.
Raramente exposta no Brasil,® houve apenas uma Ssegunda
vez, em 2009, em Porto Alegre. Portanto, sua exibicdo
no CCBB Rio de Janeiro e atualmente no CCBB Sdo Paulo
configurou-se em excelente oportunidade de tornar a
obra acessivel a um publico bastante expressivo.’

Ao Tlocalizar no tempo o contexto de arte ao qual
referimos, na década de 1940, somos levados imediatamente
a premissa da época, de interlocucdo entre intelectuais,

nos
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empresdrios mecenas das artes,
colecionadores e curadores de museus
no eixo Brasil-Estados Unidos, sendo
0 principal deles Ciccillo Matarazzo,
proprietdrio das Industrias Reunidas
Fabricas Matarazzo, cuja vocacao
colecionista ndo era apenas de ordem
estética e de conhecimento intelectual
adquirido ao lado da esposa Yolanda
Penteado, de familia tradicional
paulista - fundamentava-se no plano
politico e econbmico de estabelecer
para o Brasil uma identidade de Estado
moderno, em que as artes funcionariam
como catalisadores da  linguagem
moderna que bem representaria
essa modernidade. Fundar museus de
arte moderna e estabelecer um viés
curatorial com o melhor da arte
moderna brasileira e em didlogo com a
arte europeia, especialmente no que
ela ofereceria de mais atual na época,
era também uma forma de criar para o
Estado brasileiro um posicionamento
de representatividade frente ao
contexto de arte internacional. Essa
estratégia, enunciada anos mais tarde
por Pierre Bourdieu® como aquisicdo
de capital simbd6lico, auxiliaria
nos planos desenvolvimentistas da

década de 1950. Foi nesse contexto
que Ciccillo fundou a Galeria de
Arte Moderna em 1947, que viria a se
tornar a Fundacdo de Arte Moderna e,
finalmente, o Museu de Arte Moderna
de Sdo Paulo, em 1949.

Sobre esse processo especifico,
citamos ainda as interlocuc®es
diretas entre o curador do Museum
of Modern Art (MoMA) de Nova York
a época, Alfred Barr,” o empresario
Nelson Rockefeller, o critico de arte
Sergio Milliet, o arquiteto Eduardo
Kneese de Mello e o adido norte-
americano Carleton Sprague Smith,
entre outros, das quais surgiriam os
planos de criacdo do Museu de Arte
Moderna de Sdo Paulo e o do Rio de
Janeiro e, posteriormente, a fundacdo
da Bienal de Sdo Paulo, ja em 1951.
A Bienal preconizava o ideal moderno
por exceléncia, e foi idealizada para
se tornar um eixo forte na América
Latina, capaz de capitanear a cada
dois anos uma exposicdo de grande
envergadura, composta por selecdes
de obras organizadas por delegacdes
de cada pais, com salas especiais e
prémios de Jjuri. Na década em que
vigoravam o slogan desenvolvimentista
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50 anos em 05, o programa de governo
de Juscelino Kubitschek, a criacdo de
Brasilia, as comemoracdes do Quarto
Centendario de Sdo Paulo e o impeto de
desenvolvimento econbémico brasileiro
p6s-Segunda Guerra Mundial, o discurso
artistico de representatividade

Fig. 4: Marc Chagall, Primavera, 1938-1939.
Guache e pastel sobre cartdo. 64x48,3 cm.
Colecdo MAC-USP. Foto Romulo Fialdini. © Chagall,
Marc/AUTVIS, Brasil, 2023.
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moderna estava estrategicamente
ancorado na criacdo das colecOes para
esses museus e na reunido de obras
no importante evento que se tornou a

Bienal de Sdo Paulo.

Em sua extensa pesquisa sobre as
doacbes de Nelson Rockefeller, a
pesquisadora Carolina Rossetti de
Toledo!® revela todo o percurso da
obra Primavera, que hoje pertence ao
MAC USP! e estd nesta exposicdo. Sua
pesquisa nos arquivos do MoMA mostram
que ndo somente a obra Primavera,
mas outras 13 obras'? de artistas
modernos, selecionadas pela jovem
curadora do MoMA Dorothy Miller e por
Alfred Barr, teriam sido encomendadas
por Nelson Rockefeller e adquiridas
em 1946 em galerias proximas ao MoMA,
entre elas a Pierre Matisse Gallery,
para serem enviadas ao Brasil em
doacdo, divididas entre o0sS museus
de arte moderna do Rio de Janeiro
e de Sdo Paulo, como contribuicdo
de Rockfeller ao momento latente
de criacdo desses museus, 0 que se
efetivou em 1948.

Antes disso, a evidéncia mais remota
de circulacdo da obra teria sido sua

vinda, da Franca aos Estados Unidos,
com Ida Chagall, filha de Chagall,
incumbida de trazer um grande
caixote com obras do pai, ap6s sua
rdapida partida de Paris em 1941, com
auxilio de Solomon Guggenheim, face
a perseguicdo nazista aos Judeus.
Chagall permaneceu nos Estados Unidos
até 1948.

Naquele momento, Chagall era Jjd um
artista renomado, representado pela
galeria de Pierre Matisse - marchand
e filho do pintor Henri Matisse,
localizada a trés quadras do MoMA.
Chagall estava sendo agraciado com uma
exposicdo retrospectiva no proprio
MoMA®® em 1946, e seguia o curso de sua
carreira, tendo suas obras negociadas
e integradas aos acervos de grandes
museus, no que podemos localizar a
exata circunstancia na qual sua obra
¢ pensada para integrar a lista de
14 obras que seriam adquiridas e
trazidas ao Brasil.

Segundo a escritora Jackie
Wullschlager,”* o navio cargueiro
espanhol Navemare, que  trouxera

Ida de Paris aos Estados Unidos com

0 caixote de obras, havia Tlevado
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40 dias para cruzar o Atlantico,
chegando em Cuba e sendo retido nos
tramites da alfandega espanhola. Em
seu retorno a FEuropa, o navio fora
bombardeado pelos alemdes, afundando
no mar. Toledo destaca que é provavel
que a obra Primavera estivesse neste
conjunto de obras salvo por Ida no

deslocamento aos Estados Unidos.

Digna de nota é ainda a relacdo
entre o titulo que ela recebe - por
que Primavera? - e a razao de sua
producdo. Segundo Toledo®, a origem
de Primavera remonta a uma encomenda
feita pelo editor grego Tériade para
a terceira edicdo da revista de arte
Verve, uma edicdo bilingue francés-
inglés, que trazia em seu interior

reproducdes coleciondveis de alta
qualidade grafica e que, naquela
edicdo, tinha as quatro estacles

do ano como um dos temas. Assim,
0 conjunto de litografias em cor
para aquela edicdo seria constituido
por nada menos do que Spring
[Primaveral, encomendada a Chagall,
Summer [Verdo], encomendada a Joan
Mird, Autumn [Outonol], ao encargo de
Abraham Rattner, e finalmente Winter
[Inverno], solicitada a Paul Klee. “A
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versdo de Spring que Se encontra no
acervo do MAC USP é, possivelmente, um
dos estudos preparatérios em guache
que serviu de base para a reproducdo
na Revista Verve de 1938.71¢

0 salto de alguns anos em direcdo a
proxima obra pesquisada e incluida
na exposicdo nos conduz a 1957, ano
da IV Bienal de Sdo Paulo, na qual
Chagall recebe wuma sala especial,
organizada pela Associacdo Francesa
de Acdo Artistica de Paris. A sala
da secdo francesa apresentou 25
pinturas de Chagall, com uma selecado
de obras representativas, algumas ja
incorporadas aos acervos de museus.
Entre elas: A ROssia, aos asnos e
outros,” de 1912, proveniente do
Museu Nacional de Arte Moderna de
Paris; Autorretrato com sete dedos,
de 1912-1913, a época pertencente a
Colecdo do Estado dos Paises-Baixos -
atualmente acervo do Museu Stedelijk,
de Amsterdd; 0 anjo que cai,’® de 1947,
pertencente ao Museu de Belas Artes
da Basileia, Suica, além dos titulos:
Nascimento, A Morte, Sol vermelho
e Negociante de gado, que aparecem
listados no catalogo.
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A titulo de contextualizacdo, na
introducdo do catdlogo, Ciccillo
Matarazzo pontua os destaques daquele
ano, sinalizando, alémda retrospectiva
de Chagall pela delegacdo francesa, a
retrospectiva da Bauhaus, a presenca
de Giorgio Morandi, pela delegacdo
italiana, de Jackson Pollock, pelos
Estados Unidos, e de Ben Nicholson,
pela Inglaterra; e uma selecdo de
artistas surrealistas da Bélgica,
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entre 0s  quais René  Magritte,
exaltando o cardter de reunido do
melhor da producdo contemporanea.

Apesar das dificuldades do momento
e da incompreensdo de alguns, mais
uma Bienal se inaugura neste ano de
1957. Uma tradicdo se criou e vai-se
impondo a atencdo do mundo inteiro
onde a arte brasileira ja conquistou
um lugar de realce. E agora trata-
se de olhar com otimismo para o
futuro.”

Dessa mesma edicdo e em plena
efervescéncia dos movimentos ligados
ao concretismo e ao neoconcretismo,
representando a arte concreta
brasileira, que caminhava a passos
largos emdirecdo a abstracdo, destaca-
se a participacdo pela delegacado
brasileira de nomes como: Lygia Clark,
Hélio QOiticica e Alfredo Volpi, além
de representantes dos grupos Frente
e Ruptura, como Ivan Serpa, Waldemar
Cordeiro, Luiz Sacilotto, Willys de
Castro. Duas salas especiais foram
dedicadas a artistas que viviam
no Brasil: uma a Victor Brecheret
(escultura) e outra a Lasar Segall

(pintura).®



'd Fig. 6: Marc Chagall, Os noivos com

trené e galo vermelho, 1957. 0Oleo sobre
tela. 50x50 cm. Cole¢do Casa Museu Ema
Klabin. Foto Sergio Guerini © Chagall,
Marc/AUTVIS, Brasil, 2023
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No mesmo ano, Chagall pinta 0s noivos com trend e galo
vermelho, obra incluida na referida mostra, adquirida
diretamente do atelié do artista no més de julho de
1957, pela Galeria Maeght, de Paris, passando a colecdo
de Ema Gordon Klabin em agosto de 1976, incorporada
ao acervo da Fundacdo Ema Klabin em 1978, ano de sua

criacdo. A obra é uma sintese do enlevo, do sonho de
amor que provém da figura dos noivos que, enamorados,
flutuam soberanos num céu noturno sobre a Vitebsk
nevada, na companhia dos animais - um asno e um galo,

figuras tdao recorrentes na obra do artista. Uma outra
obra de Chagall integra a colec¢do, a pintura No campo
[A 1a campagne] de 1925, sendo essas duas das principais
obras do acervo de Ema Klabin.
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Fig. 7: Marc Chagall, Casa em Peskowatik (série Minha Vida), 1922.
Agua-forte. 17x20 cm. Colecdo Fundacdo José e Paulina Nemirovsky em

comodato com a Pinacoteca do Estado de Sao Paulo. © Chagall, Marc/
AUTVIS, Brasil, 2023. Fig. 8: Marc Chagall, Autorretrato com chapéu
enfeitado, 1922. Agua-forte. 20x14 cm. Colecdo Fundacdo José e Paulina
Nemirovsky em comodato com a Pinacoteca do Estado de Sdo Paulo.
© Chagall, Marc/AUTVIS, Brasil, 2023. Fig. 9: Marc Chagall, C(idade
cinzenta, 1964. Litografia. 67x51 cm. Colecdo Fundacdo José e Paulina
Nemirovsky em comodato com a Pinacoteca do Estado de Sdao Paulo. ©
Chagall, Marc/AUTVIS, Brasil, 2023.

Ainda presenca de obras
gentilmente cedidas para a exposicdo pela Fundacdo José
e Paulina Nemirovsky: trés gravuras e uma litografia,
atualmente em comodato com a Pinacoteca do Estado de Sdo
A notar pelos certificados emitidos pela galeria
Berggruen & Cia, de Paris, duas das quatro gravuras
presentes na exposicdo foram adquiridas praticamente na
mesma data, nos dias 2 e 3 de julho de 1968,
revoluciondrio na Franca: a dgqua-forte Autorretrato com
chapéu enfeitado, de 1928, e a gravura em d4dgua-forte
e dagua-tinta 0 violinista apaixonado, de 1967. OQutras
duas foram integradas a colecdo do casal em 1972 e
1982, provenientes da mesma galeria: a litografia Cidade
cinzenta, de 1967, e a mais importante desse conjunto, a
dgua-forte Casa em Peskowatik, da série Mein Leben [Minha
vidal, album de gravuras impresso na Alemanha que ilustra
em 1922?21, a partir
Essas obras

um apontamento ¢é devido a

Paulo.

um ano

0 livro hombnimo escrito por Chagall
de suas reminiscéncias como jovem artista.
estdo elencadas pelo IPHAN como patrimbénio histérico e
artistico nacional.

Da série grafica que ilustrou o livro Minha vida, uma
tultima observacdo se pode aventar entre Chagall e o0s
modernistas brasileiros. Na Colecdo Mdario de Andrade,
atualmente parte do acervo do Instituto de Estudos
(IEB), da USP, encontra-se disponivel para
pesquisa a correspondéncia de Mario de Andrade com
seus inumeros interlocutores. No caso, citamos alguns
exemplos desse intercambio de mensagens que interessam
a investigacdo sobre a circulacdo e as trocas entre
artistas na década de 1920.

Brasileiros
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Muitos deles, usufruindo da
prerrogativa que sua condicdo social
IThes permitia, iam e vinham, entre
Brasil e Europa, num didalogo continuo
que, olhado com a merecida atencdo,
enriquece o0s estudos brasileiros a
respeito dos meandros e caminhos
trilhadospelaartemodernabrasileira,
numa época de efervescéncia e de
comunicacdo entre as vanguardas,
onde o ponto de convergéncia entre
artistas de

muitas proveniéncias

e nacionalidades era Paris. Trés
cartas selecionadas no arquivo do
[EB merecem atencdo, pois revelam um

pouco desse intenso didlogo.

As cartas de Sergio Milliet para
Mdrio de Andrade, em outubro de 1923,
revelam um desses momentos agitados
de interacdo entre artistas modernos
em Paris. Na primeira delas, Milliet
comenta os Gltimos acontecimentos,
noticia a criacdo da revista Knock-out
e traca planos para conhecer Chagall
por meio de Yvan Goll:

Meu caro Mario, pela minha carta
de hontem [sic.] ao Tacito [de
Almeidal deves ter sabido da grande
noticia: Knock-out! Hontem [sic.]

mesmo estive com o [Yvan] Goll que
me prometeu um artigo ou um poema
e uma reproducdo de [Marc] Chagall
que vou conhecer domingo proximo em
sua casa. Oswald [de Andrade] vira
também e o Di [Cavalcanti]l e quem
sabe o Paulo Prado. [...]1 0 Paulo vai
ser apresentado terca préxima em
casa de Tarsila [do Amaral] ao [Jean]
Cocteau e ao [Blaisel Cendrars. Com
a Tarsila é provavel que obtenha um
desenho do Juan Gris para vocé.”

Em uma segunda carta, datada de 31 de
outubro, Milliet continua o comentdrio
sobre a fundacdo da Knock-out, contando
com a colaboracdo de Cendrars, Yvan
Goll, Cocteau e Paul Morand. Confirma
ter conhecido Chagall “Prometeu-me
reproductes” -, referente as gravuras
prometidas ao amigo Mario de Andrade.?

Da efetivacdo dessa entrega ndo foram
encontrados registros documentais, a
ndo ser cinco gravuras? pertencentes
a Colecdo de Mario de Andrade, entre
elas Marriage [Casamento], da série
Mein Leben, de 1923, assinada por
Chagall, com a dedicatdria em francés
“A 1°’ami inconnu Mario de Andrade” [Ao
amigo desconhecido Mario de Andrade];?
e o Tlivro Maternité’® [Maternidade],
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publicado por Marcel Arland, numa
rasissima edicdo n°31/35 composta
por duas séries grdaficas produzidas
por Chagall, perfazendo 5 gravuras em
metal integradas ao livro e outras b5
para livre manuseio; destas Udltimas,
apenas 4 estdo presentes atualmente
na referida colecdo. A pesquisa trouxe
a luz o elo perdido na documentacdo
sobre a Colecdo Mario de Andrade
incorporada ao IEB, wunindo os itens
antes separados entre Biblioteca e
Colecdo de Artes Visuais. Através do
livro de Arland chegamos as informacdes
completas sobre estas pequenas gravuras
antes desconhecidas que ilustram
0 conto surrealista, escrito do fim
para o comeco: Vergonha, Nascimento,
A Briga, Casal na cama e Visita pela
Janela?. Pela primeira vez o conjunto
¢ apresentado em exposicdo da forma
como chegou ao intelectual brasileiro.
Tanto a gravura Marriage quanto o livro
Maternité, frutos das interconexdes de
Sergio Milliet em Paris e da interacdo
de Mdrio de Andrade com escritores
e poetas  franceses, precursores
surrealistas, na década de 1920, o
revelam como primeiro colecionador de
Chagall no Brasil.
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Fig. 10: Conjunto na exposi¢cdao Marc Chagall: sonho de amor, CCBB SP. Foto Pedro Guida.

Além destas evidéncias, destacamos 0sS
apontamentos de préprio punho de Mario
de Andrade, em acdo intelectual de
registro de todos os entrelacamentos
de base da cultura moderna brasileira,
desde os seus primérdios, por meio de
suas resenhas, criticas e incentivo
aos demais artistas do grupo. Nesse
caso, ao escrever e enviar a Anita
Malfatti o poema Reza de fim de ano®

na virada do ano de 1923 para 1924,

fornece-nos a UGltima pista sobre a
gravura recebida de Chagall por meio
do amigo Milliet, indicando no poema
um provavel acontecimento de sua
vida, no trecho? a seqguir:

“Reza de fim de ano (5° Nocturno)”
[...]1 Senhor, é 31...
Eu te agradeco este
deste.

Que o novo seja igual ao que passou!

ano que me

Fig.

LE TEXTE DE CE RECIT A ETE TIRE SUR LES
PRESSES DU MAITRE IMPRIMEUR . COULOUMA,
DUARGENTEUIL, S0US LA DIRECTION DE H.
BARTHELEMTY: ET LES GRAVURES PAR L. FORT,
TAILLE-DOUCIER A PARIS. L'OUVRAGE A ETE
ACHEVE LE DIX JUIN MIL NEUF CENT VINGT-SIX.

LE TIRAGE COMPREND :

EE1) ;.s-.*.mpL;En-i sur vergd de cuve, avec une doable suste des
graveres. Ces exemplaines sont réservés aux A oris du Sans
FPreredl ot Emprimds & lear nom, (N* 1 2 20);

33 exemplaires sur Japon, avec une double suite des gravures
(= 21 & 53);

éo exemplaines sur vergd de Hollande, aves e sifte des gra-
vares (0= 56 b 115);

fio exemplaires sur vergé de Hollande (N* 11é & 1p5)i

765 exemplaires sur Lafuma de Vairen (= 19 & gba)

et quelques exemplaires hors commerce signés par ['édsteur.

EXEMPLAIRE N* 331

11: Arland, Marcel.

Detalhes sobre a tiragem.

Alegrias bombasticas
Sofrimentos redundantes
Retumbantes

Samba

Villa Lobos

0s meus amigos de Paris
Aguas-fortes de Seewald
Aguas-fortes de Chagall
Sangue

Pranto e riso

Quanta coisa! Quanta coisa!l [..

Maternité
[Maternidade]. Paris: Au Sans Pareil, 1926.

.
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Das trocas entre intelectuais
modernos, numa abordagem sintética
e muito resumida, ainda podemos
citar a admiracdo de Ismael Nery por
Chagall, a ponto de sua obra conter,
como aponta a critica de arte Aracy
Amaral, uma presenca chagalliana, e
a producdo de uma série de aquarelas
com este tema, ap6s sua estada em

Paris em 1927.30

Qutros tangenciamentos
ser sentidos nas formas,
personagens flutuantes da obra de
Cicero Dias e na relacdo aparentemente
distante com Lasar Segall, apesar da
origem judaica em comum. Pesquisando
0 acervo do IEB, encontra-se ainda
um desenho de ca. 1923-1924, que
Anita Malfatti aparentemente dedica
a Chagall.’® No Museu Lasar Segall,
leem-se, nos documentos de arquivo,
0s apontamentos de Segall sobre a
producdo de Chagall.

podem
cores e

Num momento de trocas intensas - tal
como foi a vivéncia dos ateliés em
Paris, em La Ruche, quando Chagall
se avizinhava a Amedeo Modigliani e
Chaim Soutine, travava contato com
Guillaume Apollinaire, tecia lacos

com Blaise Cendrars, Robert e Sonia
Delaunay; ou quando, mais tarde,
voltou a Paris, ap6s uma passagem por
Berlim, em momento concomitante aos
modernistas brasileiros, que formavam
um amalgama criativo em busca por
uma arte totalmente nova - seria
praticamente impossivel, e talvez

até desnecessdrio, aos artistas
manterem uma missdo individualizada,
sem que entrelacassem sonhos e cores,
paletas e formas, pensamentos e gestos
que ebuliam no mesmo contexto.

Por fim, dando a volta completa em
torno do sol, tecendo o ultimo fio
desta narrativa sobre o presente que
olha para o passado, das relacdes que
podem ser tecidas e identificadas no
contexto brasileiro, com Tliberdade
poética e insuflada pela propria
poesia de Chagall, que nos desperta
para um mundo de sonhos de riqueza
insondavel, ¢é preciso compartilhar
que também Manuel Bandeira, poeta
da  primeira geracdo modernista,
encontrou na poesia de Chagall, e na
traducdo poética de seus versos, o
sentimento que transcende 0 espaco
geografico e o devir pelo mundo, a
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encontrar na alma o préprio lugar
de pertencimento. Assim, em 1945,
Bandeira versou para o portugués o
poema Seul est mien [S6 é meu] dando-
The o titulo: Um poema de Chagall.*

“Um poema de Chagall”

S6 é meu

0 pais que trago dentro da alma.
Entro nele sem passaporte

Como em minha casa.

Ele vé minha tristeza

E a minha soliddo.

Me acalanta,

Me cobre com uma pedra perfumada

[...]

“Seul est mien”

Seul est mien

Le pays qui se trouve dans mon ame
J’y entre sans passeport

Comme chez moi

IT voit ma tristesse

Et ma solitude

Il m’endort

Et me couvre d’une pierre parfumée

[...]

Instigados com a poesia de Chagall,
estabelecemos comelaumlacodefinitivo
para sua presenca no Brasil, através
da traducdo de 30 poemas inéditos em
lingua portuguesa, escritos entre
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1909 e 1965, provenientes da edicdo
Poemes, de 1968, publicada por Gérard
Cramer, e que eram acompanhadas
por 24 xilogravuras produzidas por
Chagall na ocasido. A exposicdo
nos deu oportunidade de relevar a
profundidade e grandeza da producdo
de Chagall como poeta e tracar mais
um momento de entrelacamento no
contexto brasileiro.

Nesse tecido enriquecido pela
pesquisa realizada durante o processo
de inclusdo de obras que pertencem ao
patrimbnio brasileiro a mostra Marc
Chagall: sonho de amor, encontramos
ndo somente obras que circularam pelo
mundo, mas um universo de conexdes,
muitas das quais ainda inexploradas.

Confiamos na contribui¢cdo que possa
ter oferecido a leitura deste texto,
ao trazer a luz um panorama sobre
estas obras presentes nos acervos
e colecdes brasileiras, que nem
sempre temos a oportunidade de ver
em exposicdo, ou em didlogo com
outras tantas obras de inestimdvel
valor e beleza, que nos chegam de
outros continentes e que o publico
tem oportunidade de apreciar nesta

exposicdo especialmente organizada
para o Brasil.

De onde vém as obras? Quicd do coracdo
do artista, do seu damago secreto,
dos seus anseios e dores, vertidos em
direcdo ao mundo, para nosso deleite
e nossa reflexdo.

Exposicdao: Marc Chagall: sonho de
amor

Local: Centro Cultural Banco do Brasil
Sao Paulo

Periodo: 8 de fevereiro a 22 de maio

Funcionamento: todos os dias, das 9h
as 20h, exceto as tercas-feiras

Ingressos gratuitos: disponiveis em
bb.com.br/cultura e na bilheteria
fisica do CCBB SP.
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http://bb.com.br/cultura
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NOTAS

1 Texto original,
publicado no catdlogo da exposicdo
Marc Chagall: sonho de amor, com
0o titulo: Chagall e o contexto

reelaborado do

brasileiro.

2 A titulo de contextualizacdo, a
exposicdo Marc Chagall: sonho de
amor aborda mais de cinco décadas
de trabalho do pintor russo-francés,
apresentando a reunido de 191 obras
provenientes do exterior e de museus
brasileiros. Atualmente em itinerdncia
pelas sedes do Centro Cultural Banco
do Brasil, percorreu as cidades do Rio
de Janeiro, Brasilia, Belo Horizonte,
e estd em Sdo Paulo até 22 de maio.

3 Pesquisa amparada no levantamento de
documentacdo museoldgica disponivel,
bibliografia e acesso a pesquisas
precedentes, além de consulta em
arquivos de museus ou documentados
em plataforma online.

4 Da Silva, Quirino. Notas de arte:
Clube de Arte Moderna e Clédssica.
Didrio da Noite, 31 maio 1946. Arquivo
MASP.

5 McNeil, Virginia. Correspondéncia

entre Virginia McNeil e Pietro Maria
Bardi, 5 de set. 1949. Arquivo MASP.
[Carta manuscrital. Traducdo livre do
autor.

6 De acordo com a documentacdo
fornecida pelo museu, sobre histoérico
de exposicoes.

7/ Por conservacao e
exposicdo a luz, a obra ndo pbde
seguir por toda a itinerdancia da
exposicao.

motivos de

8 Bourdieu, Pierre. 0 poder simbdlico.
Rio de Janeiro: Editora Bertrand
Brasil, 1989.

9 0s dossiés, a correspondéncia de
Alfred Barr e os planos curatoriais
envolvendo a América Latina estado
disponiveis para pesquisa no arquivo do
MoMA. <https://www.moma.org/research-
and-learning/archives/finding-aids/
Barrf>. Acesso em 31 Jjan. 2022.

10 Toledo, Carolina R. de. A doacdo
Nelson Rockefeller de 1946 no Acervo
do Museu de Arte Contemporanea da
USP. Revista de Historia da arte e
Arqueologia, n. 23, p. 171-173, jan./
Jjun. 2015, UNICAMP, Brasil. Disponivel
em: <https://www.ifch.unicamp.br/eha/
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chaa/rhaa/revista23.htm>. Acesso em

31 jan 2022.

11 A saber, a colecdo organizada pelo
casal de mecenas Yolanda Penteado
e Ciccillo Matarazzo, originalmente
pertencente ao Museu de Arte Moderna
de Sdo Paulo, foi transferida a
Universidade de Sao Paulo para criacgdo
do MAC, em 1963.

12 Entre as obras doadas por Nelson
Rockefeller e incorporadas ao Acervo
MAC USP figuram: Alexander Calder
(Yellow Plane [Plano Amarelo] ou M6bile
Amarelo, Preto, Vermelho e Branco),
sem data; Fernand Léger (Composition
[Composic¢do]), de 1938; e Max Ernst
(Picture for Young People [Quadro
para Jovens]), de 1943.

13 MoMA. Modern Art
opens retrospective exhibition of
works of Marc Chagall. Disponivel
em: <https://www.moma.org/momaorg/
shared/pdfs/docs/press_archives/1047/
releases/MOMA_1946-1947_0030_1946-
04-08_46408-18.pdf?2010>. Acesso em

31 de jan 2022.

14 Wullschlager, Jackie. Chagall. Trad.
Maria Silvia Mourdo Neto. Sdo Paulo:
Globo, 2009, p. 496-497.

Museum of


https://www.ifch.unicamp.br/eha/chaa/rhaa/revista23.htm
https://www.moma.org/momaorg/shared/pdfs/docs/press_archives/1047/releases/MOMA_1946-1947_0030_1946-04-08_46408-18.pdf?2010
https://www.moma.org/momaorg/shared/pdfs/docs/press_archives/1047/releases/MOMA_1946-1947_0030_1946-04-08_46408-18.pdf?2010
https://www.moma.org/momaorg/shared/pdfs/docs/press_archives/1047/releases/MOMA_1946-1947_0030_1946-04-08_46408-18.pdf?2010
https://www.moma.org/momaorg/shared/pdfs/docs/press_archives/1047/releases/MOMA_1946-1947_0030_1946-04-08_46408-18.pdf?2010
https://www.moma.org/research-and-learning/archives/finding-aids/Barrf
https://www.moma.org/research-and-learning/archives/finding-aids/Barrf
https://www.moma.org/research-and-learning/archives/finding-aids/Barrf
https://www.ifch.unicamp.br/eha/chaa/rhaa/revista23.htm
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15 Toledo,
doacdes de
acervo do Museu de Arte Contemporanea
da  Universidade de Sdo  Paulo.
[Dissertacdo] Programa Interunidades
em FEstética e Historia da Arte,

Rossetti. As
Rockefeller no

Carolina
Nelson

Universidade de Sdo Paulo, 2015, p.
157-159.

16 Idem, p. 160.

17 No catdlogo da IV Bienal de Sao
Paulo, o titulo da obra aparece como:
A Russia, aos burros e aos outros,
p. 216. Disponivel em: <https://issuu.
com/bienal/docs/namedb4cb4/219>.
Acesso em 31 jan. 2022.

18 1Ibid. 0 titulo da obra aparece
como: A caida do anjo, titulo original
francés: L’ange qui tombe.

19 Matarazzo, Ciccillo. Introducdo.
IV Bienal do Museu de Arte Moderna de
Sdo Paulo. Sdo Paulo: Fundacdo Bienal
de Sdo Paulo, p. 17, set./dez. 1957.

[Catdlogo]

20 IV Bienal do Museu de Arte Moderna
de Sdo Paulo. Sdo Paulo: Fundacdo
Bienal de Sdo Paulo, p. 58-70, set./

dez. 1957. [Catalogo]

21 Livro autobiogrdfico escrito por

Chagall em ifidiche, em 1922 em Moscow,
publicado na Franca em 1931. com o
titulo traduzido Ma Vie.

22 Milliet, Sergio. Carta para Mario

de Andrade. Paris, 16 out. 1923.
(Colecdo Mario de Andrade, MA-
C-CPL4891). Arquivo Instituto de

Estudos Brasileiros, Universidade de
Sdo Paulo, Sdo Paulo, Brasil.

23 Idem. Carta para Mario de Andrade.
Paris, 31 out. 1923. (Colecdo Mario
de Andrade, MA-C-CPL4892). Arquivo
do Instituto de Estudos Brasileiros,
Universidade de Sdo Paulo, Sdo Paulo,
Brasil.

24 As cinco gravuras, localizadas no
Catdalogo Eletronico IEB/USP, Colecdo
de Artes Visuais, Secdo Gravuras, tém
0S seguintes ndmeros de tombo: CAV-
MA-0518,  CAV-MA-0519, CAV-MA-0520;
CAV-MA-0521, CAV-MA-0522.

25 Embora haja evidéncias histoéricas
e contextuais no Brasil sobre as
obras de Marc Chagall na Colecdo Mario
de Andrade - IEB/USP, a assinatura
e a inscricdo grafadas na obra
Marriage [Casamento] devem passar por
autenticacdo, a pedido do Comité Marc

Chagall.
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26 Arland, Marcel. Maternité. Paris:
Au Sans Pareil, 1926, exemplar n. 31.

27 Trata-se do exemplar n°31, com a
descricdo de tiragem que esclarece
a proveniéncia de quatro das cinco
gravuras em metal encontradas na
colecdo de arte: “35 exemplaires
sur Jdapon avec une double suite des
gravures (N° 21 a 55)” [35 exemplares
em Japon com uma dupla série de
gravuras (N° 21 a 55)]. O item pode ser
encontrado sob numero de inventario
MA 843.91 A723m no IEB e também pelo
Sistema Dedalus USP.

28 Andrade, Mario de. Reza de fim
de ano (5° Nocturno). Poema em
folha datilografada, anexo a carta
manuscrita, em correspondéncia para
Anita Malfatti, 3 Jjan. 1924. (Colecdo
Anita Malfatti-AM-04.01.0007). Arquivo
do Instituto de Estudos Brasileiros
da Universidade de Sdo Paulo.

29 Ver também Dettino, B. M.A. Mario
de Andrade colecionador: olhar para
além de seu tempo. (Dissertacdo de
Mestrado), Faculdade de Arquitetura
e Urbanismo da Universidade de Sado
Paulo, Sdo Paulo, 2012.

30 Cf. obra de Ismael Nery “Como meu


https://issuu.com/bienal/docs/namedb4cb4/219
https://issuu.com/bienal/docs/namedb4cb4/219

abca  ARTE§ CRITICA - AND XXI - N° 65 - MARCD 2023

amigo Chagall” 1in: Ismael Nery: em
busca da esséncia, Sdo Paulo: Galeria
Almeida&Dale, 2015, p. 41. Disponivel
em: <https://www.almeidaedale.com.br/
assets/pdfs/publicacoes/Ismael_Nery.
pdf>.

31 Cf. obra de Anita Malfatti. (Colecdo
Anita Malfatti, CAV-AM-CD-0017_19v).
Instituto de Estudos Brasileiros da
USP.

32 Bandeira, Um poema de
Chagall. Traducdo de Manuel Bandeira
para o0 poema Seul est mien, de
Marc Chagall. In: Bandeira, Manuel.
Poemas traduzidos. Rio de Janeiro:
R.A. Editora, 1. ed.,1945, il.
Guignard. Em respeito aos direitos de
autor, suprimimos o poema completo
traduzido por Manuel Bandeira,
citando dele apenas um trecho, apoés
inumeras tentativas de contato com
0S representantes legais de seus
herdeiros, para autorizacdo de uso do

Manuel.

poema completo na exposic¢do. Sendo
assim, uma nova versdo do poema Seul
est mien foi realizada por Saulo di
Tarso, com o titulo “S6 é meu”.

33 0s poemas, inicialmente escritos
em russo e iidiche, foram traduzidos

por Moshe Lazar de modo literal,
reformulados poeticamente por
Philippe Jaccottet, em francés. Desta
versao do francés, os poemas foram
traduzidos para o portugués pelo
artista Saulo di Tarso, por meio da
transcriacdo, respeitando o transito
entre idiomas e as imagens poéticas
sugeridas por Chagall.
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Formada em Artes Visuais pela
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(UNESP), especialista em Museologia
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mestre em Estética e Histdria da Arte
pelo Museu de Arte Contemporanea da
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PhD em Museologia pela Universidade
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de Lisboa, Diretora da Cy Museum,
Membro ICOM. Organizadora da mostra
Marc Chagall: sonho de amor.
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ENSAID

EN UM ENCONTRO CASUAL, AS
NUANCES DA DBRA DE MIRIAM
LOELLMANN

LUZANA PATERNOSTRO
ABCA/RID DE JANEIRD

RES”MU: 0 texto descreve o encontro
de wuma experiente historiadora da
arte com uma jovem artista, ligada a
arte contemporanea, ambas da Europa
Central, residentes no Rio de Janeiro.
Miriam Loellmann, nascida em 1985 em
uma familia de artistas na Alemanha,
tem feito diversas viagens que
influenciam seu trabalho artistico,
sendo as mais marcantes o Japdo e
0 Brasil. Ela se formou na Berlin-
WeiBensee Art Academy, influenciada
por Masayo Ave e, mais tarde, pela Op-
Art de Victor Vasarely. Este dltimo
estilo originou sua mais recente fase
criativa de ilusdes de 6tica emdiversos
materiais como metal, couro, madeira,
concreto, cobre queimado, intitulado
Illusion and 1Isness e revelado pela
simplicidade e originalidade.

PA[AVRAS'EHAVE: Loelmann;

Arte Contemporanea; Op Art; Victor
Vasarely; ilusGes Opticas; Bauhaus;
Masayo Ave; Arte Geométrica.

Miriam
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ABSTRAEE The text describes the

encounter of a well experienced
art historian with a young artist,
aligned with contemporary art, both
from Central Europe, Tliving in Rio
de Janeiro. Miriam Loellmann, born
in 1985 in a family of artists in
Germany, has made several trips that
influence her artistic work, the most
remarkable ones to Japan and Brazil.
She graduated from Berlin-WeiBensee
Art Academy, influenced by Masayo Ave
and Tlater by Victor Vasarely's Op-
Art. This last style originated her
most recent creative phase of optical
illusions 1in various materials Tlike
metal, leather, wood, concrete, burnt
copper, titled Illusion and Isness and
revealed by simplicity and originality.

KEYVVUR“S: Loelmann;

Contemporary Art; Op Art; Victor
Vasarely; optical illusions; Bauhaus;
Masayo Ave; Geometric Art.

Miriam



Artista no ateli&, 2023. Copacabana, Rio de Janeiro. Foto: Allan Benigno.
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Quem pensa que entende de arte
contemporanea ndo sabe de nada..

Recentemente, fui desafiada a
repensar algumas decisfOes minhas que
Ja considerava como definitivas, por
exemplo: abster-me de trabalhar no
ambito da arte contemporanea. Logo
eu, uma historiadora po6s-graduada,
considerando tudo bastante natural ao
enxergar o campo de interpretacdfes
possiveis como sendo suficientemente
amplo neste terreno da  histdria
propriamente dita.

Qutra decisdo - devido a minha origem
e formacdo europeias - foi a de ndo me
envolver em questdes da arte brasileira
Jad que, ao meu redor, contava com
profissionais muito mais aquinhoados
para esta tarefa, sobrando para mim o
trabalho de me ocupar com artefatos
da arte estrangeira presentes aqui
no Brasil.

Contudo, houve uma excecdo: apreciei
ha pouco tempo a trajetoria

artistica, lamentavelmente curta,
de uma brasileira especialmente
talentosa - Esther Moreira (1958-

2015.). Esta minha admiracdao me levou
até a publicar observacdes sobre a



Form und formlos, 2019. Aco inox, couro,
gesso. 105x81 cm. Colecdo particular. Rio
de Janeiro. Foto: Miriam Loellmann.
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obra dela nas pdaginas da ABCA. Senti
que foi uma oportunidade excepcional,
além de bela ocasido para apreciar
a evolucdo e o é&pice desta pintora
prematuramente falecida.

Agora, vejo-me diante da arte de uma
conterrdanea europeia. Até ai, tudo
bem, no entanto seria mais simples
se ela fosse uma figura pouco notavel
de “outros tempos”, perdida naquele
universo artistico imenso...

A recuperacdo de uma trajetoria
artistica relevante faz parte
do trabalho do historiador. Com
evidéncias sobre o valor estético
desapercebidas até entdo, trata-se de
uma revelacdo técnica o parecer de um
especialista. Nesse caso, porém, era
um assunto atual, pois ndo se tratava
de uma obra ja definida e concluida.
Enfim, algo do passado. Assim, para
mim constituiu um envolvimento mais
direto, e absolutamente desafiador.

Réve de Tla forme, 2020. Aco inox, couro,
gesso. 108x69 cm. Colegcdo particular.
Alemanha. Foto: Miriam Loellmann.
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TRATA-SE D UMA ARTISTA JOVEM, ALINHADA COM A
ARTE CONTEMPORANEA, UM TERREND ONDE EU NAD
COSTUMAVA PISAR. AD MENDS NAD PRETENDIA FAZE-
L0, SABENDD MUITD BEM DAS MINHAS ESCOLHAS E
CONDICIONAMENTDS PESSOALS.

Porém, era demais para ser apenas
coincidéncia. Acredito que 1isso até
possa se tratar de uma conspiracado,
para que eu seja desautorizada nas
minhas decis®es, forcando-me a adentrar

areas desconhecidas. Considero,
portanto, que tenha sido proposital
e desafiador aquele esbarrdo - por
sinal, 1interessantissimo - com uma
Jjovem artista alemda chamada Miriam
Loellmann.

Este encontro ocorreu numa loja, hoje
bem rara, de revelacdes fotograficas em
plena Copacabana. Eu estava 1a junto com
algumas pessoas, mas ndao pude evitar
prestar atencdo numa delas, uma jovem,
que falava de assuntos bem diferentes
dos outros. A Jjovem mais perto de mim
revirava nas maos uma cartela grossa
de pequenas fotos de diversos objetos
coloridos e ndo observei nenhuma imagem
tomada de rostos, figuras, pessoas ou
ambientes em particular.

Esse tipo de loja costuma ficar
totalmente ocupada apenas revelando
cenas do cotidiano dos habitantes
dessa megametrépole, a fim de fixar
algo familiar aos entes queridos,
mesmo sem saber onde e por quanto
tempo. Tudo muito efémero, apesar

dos bons propé6sitos.

No entanto, as fotos que surgiram no
meio desses assuntos familiares todos,
nao pertenciam a esta categoria.
Eram objetos produzidos pela jovem
alemd, que revirava seus registros
fotograficos conferindo a qualidade e
a exatiddo da revelacdo. Como é que
fui me demorar naquela loja tanto
tempo - eu, sempre apressadal! - a
ponto de poder reparar naquelas
fotos, assim de repente, e admirar as
imagens que observei?

Era mais que curiosidade, era pura
atracdo. 0s objetos, as profundidades
construidas em planos tridimensionais
e todos os volumes projetados
maliciosamente. Percebi que  fui
fisgada num terreno da arte que
nao é o meu habitual. Mas encontrei
uma explicag¢do: o foco eram objetos
de materiais simples, dentre eles
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madeira, couro, latdo e outros
construidos na tela com precisdo e uma
incrivel representacdo extremamente

fidedigna.

RECURSO5  ILUSIONISTAS  SENDD  EXTRAIDDS  DE
CADA ELEMIENTD - SEJA BRILKD, DUREZA, MACIEZ DU
LUMINOSIDADE, SE TORNAVAM GBUNOS AD MAXIMO.
AD MESMO TEMPG, REVELAVAM IMENSA RIOUEZA DE
NUANCES £ MULTIPLICIDADES CONTIDAS EM CADA UM
DADUELES MATERIAIS SIMPLES.

0 mais importante de tudo era a
reproducdo do material e a paleta de
suas qualidades. Essa atracdo pela
matéria, revelada por simplicidade
e originalidade, para mim era muito
familiar. 0 respeito, o trato, a
apresentacdo das qualidades de cada
uma delas era o que mais me aproximava
e convencia. Assim foi que, em questado
de poucos dias, 14 estava eu no atelié
da artista, situado no mesmo bairro
da fatidica loja de fotos.

Miriam Loellmann nasceu em 1985 numa
familia de artistas, no sul da Alemanha.
Iniciou seu aprendizado em uma das
cidades de alto padrdo industrial -



abca  ARTE§ CRITICA - AND XXI - N° 65 - MARCD 2023

Stuttgart — frequentando, no entanto,
escolas de cardater artistico. Nesta
ocasido, ainda acompanhou seu pai
ceramista em duas viagens ao Japado.

Desde muito Jjovem se habituou a
viajar, a conhecer paises e culturas
diferentes. Tanto é que, em 2003,
visitou a Bahia. Impressionada,
demorou alguns meses nesse contato
com o Brasil, que ndo significou
apenas um passeio turistico.

Nos anos seguintes, visitou Portugal
e permaneceu em Lisboa quase um ano
dedicada a pintura. L&, os meios de
expressdao eram técnicas tradicionais,
desde aquarela até acrilico. Apoés
conhecer, por alto, algo do exterior,
retornou a Stuttgart.

Continuou em cursos particulares de
arte ministrados por artistas como
Heidi Foerster (1932-), pintora que
foca em plantas e flores utilizando
muito a pintura em vidro reverso,
e Detlef Freudig (1938-), fotdgrafo
e gravador especializado numa Unica
técnica: ponta seca. Miriam, sem ficar
rendida as influéncias dos mestres,
aprende com ambos o0s respectivos
procedimentos, enriquecendo, antes

de mais nada, 0 seu proprio repertorio
técnico.

Seus proximos passos foram em direcdo
ao estudo formal da Arte de cardter
académico. Iniciou estudos, em 2008,
numa Academia de Arte em Berlim. Ao
longo de cinco anos, frequentou a
conceituada KHB WeiBensee (WeiBensee
Kunsthochschule Berlim), onde concluiu
0s cursos de Design Téxtil e de
Superficie, com bacharelado concluido
em 2013.

Nesse periodo, experimenta ao
maximo as técnicas que aprendeu
e ainda aprende outras novas, que
potencializam a Jlinguagem artistica
extraida de materiais que conhece bem
e daqueles que ainda descobre.

Explora todos os caminhos possiveis
no ambito do design grdfico, tanto com
professoras jovens como Zane Berzina
(1971-), nascida na Letdnia, quanto
com a Jjaponesa Masayo Ave (1962-),
uma artista da dita vanguarda.

Sdo licdes que despertam sensacOes
e agucam sentidos, na tentativa
de apropriacdo das infinitas
possibilidades dos materiais, dos mais
tenros e suaves aos mais sdlidos e
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resistentes. Miriam absorve caminhos
inovadores neste campo da evolucado
do design contemporaneo, na teoria e
na pratica, jad que experimentacdo e
producdo propriamente ditas ndo soam
nada estranhas a ela.

Esta sua permanéncia no curso, em
Berlim, possibilitara a oportunidade de
acessar o apoio internacional £rasmus
- Dbolsa de estudo de intercambio -
para aprender algo mais na Escola
de Belas Artes, em Lisboa. Alfi,
seu interesse se volta para outros
novos materiais e fica conhecendo as
técnicas proéprias ao téxtil e as da
azulejaria, esta Gltima em local bem
adequado e mais que certeiro.

AINDA DURANTE ESSES SEUS ESTUDOS EM PORTUGAL
FOI (UE EMPREENDEU - TALVEZ INCITADA PELA
PROXIMIDADE MULTIPLA E OBYIA - SUA SEGUNDA
VISITA AD BRASIL DBSERVANDD, OESTA UEZ, AINDA
MAIS FORMAS, TRACOS E CORES TAD SINGULARES £
TA0 DISTINTAS [R5 DUE LHE ERAM HABITUALS.

Em 2013, executa seu trabalho de
conclusdo da Academia, sem duvida
inspirado  naquelas duas viagens



Painel Ipanema, 2014-2015. Concreto, aco, instalacao permanente. 15m2. Hotel Chez Georges, Rio de Janeiro.
Foto: Allan Benigno



Copacabana Floor, 2012-2013. Madeira, cimento,
couro, metal, cerdamica. 10m?. Projeto em
Berlim, instalacdo permanente, Holanda, 2014.
Foto: Miriam Loellmann

marcantes ao Brasil. Impressionada com aquele
frenesi onipresente da pulsacdo da Natureza, que
permaneceu retido em tantas lembrancas, que acabou
traduzido numa obra chamada Copacabana Floor.

Um assoalho de 10 metros quadrados evocando uma
ocupacdo em ritmo dancante foi construido, segundo
projeto da artista, commateriais os mais resistentes,
tais como madeira de pinho, concreto e aco, suavizados
apenas com a introducdo de couro - pois resultou
em azulejos que aglomeram os elementos citados num
conjunto de notdvel apelo. A decorréncia imediata
foi a concretizacdo de seu trabalho escolar mediante

Golden Butterfly, 2018. Latdo, couro, gesso. 99x99 cm.
Foto: Miriam Loellmann
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uma encomenda remunerada que, desde
entdo, se encontra numa residéncia
particular na cidade holandesa de
Maastricht.

No rastro dessas influéncias por
parte da dura realidade dos materiais
inflexiveis - pouco inclinados
a ceder ou mesmo abdicar de suas
caracteristicas naturais e genuinas
- Miriam Loellmann consegue abracar
0s principios da Cultura e da Arte
japonesa: a presenca de sentimentos
sempre
formas andalogas, com o0s elementos que
mais correspondem a sua fiel traducado,
mais uma vez em respeito aos materiais

materializada por meio de

Jd utilizados na execucdo da obra.

E assim, de algum modo pressentida em
seu trabalho final da Kunsthochschule
berlinense, concepcdo dedicada ao
chdo de Copacabana, tanto a memdria
quanto a atracdo dos  tropicos
brasileiros resultaram em sua decisdo
de vir morar no Brasil.

Em 2014, desembarca sozinha no Rio
de Janeiro e, na companhia de mais
duas artistas argentinas, juntas vdo
morar em Santa Teresa, um dos bairros
preferidos por esse grupinho de trés

aventureiras.

Demonstrando  sua criatividade e
capacidade laboral, Loellmann ndo
demora a ser reconhecida e 10go
recebe outra encomenda: um painel
decorativo projetado para o Hotel
Boutique Chez Georges - trata-se de um
painel de grandes proporc¢des, medindo
15 metros quadrados consistindo de
uma série de elementos interligados
e amilude produzidos pela artista
com concreto e aco queimado. Este
painel divisorio possui uma cadéncia
em funcdo do projeto, um ritmo de
elementos delicados em seu conjunto
evocando, segundo sua proépria autora,
uma vibracdo agraddvel batizada por
ela mesma Painel Ipanema.

Em seguida, conecta-se ao ambiente e
participa da feira de design IDA, em
2017, no aprazivel espaco da Marina da
Gloria, no Rio de Janeiro, com a Art-
Rio. Mais adiante, convidada pela firma
Fasanello, introduz uma inovacgcdo: uso
de areia aliada com fibra de vidro
na confeccdo de cadeiras e poltronas
de Ricardo Fasanello, obviamente
resultando em unidades diferenciadas

por sua contribui¢cdo. Esta sua
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inovacdo técnica foi apresentada numa
exposicdo em Miami (EUA).

Loellmann ainda experimenta mais
outra exposicdo nacional e, desta
vez, comparece a feira do Mercado
Arte e Design (MADE), em Sdo Paulo,
de onde retorna ao Rio para fixar seu
atelié no bairro Copacabana.

Levei algum tempo para entender
por que eu, na realidade, afinal
parei diante das obras desta Jjovem
artista. Convenhamos que, Tlembrando
minhas argumentactes de inicio,
ndo estava em nada atrelada a arte
contemporanea. Como observei antes,
fui parar 1a pela Art Nouveau (Arte
Nova) ou, talvez, ainda pela Art Deco
(Arte Decorativa), ambas surgidas na
passagem do século retrasado para o

passado, final do XIX e infcio do XX.

Apesar de que minha fixacdo em
terreno seguro foi sempre pelo
movimento Art & Craft, que acentua
0 valor da capacidade técnica e da
correta apropriacdo dos materiais
em uso na composicdo da obra. Esta
Ultima estética mencionada valorizava
0 artesanato criativo que considero,
sendo o0 pai, pelo menos aparentado
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com a Bauhaus (1919-1929). Entdo eu,
historiadora da arte desinteressada
em movimentos artisticos atuais, neste
instante descobri a minha ligacdo com
a arte da Loellmann - a Bauhaus.

Ld estavam as minhas origens: desde
a formacdo em artes aplicadas na
escola profissionalizante e de design
em Bratislava (1958-62), bem como
a formacdo na cdatedra da Histdria
da Arte na Faculdade de Filosofia
(1962-1967). Em seguida o mestrado
e, pouco depois, o doutoramento com
0 tema Bauhaus e sua escola-modelo:
Escola de Artesanato e Design (Skola
Umeleckych Remesiel) em Bratislava,
na ex-Tchecoslovaquia.

Com a dissertacdo de mestrado
parcialmente publicada, o tema foi
estendido a tese de doutorado (1975),
jd& que o levantamento efetuado
apontou ndo apenas como modelo a
alema Bauhaus de Weimar e Dessau
como, além disso, recebia professores
de naipe internacional em Bratislava,
alguns ap6s o fechamento da ‘matriz’
alema, buscando continuar Tlecionando
até na recém-construfida e estilosa
escola da Eslovaquia.

Ndo distante da cidade de Dessau,
menos ainda de Budapeste (Hungria) e
apenas a um pulo de Viena (Austria),
era uma feliz constelacdo de Tlocais
com as ideias revoluciondrias sobre
novas formas de aliar a Dbeleza
com a qualidade do tratamento e a
indispensadvel funcionalidade do
design no século XX. Simples assim.

Foi por 1isso que parei e fiquei
observando aquelas pequenas fotos

nas maos de Loellmann e, depois, 0S
originais jd no atelié dela.

OBRAS EM TAMANKOS -~ REAIS, - ALGUNS -~ ATE
AVANTAJADDS, ~ POREV  T0DO5  CHAMATIVS,
RADIANTES, COM  DIVERSOS DETALHES. FU 1A
DESVENDANDD A SUA TECNICA E PROCESSD DA
DEGLUTICAD ALTORAL, REVIVENDD EN COMPOSILOES
IMPRESSIONANTES 10005 05 FORMATOS COMPETINDD
ENTRE 5] CRIADD5 POR MAOS HABILIDDSAS E
APARENTEVIENTE  DELICADAS,  CONTUDD  COMD
RESULTADOS DA ARMEZA E CONVICCAD INABALAVEL
[A AUTORA. HA DE DAR CERTD.

Materiais distintos integrados juntos:
o metal firme, a maciez do couro, 0
cimento intruso unindo e aglutinando
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0 conjunto naquela composicdo Unica
imaginada pela artista. 0 resultado
¢ de uma beleza estonteante. As
sensacdes de profundidade e a
multidimensionalidade eram constantes
na Ssua obra e, da mesma forma,
perseguida pela artista, conforme
ela mesma declara: “Fazer as coisas
sozinha e aprender sozinha o que
preciso no momento sempre foi uma
caracteristica do meu desenvolvimento
e abordagem. FEu faco isso o tempo
todo no meu processo criativo no meu
estudio, e acho muito fascinante o
que vocé pode aprender e descobrir
afinal e, além disso, eu gosto da
sensacdo de independéncia “

Sem possuir narrativa, significado,
iconografia — ~como em geral sou
treinada a desvendar, interpretar e
sintetizar —, as obras diante de mim
possuiam uma linguagem proépria da
qual, por sorte, aprendi o “bé-a-ba”
naqueles tempos dos bancos escolares
bem como nas paisagens naturais e
urbanas coalhadas de monumentos
histdéricos, palacios, galerias de arte
por toda parte e, ainda, toda a sorte
de museus da Europa Central.
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Fiquei conhecendo mais uma influéncia
da Miriam: trata-se de meu conterraneo
Victor Vasarely (1906-1997). Nascido
pouco mais de uma geracdo antes de
mim, na Hungria, posso discorrer sobre
a histdéria daquela efervescéncia
cultural e a génese dos movimentos
que despontavam e constituiram
uma representatividade artistica
genuina para aquelas geracdes, tais
como Vasarely e seu antecessor, o
extraordindrio Laszlo Moholy Nagy
(1895-1946), membro do corpo docente
da Bauhaus.

As unidades constitutivas desse
mosaico de influéncias que — sem dar
importancia, carregava como minha
heranca cultural —, foi o que me levou
a reparar e a contemplar o trabalho
desta artista alema.

0 Vasarely que a Miriam Loellmann
descobriu, em diferentes plataformas
artisticas, foi ativo representante
da Op-Art - estilo que, para sempre,
permaneceu ligado ao seu nome. Ela
estudou o repertoério do mestre: dentre
outros artistas, Vasarely foi ativo
no campo das tapecarias, projecoes,
fotos e filmes, e principalmente na

introducdo da luz.

Esta capacidade de vislumbrar o poder
da fantasia e da ilusdo, criadas ndo
apenas pela caracteristica intrinseca
do material trabalhado, enriqueceu
sua capacidade artistica. Liberou
algo que Miriam denominaria, ao longo
dos proximos anos produtivos, como
trabalhos de Illusion and Isness.

Nesta recente fase da artista, em
que ela estuda e tenta entender a
ilusdo presente em muitas coisas,
ao mesmo tempo isto lhe aumenta a
consciéncia e 1The traz maturidade
e, simultaneamente também, cresce
a reflexdo desse processo em suas
obras.

Inventa materiais novos e testa
sua viabilidade e capacidade de
resisténcia a diferentes provas,
ndo apenas fisicas como estéticas e
passiveis de aceitacdo por parte de
toda sorte de publico. Que o tempo
comprove seus experimentos!

Novamente em suas palavras, ela assim
sintetiza o seu prop6sito e a sua
intencdo primordial: “ Quero expressar
beleza e clareza por meio do meu
trabalho, levando o espectador a um
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estado de admiracdo e presenca, bem
além de conceitos mentais e formas
de pensamento — do pensamento ao
sentimento, a presenca e vitalidade.”

0 que caracteriza a obra da Miriam
Loellmann - creio eu - é a busca
tanto artistica quanto cientifica
pelo valor sensorial oculto no
material. Seus projetos inovadores e
realizactes de design, que conciliam
tradicdo artesanal com tecnologia de
ponta, comprovam exatamente isto.
Ndo é, com certeza, pouca coisa. Da
para conferir!

Rio, 5 de marco de 2023.
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IUZANA TREPKOVA PATERNOSTRO

Historiadora da Arte, possui mestrado
e Doutorado na Faculdade de Filosofia
da Universidade de Jan Amos Komensky
em Bratislava (Ex-Tcheco Eslovaquia).
Conservadora, Curadora-Chefe da
Colecdo de Pintura Estrangeira no
Museu Nacional de Belas Artes do Rio
de Janeiro (1975-2011). Especialista
em pintura europeia. Membro de
Associacdes nacionais (ABCA, COREM)
e Conselhos Internacionais: Curadores
de Arte Flamenga e Holandesa (CODART)
e ICOM.






ARTE/ATUALIDADES

T0 VOLTAND...

Foram anos em que a cultura ficou em
estado de alerta constante, ndo apenas
em vista da iminéncia de desmonte, mas
também pela agressividade do tribunal
da opinido publica.

SYLVIA WERNECK
ABCA/SAD PAULO

0 ano era 2017, fim do més de setembro.
Era uma noite especial, a abertura
do 35° Panorama de Arte Brasileira
no Museu de Arte Moderna de Sdo
Paulo, evento bienal que sempre gera
expectativas por sua relevancia na
cena das artes visuais. Foi uma noite
6tima, com a animag¢do que caracteriza
as aberturas - amigos, obras de
arte, um vinhozinho, alguma fofoca.
Assistimos a duas performances, uma
delas a bela e sensivel La Béte, de
Wagner Schwartz, na qual ele interage
com uma réplica de um dos Bichos
de Lygia Clark até transformar-se,
ele mesmo, numa dessas estruturas
articuladas que Clark concebeu para
que fossem manipuladas pelo publico,
criando novas formas e alcando o
espectador a condi¢cdo de coautor
do trabalho. Analogamente, Schwartz
se coloca a mercé da audiéncia,
permanecendo em qualquer posicdo que
o ponham. Como uma tela em branco e
como é bastante comum nessa linguagem
artistica, ele estava nu, obviamente
sem que houvesse qualquer conotacado
sexual - 0 nu na arte sempre existiu e
estd presente até em obras sacras. E
preciso enfatizar que a apresentacdo



A colecionadora de arte Sandra Hegedils manipula La Béte no Palais de Tokyo, 2018. © Ayka Lux. Acervo: Wagner Schwartz.
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ocorreu dentro do ambiente de um
museu, para um publico familiarizado
com arte e com sinalizacdo de que
haveria nudez.

Algumas pessoas interagiram com
Schwartz, incluindo uma menina, filha
de uma amiga do artista, que lhe tocou
0 pé e logo correu de volta para a mde,
encabulada pelos olhares do publico
que, como eu, a achou “fofa”. Tanto
as performances quanto a exposicdo
como um todo foram recebidas pelos
presentes no costumeiro clima das
inauguracdes. Certamente houve quem
louvasse e quem criticasse a selecado
de artistas e/ou as obras escolhidas,
pois ndao existe unanimidade de opinides
quando se trata de exposicfes. Enfim,
uma noite normal no mundo da arte.

Como de costume, encerrado o horario
da abertura, hd quem vd para casa e
hda quem prolongue a noite com o0s mais
proximos para fazer suas observacoes
sobre o projeto curatorial, as obras
selecionadas, a expografia e, claro,
as fofocas. E nesses momentos que
0s envolvidos abrem o0 Jjogo sobre
montagem, sobre
expectativas atendidas ou frustradas

os desafios da

e até sobre quem é gentil e quem
¢ dificil de Tlidar. Arrisco afirmar
que nenhuma conversa da noite teve
como tema a nudez do performer ou
a interacdo 1inocente da crianca,
simplesmente porque ndo houve nada
que causasse espanto. Tudo normal no
mundo da arte.

E entdo, alguns dias depois, um grupo
furioso foi até o MAM protestar

contra a performance de Wagner
Schwartz, acusando o artista de
pedofilia, acusando o museu de
promover pornografia, acusando a

classe artistica de vagabundagem e
imoralidade. Poucas semanas antes, a
exposicdo Queermuseu - cartografias
da diferenca na arte brasileira, em
Porto Alegre, havia sido cancelada pelo
Santander Cultural apdés pressdo de
setores conservadores. Incentivados
por 1isso, deputados conseguiram que
a policia de Campo Grande confiscasse
uma pintura chamada Pedofilia, que
estava em exposi¢cdo no Marco (Museu
de Arte Contempordnea de Mato Grosso
do Sul) desde Jjunho. A tela era
parte de uma mostra que propunha
denunciar o machismo e a pedofilia.
Na mesma época, uma peca de teatro
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em que Jesus era interpretado por uma
travesti foi cancelada. Ainda assim,
0 ataque a L[a Béte causou surpresa,
uma vez que a performance ja tinha
sido apresentada vdrias vezes desde

A atriz Barbara Paz manipula La Béte no Palais
de Tokyo, 2018. © Ayka Lux. Acervo: Wagner
Schwartz.



2015, em diferentes locais e pafses, sem nunca ter
suscitado essas acusacOes infundadas. Claro estava que
aqueles que atacavam a performance sé haviam assistido
ao trecho do video que viralizou com contexto deturpado.

Foi um estopim. Schwartz sofreu ameacas de morte, o
curador do 35° Panorama, Luiz Camillo Osoério, e Felipe
Chaimovich, diretor do MAM a época, foram chamados
a delegacia para prestar esclarecimentos. Funcionarios
do museu foram agredidos verbal e fisicamente. Pouco
tempo depois, o MASP se imporia uma autocensura para
a exposicdo Historias da sexualidade, com classificacdo
para maiores de 18 anos. A filésofa Judith Butler, nome
importante nos estudos de género, enfrentou protestos
por conta de uma palestra no SESC Pompeia, em Sdo Paulo.

Esse ambiente jd vinha se fortalecendo desde 2013,
com a ascensdo de movimentos de direita que advogavam
o liberalismo econfmico e de igrejas fundamentalistas
defendendo costumes conservadores. A propagacdo de
noticias falsas disparadas massivamente em grupos de
mensagens e campanhas contra os veiculos de noticias

Manifestacdo no MAM, 2017. Foto: Marcello Vitorino.
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tradicionais ajudaram a sedimentar
teorias da conspiracdo. O trabalho de

radicalizacdo foi bem-sucedido.

Um dos focos de ataque da extrema
direita é a cultura. Isso porque é
ela que representa as questdes que
atravessam a sociedade, o conjunto
de habitos que caracterizam um
determinado grupo. Para o pensamento
conservador, era preciso “salvar” o
pais do que entendem como decadéncia
moral. Pautas importantes para a
sustentacdo da vida no planeta, como
a emergéncia climatica, e Justica
social, como direitos trabalhistas,
direitos reprodutivos ou protecdo de
pessoas LGBTQIA+ (apenas para citar
algumas) vdo de encontro ao que
defendem os “cidaddos de bem”, uma
autodesignacdo bastante questionavel
e excludente, como sabemos. Nessa
guerra, atacar a arte é uma estratégia
de cooptacdo bastante eficaz, pois
causa repercussdao e dissemina a
propaganda moralista.

Mério Pedrosa se vreferia a arte
como “um exercicio experimental de
liberdade”. Nada mais perigoso para
um projeto de poder que visava

promover um modo de vida pautado por
principios religiosos dogmaticos, pela
negacdo da ciéncia, pela exploracdo
predatoria da natureza, pelo repudio
aos que Jjulgam como desviantes. Dafi
se explica a extincdo do Ministério
da Cultura pelo governo Bolsonaro. A
licdo de casa do falecido guru 0Olavo
de Carvalho estava feita, sob o lema
“Acabou a mamata”. Reduzido a uma
Secretaria, o comando da cultura teve
episédios abertamente nazifascistas,
como o do video a la Goebbels
de Roberto Alvim, a negacdo da
existéncia da escraviddo e do racismo
de Sergio Camargo, que presidiu a
Fundacdo Palmares, o descaso com as
instituicbes. Funciondrios de carreira
dos aparelhos de cultura resistiram e
conseguiram, ao menos, levar adiante
projetos ja estabelecidos (ainda que
com restricdes orcamentdrias) e usar
estratégias para barrar a censura de
Brasilia.

Foram anos em que a cultura ficou em
estado de alerta constante, ndo apenas
em vista da iminéncia de desmonte,
mas também pela agressividade do
tribunal da opinido publica. Wagner
Schwartz recebe, até hoje, ameacas. A
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classe artistica ainda é considerada
pela direita como vagabunda e imoral.
Campanhas de 6dio baseadas em falta de
informacdao se espalham rapidamente.
E  poucos sentem vontade de se
aprofundar para saber mais sobre os
reais significados nas artes. Uma vez
imbuidos de um sentimento de estarem
combatendo o “mal”, os detratores ja
nem se lembram mais onde é que tudo
comecou. E esse mesmo espirito que
mobilizou a invasdo das sedes dos
Trés Poderes no dia 8 de janeiro,
quando o0s extremistas vandalizaram
ndo apenas vidracas e moveis, mas

também obras de arte.

Com a vitéoria de Lula, €& inegdvel
0 sentimento de alivio. Ndo porque
ndao haja margem para criticas, mas
pela derrota de um projeto de poder
protofascistaqueameacavaademocracia
como um todo e a possibilidade de
fazer arte como aquele exercicio
experimental de liberdade. A arte
ndo serve para embelezar a vida ou
pregar condutas. Serve para provocar,
incomodar, fazer refletir.

E claro que ndo é necessario que
haja um Ministério da Cultura para



abca  ARTE§ CRITICA - AND XXI - N° 65 - MARCD 2023

que se faca cultura - esta acontece
0 tempo inteiro, em todo Tlugar.
Entretanto, o Ministério serve para
implementar politicas de fomento
para produtores, garantir a dignidade
e sustentabilidade do trabalho
dos  técnicos, preservar — museus,
instituicdoes e zelar pelo patrimonio
cultural e artistico do pais. A volta
do MinC tem um significado especial
ap6s o ultimo governo, para o qual a
guerra cultural era estratégica.

I[sso ndo significa que tudo esta
6timo, mas que voltamos a ter a
possibilidade de construir um sistema
de cultura solido. Ha muito a fazer,
como elaborar melhores Tleis de
incentivo que ndo acabem privilegiando
sempre 0s mesmos nomes e favorecendo
grandes corporacdes que enriquecem
poucos e perpetuam a exclusdo de
muitos. Acima de tudo, 0 que causa
alivio é recuperar o reconhecimento
de que a cultura é importante para o
pais.

Por ora, saudemos a volta do MinC
e a escolha de Margareth Menezes,
artista, negra e nordestina, para
comandar a pasta. A nomeacdo tem

forte simbolismo apds anos de negacdo
oficial dos problemas estruturais
da sociedade brasileira. A volta do
ministério ndo é a coroacgdo da vitdria,
Jd que a derrota de Bolsonaro ndo
equivale a derrota do bolsonarismo.
Mas é a recuperacdo da possibilidade
de reijvindicar melhorias, de cultivar
a 1imaginacdo politica e poética, o
que ja é muita coisa.
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ENSAID

JOSE SPANIDL: A CONTENCAD
FRAGIL DA GRAVIDADE EM
“SEM PESD & CEM MEDIDAS”

NIURA A. LEGRAMANTE RIBEIRO
ABCA/RID GRANDE DO SUL

RES”MU: 0 texto aborda as obras do
artista José Spaniol que participam da
exposicdo “Sem peso & Cem medidas”,
realizada no Atelier V744, espaco
gerido pela artista Vilma Sonaglio,
em Porto Alegre, no periodo de 04
de marco a 29 de abril de 2023. Os
desenhos, os objetos e as instalacdes
enfrentam o campo gravitacional
para discutir formas precdrias de
suspensdo, equilibrio, sustentacdo e
instabilidade no espaco.

PA[AVRAS'EHAVE: José Spaniol; Objetos;

Campo gravitacional;
Fragil.

Equilibrio;
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ABSTRAEL The text addresses the works
by the artist José Spaniol that are
part of the exhibition “Sem peso & Cem
medidas”, held at Atelier V744, a space
managed by the artist Vilma Sonaglio,
in Porto Alegre, from March 4 to April
29, 2023. The drawings, objects and
installations face the gravitational
field to discuss precarious forms
of suspension, balance, support and
instability in space.

KEYWORDS:  Jose

Gravitational
Fragile.

Spaniol;  Objects;
field; Equilibrium;



“A pratica artistica suscita processos retroativos, como
se numa inversdo, o0 passado pudesse ser consequéncia
do presente. Um trabalho novo representa uma chance de
ressignificacdo dos anteriores.”

José Spaniol!

A suspensdo, o equilibrio, a sustentacdo, o espelhamento,
a forca, o peso versus contrapeso e, por vezes, a leveza
sdo questdes que permeiam o percurso poético de José
Spaniol?, artista nascido em nosso estado, mas que vive e
trabalha em Sdao Paulo. Como conter o campo gravitacional de
objetos? A resposta para esta questdo pode ser encontrada
nos trabalhos apresentados na sua exposicdo, “Sem peso &
Cem medidas”™, que o artista realiza no Atelier V744, em
Porto Alegre, de 04 de marco a 29 de abril de 2023. 0
controle, mesmo que frdgil, da gravidade parece ser obtido
por meio de contra forcas que se configuram em suas obras.
0 titulo jd& denota uma ironia, pois o artista explora
0 peso dos objetos escorados e em suspensdo; ao passo
que a escrita numérica, “cem” como medida, evoca uma
grandeza de dimensfes, ndo é o que acontece com a escala
dos trabalhos apresentados, que, dotados de econdmicas e
elegantes tonalidades, obedecem a um rigoroso acabamento
formal de cardter minimalista.

Ao menos desde 1990, a sua poética explora a relacdo
de objetos/esculturas com a arquitetura dos espacos
expositivos. Um bom exemplo é a obra Ffirmamento (2010),

Vista da exposi¢do. Foto: Vilma Sonaglio.



que Jjd recebe o plblico no corredor de entrada do Atelier
V744, Hastes de bambu in natura sustentam Atlas - Tivro
de mapa aberto Jjustaposto ao teto, trabalho pleno de
simbologias.

A escolha desse tipo de Tlivro para o local que abre a
exposicdo prepara os visitantes para verem a cartografia
da poética do artista. A semantica do titulo do trabalho
também pode significar espaco celeste, 0 que dgera uma
inevitdvel associacdo com o Atlas encostado no “céu” do
Atelier.

Firmamento e mapa sdo forcas simbo6licas potentes que formam
um paradoxo em relacdo ao céu, pois um dd estabilidade e
0 outro fixa geografias e possibilita medicdes precisas;
0 Céu apresenta instabilidade, imprecisdo, movimento e
dinamismo. 0O 1livro escolhido pode ecoar ainda a forca
do gigante Atlas que, na mitologia grega, foi condenado
por Zeus a segurar o planeta. Todo o Atlas, ou seja, a
geografia, é sustentada pela forca da haste do bambu,
material que, por sua caracteristica fisica de aguentar

muito peso, pode até vergar, mas ndo se quebra.

Com a obra “Balancas” (1999), o artista consegue o
controle da gravidade pela suspensdo e equilibrio entre
duas esferas de ceramica com um fardo de Tivros, duas
diferentes matérias - wuma plastica e outra semantica,
ambas referenciando processos de criacao.

0 titulo da tese de Spaniol “Verticalidade e Espelhamento”,

Firmamento, 2010, bambus e Tivros. Foto: Vilma Sonaglio.
Padgina seguinte: detalhe da obra. Foto: Niura Ribeiro.
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materialidades. “0 trabalho novo vem
do préprio trabalho”, assim resume o
artista sobre os trabalhos que traz
para a exposicao.

Um olhar retroativo resgata trabalhos
que o0 artista realizou anteriormente,
trazendo outras abordagens plasticas
como um jogo entre o presente e o
passado, condensados na obra Clash
(2022). Sobre wuma mesa com tampo
de arddsia, escorado apenas por
hastes ndo fixadas, sdo apresentados
objetos reconfigurados em escalas
bem menores, similares a maquetes, de
obras realizadas em outros periodos.
Um primeiro objeto é um conjunto de
réplicas em miniatura de hastes de
bambus, porém, em bronze, com banho de
prata, que sdo apenas escoradas umas
as outras, ecoando os pés da mesa, e
que equilibram um barco no seu topo;
ao lado desse, o0 esqueleto com torcdo

Desenhos com tinta prata e Balanca. Foto: Vilma Sonaglio. da estrutura finterna de um barco -
ambos remetem a Sonhos de Outubro

(2019), trabalho de grandes dimensses,

realizada em 2009, na ECA/USP traz pois orbitam em torno de questdes exposto na Bienal de Coimbra, nesse
um significativo entendimento de sua poéticas de épocas anteriores na sua mesmo ano; por Gltimo, cadeiras em
pratica artistica que se verifica na trajetdria e que se configuram como pequenas escalas, criadas em latdo
presente exposicdo. Algumas obras genéticas de motivos semelhantes, com banho de prata, que se duplicam

se apresentam como “espelhamentos”, porém, com alteracdes de escalas e de verticalmente pelos espaldares,
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originam-se da obra 0 Descanso da
sala (2006 - 2014), esta, também, de
grandes proporcoes. A Tinha que tem
0 potencial de estruturar formas cria
um ritmo para esses objetos, seja nas
hastes, nos espaldares das cadeiras
ou na ossatura do barco. (lash se
completa com Ilinhas sonoras da voz
do artista reproduzindo o som das
ondas do mar, que, também, ja estavam
presentes na forma de escrita, em
trabalhos como Tiamm Schuoomm cash!”
(2016) e em Bamp Uuooom Wawa! (2015).

Rima (2022), desenhos sobre papel
com tinta prata parecem fazer eco
aos feixes de hastes de bambus de
parte da obra C(Clash, com semelhante
disposicdo espacial de um conjunto
de formas inclinadas. Na mesma linha
de desenhos, porém como relevos, as
obras Grades 1, 2, 3, 4, 5 (2019) em
muito se assemelham aos bambus, embora
originadas de 1linhas de gravetos e
moldadas em bronze, entrelagcam-se com
espumas sintéticas em confrontos de
materiais: um pesado, fosco e escuro
e outro leve, transparente e claro.

Matérias estdveis, olhares instaveis?
Objetos na 1iminéncia de desabarem

obrigam o0s olhares em sobrevoos
a perseguir diferentes alturas e
distancias pelo espagco expositivo.
Se José Spaniol procura uma aparente
estabilidade para conter a gravidade
das matérias no espaco em torno do
limite ténue entre o seguro e o0
frdgil, o mesmo ndo acontece com
0s olhares que gravitam em direcdes
diferentes: teto, chdo, parede, meio
da sala ou, ainda, para o presente
e 0 passado de sua poética, dado o
cardter retrospectivo da exposicdo,
“Sem peso & Cem medidas”.
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Clash, 2022. Foto: Niura Ribeiro.




Rima, 2022. Desenho com tinta prata. Foto: Niura Ribeiro.




Grades 1, 2, 3, 4, 5, 2019. Bronze. Foto: Niura Ribeiro.
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NOTAS

1 José Spaniol em “Verticalidade e
espelhamento”. Tese de Doutorado
realizada na Escola de Comunicacdo e
Artes, Sao Paulo, 2009, p. 16.

2 Doutor pela ECA/USP; é artista e
docente do Departamento de Artes
Plasticas do Instituto de Artes
da UNESP, em Sdo Paulo; de 1990 a
1993, estudou na Academia de Artes
de Disseldorf, na Alemanha; em 1999,
realizou residéncia no  FEuropean
Ceramics Work Center, na Holanda;
tem  participado de importantes
exposicdes, como a Bienal de Sdo
Paulo, a Bienal de Arte Contempordnea
de Coimbra (2019), o Espazo de
Intervencion Cultural da Universidade
da Corufia, Espanha (2020).
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ARTIGO

EU VEJO: IRENE ALMEIDA

JOHN FLETCHER
ABCA/PARA

RES"MU: Este artigo dialoga com a
producdo da fotdgrafa paraense Irene
Almeida, producdo apresentada na
Kamara K& Galeria, durante o segundo
semestre de 2022. A metodologia
empregada, nesta analise, segue
a premissa interpretativa de
base antropolégica, premissa esta
correlacionada a debates no campo da
filosofia da imagem e da critica. Neste
sentido, trabalhamos com autoras e
autores, como Clifford Geertz, Walter
Benjamin, Georges Didi-Huberman,
Aléxia Bretas, Ernani Chaves, Nicole
Loraux, Paulo Herkenhoff, Orlando
Maneschy, dentre outras e outros.
Por se tratar de uma fotégrafa na
Amazdnia, tomamos 0s registros de
Almeida como testemunhas oculares de
nossa porc¢do territorial, capazes de
resultar em um atlas que trafega por
imaginacOes, dilemas, memérias.

PA[AVRAS'EHAVE: Irene Almeida;

fotografia; flaneur; Kamara Ko;
Amazbnia paraense.

ABSTRAEL This article dialogues

with  Irene Almeida’s photography
production, an artist from Para,
which was presented at Kamara Koé
Gallery during the second half of
2022. The methodology used 1in this
analysis follows the interpretative
premise with an anthropological
basis, a premise that 1is correlated
to debates in the field of 1image
philosophy and review. In  this
sense, we work with authors such as
Clifford Geertz, Walter Benjamin,
Georges Didi-Huberman, Aléxia Bretas,
Ernani Chaves, Nicole Loraux, Paulo
Herkenhoff, Orlando Maneschy, among
others. Because she is a photographer
in the Amazon region, we took
Almeida’s records as eyewitnesses
from our territorial portion, capable
of resulting in an atlas that travels
through imaginations, dilemmas,
memories.

KEYVVUR"S:Irene Almeida; photography;
flaneur; Kamara Ké; Pard Amazon.
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CONSIDERACOES INICIAIS
0 ano de 2022

de desafios frente aos
enfrentados e aos em curso na
decorréncia da pandemia de Covid-19.
Jd com dois anos de incertezas e de

trouxe uma Série
horrores

lutos recorrentes, as possibilidades
de vida, de compartilhamento sensivel
e de resisténcia ganharam outros
patamares com o retorno da dindmica
presencial e puderam, ndo mais somente
on-line, evidenciar processos visuais

e conceituais elaborados nestes
contextos de excecdo.
Irene  Almeida, a partir  deste

recorte, é aqui tomada como uma das
artistas a apresentar uma exposic¢ao
individual em Belém durante o ano
de 2022, com circunstancias visuais,
principalmente, referentes aos tempos
vividos e proximos. Com uma trajetodria
fotogrdfica iniciada em meados da
década de 1990, com articulacdes as
quais a liga ndao somente a producado,
mas também a gestdo, curadoria e
arte educacdo, a fotojornalista,
atuante no Jjornal o Didrio do Para,
desde 2014, assumiu a presidéncia
da Associacdo Fotoativa a partir de

2021, com constancia ininterrupta,
como criadora e experimentadora de
imagens.

Ainda que a trajetéria de Irene
Almeida ja se remeta a uma
significativa atuacdo na cena cultural
de Belém, discretas foram as acdes
de extroversdo de recortes de sua
producdo artistica em equipamentos
culturais ndo somente locais, motivo
este pelo qual o presente artigo se
ampara também em wuma perspectiva
de didlogo sobre. Por se tratar de
uma fotdgrafa na AmazOnia paraense,
tomamos 0s registros de Almeida como
testemunhas oculares de nossa porg¢ao
territorial, de maneira a resultar em
um atlas que trafega por imaginacoes,
dilemas, memorias.

Ametodologia empregada, nestaandlise,
segue a premissa interpretativa de
base antropoldgica, premissa esta
correlacionada a debates no campo da
filosofia da imagem e da critica. Neste
sentido, trabalhamos com autoras e
autores, como Clifford Geertz, Walter
Benjamin, Georges Didi-Huberman,
Aléxia Bretas, Ernani Chaves, Nicole
Herkenhoff,

Loraux, Paulo Orlando
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Maneschy, dentre outras e outros.

Uma vez que partirmos do lugar em
que imagens desenham linguagens,
estruturas, sistemas, atos, simbolos,
padrdes de sentimento (GELL, 1998;
GEERTZ, 2012), realizar andlises
sobre e para algumas destas e de
seus territdérios pode nos ajudar na
legibilidade! da histéria em meio aos
seus contratempos e descontinuidades,
possibilidade articulada com a
visibilidade concreta, 1imanente e
singular que 7imagens possuem (DIDI-
HUBERMAN, 2018).

EUVEID

A melhor arte de capturar, sonhando,
a tarde nas malhas da noite, é fazer
planos. [A] flaneur a fazer planos
(BENJAMIN, 2007: 467).

A exposicdo Fu Vejo, de Irene Almeida,
ocorreu na Kamara K6 Galeria, cidade
de Belém, durante os meses de agosto
e setembro de 2022. Com curadoria sob
minha responsabilidade e assisténcia
curatorial do mused6logo Raphael Melo,
esta exposicdo contou, também, com a
parceria da galerista Makiko Akao, do
fotégrafo Miguel Chikaoka, da artista



Fig. 1: Irene Almeida, Mundo Inverso. Foto: arquivo da artista.



Fig. 2: Irene Almeida, sem titulo. Série: Sombras. Foto: arquivo da artista.
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visual Danielle Fonseca e da web

designer Brena Souza.

0 mote que desenhou a narrativa,
previu, segundo uma disposicado
espacial das fotografias em torno das
horas do dia, ilustrar uma peculiar
circunstancia flaneur. Sabido que
a figura fldneur agregou artistas,
poetas e questionadores da razdo
burguesa, sendo, inicialmente,
apontados em Berlim e em Paris durante
0 Sséculo XIX, com uma recepgao
critica ao fetichismo da mercadoria,
esta figura, analisada por Walter
Benjamin, a partir dos seus textos
sobre Charles Baudelaire e contra uma
perspectiva dos vitoriosos? (BENJAMIN,
2011a; BRETAS, 2017), foi atravessada
pelo ponto de vista® das imagens
de Irene Almeida para traduzir uma
cidade habitada também por fantasmas
e anacronias* (Figuras 01 e 02).

Mundo  Inverso pode ser mediada
como uma pista Jjé& acessivel sobre
0 desordenamento do mundo de entdo.
Esta foi a primeira imagem da narrativa
no espaco, ampliacdo de um negativo
pin-hole na dimensdo de 120 x 45 cm.
E neste sentido, vale acrescentar que

se torna oportuno ressaltar a propria
luz como categoria intrinseca de
composicdao - a artesania do pin-hole
como necessidade de atencdo ao tempo
e a visibilidade que se quer imprimir
-, luz gualmente significativa na
Figura 02, sem titulo (imagem alocada
no rodapé da Figura 01 na galeria),
em que as sombras presentes poderiam
deflagrar certa desorientacdo ao
sugerir sensacOes de prisdo domiciliar

e de restricdo de mobilidade.

Por defendermos o pressuposto que
0 arquivo da fotdgrafa documenta
a cidade de Belém ndo somente por
sua dimensdo fotojornalistica, para
isto, apontamos a suas imagens
aqui  referenciadas e impregnadas
de experimentaclOes elaboradas nas
auséncias do isolamento social, outro
tipo de vitalidade especifica pbde
ser captado: a operacdo sensivel de
destilar o presente como esséncia
mais intima do ocorrido.

Um segundo aspecto de interesse
que pode ser adicionado neste
texto, conecta-se ao que chamamos
de heterotopia da «cidade, naquele
perfodo, sob certa reconfiguracdo.
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, |
{PARIS N'AMERICA)

Fig. 3: Irene Almeida, Paris N’América. Foto:
arquivo da artista.

Por entendermos que as heterotopias
se conformariam em Tlugares de fato
existentes na urbanidade, lugares em
que a sociedade é, a um sO6 tempo,
representada, contestada e invertida
- Caso que pode ocorrer em bibliotecas,
museus e mercados (BRETAS, 2017) -,
em um contexto de isolamento social,
muitos destes territdorios se viram
de portas fechadas, desertos, com
distintos tipos de comunicacdo e de
adaptacdo. Por conseguinte, o clique
de Irene Almeida, em torno das portas
fechadas do estabelecimento comercial
denominado Paris N°’América (Figura
03), ganhou repercussdo Tlocal, pois
insinuou uma soliddo ampliada a partir
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Série: Sombras. Foto: arquivo

sem titulo.

Irene Almeida,

5:

Fig.




do logotipo do supracitado prédio
Art Noveau. Em meio as suas paredes
manchadas, aparentemente abandonadas,
aquela espécie de referéncia edificada,
em meio a heterotopia do centro
comercial estava, portanto, suspensa.

Esta 1oja, da segunda metade do
século XIX, podemos acrescentar,
fora inspirada na tipologia de Tlojas
de departamentos parisienses e se
tornara simbolo de certa narrativa
oficial de reconstrucdo da meméria
pela perspectiva hegembnica. Seu
registro pela fotdgrafa pode ampliar
especifica polissemia das 1imagens,
Jja referente a sobrevivéncia e a
ressignificacdo destas narrativas
historicas para nosso século XXI, com
pistas para transformacles sociais e
da paisagem (ver mais em NUNES, 2020;
HERKENHOFF & MANESCHY, 2021).

Um dado que merece atencdo, ndo
obstante, nesta experiéncia da artista
com sua cidade é o referente ao seu
trajeto rotineiro entre o Diadrio do
Parda e a Associacdo Fotoativa. As
duas referéncias citadas, o Jjornal
e a associacdo, podem nos ajudar
na compreensdo dos contextos de

Fig. 6: Irene Almeida, sem titulo. Série: Sombras. Foto: arquivo da artista.

criacdo de diversas imagens de Irene
Almeida, com destaque para as Figuras
03 e 04, pois ambas se encontram
proximas, sendo que sdo possiveis de
ser acessadas pelas ruas do proéprio
centro comercial. 0 deslocar-se da
artista, entre estes dois pontos,

acabou por lhe permitir reconhecer e
capturar outras afinidades secretas
entre as fachadas e elementos da
cidade de Belém, correspondéncias nao
hierdarquicas entre tempos diversos,
meméria e

matéria e rebeldia,

esquecimento.
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Um terceiro aspecto conceitual, em
Irene Almeida, que gostariamos de
compartilhar, seria voltado para
a dimensdo mais privada da vida na
Amazbnia paraense neste contexto,
dimensdo tantas vezes despercebida,
integrada a ambientes que se parecem
fantasticos, mas reais. Naquele
periodo ainda de estranhamento, por
conta do retorno presencial de nossas
atuacbes, o debate que as Figuras 05
e 06 causaram foi significativo. Por
conseguinte, estas imagens pareceram
ressoar, por analogia, uma observacdo
do fildésofo Walter Benjamin (2011b)
acerca do ato de escrever, inclusive em
imagens: escrever para que oS mortos
sejam, de algum modo, protegidos de
um inimigo que ndo cessou de triunfar.

0 olhar arqueoldégico de Irene Almeida,
em detalhes e situacOes de uma Belém
ainda rodeada por florestas, coloca-
se longe de apresentar certa nostalgia
voltada para o passado, mas se inscreve
por necessario, interessado  nas
dimens®es factuais e metafdricas do
presente, em uma cultura de respeito
as praticas sobrepostas que fazem
de Belém um mosaico de entradas e
saidas da modernidade. Configura-se,

defendemos, em opc¢do de emancipacdo,
olhar *“guia em direcdo a uma zona
franca, um espaco de liberdade, onde
nao sera ‘possuido’ por
(DIDI-HUBERMAN, 2018: 144).

ninguém”

Uma vez que emancipar pode assumir,
conforme observado por Didi-Huberman
(2018), duas inevidéncias - de um lado,
um laco com a histéria presente, a
genealogia, a memdria, as quais supoem
rupturas e sobrevivéncias; de outro,
0 deslocamento rumo as possibilidades
abertas, remontagens do tempo e
do espaco -, a individual de Irene
Almeida proporcionou um disparador
de indecisdo entre quem olha e quem
¢ olhado, circunstancia rara em que
nos deparamos defronte de metdforas-
espelhos, imersdao nos tempos vivos.

ALGUMAS CONSIDERACOES

A Kamara KO Galeria
atividades em 2022 e pbdde manter
seu trabalho de potencializar a cena
fotografica ndo somente local. E neste
sentido que a individual Eu Vejo, de
Irene Almeida, artista representada
pela galeria, pode nos ajudar na
consciéncia de uma rede mais ampla

retomou suas
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de artistas da regido norte do pais,
rede amparada pela coletividade e
pelo compromisso profissional e que
espelha uma construcdo com o proprio
trabalho da galerista Makiko Akao,
do fotdégrafo e arte educador Miguel
Chikaoka, da Associacdo Fotoativa, da
Faculdade de Artes Visuais (FAV/UFPA)

e da classe artistica organizada.

Pelo recorte estabelecido na narrativa
expografica, por conseguinte, optou-
se por uma abordagem mais intima e
sensivel de Irene Almeida, porém capaz
de iluminar os caminhos complexos de
uma sociedade ainda combalida ante
sua dificuldade de poder sonhar em
meio as articulacBes da Necropolitica®
articulada por parte do entdo Governo
Federal em exercicio.

Irene Almeida, com seu olhar atento
de quem vive para a fotografia e para
a cena artistica nas Amazbnias, ndo
se quedou estdtica pelos horrores. A
dedicacdo e o afeto lhe sdo marcas
revolucionarias, e a fizeram ter, na
camera fotografica, um lugar outro e
contra os caminhos do desatino. Como
consequéncia deste compromisso, algo
articulado pelo final da narrativa



expografica (Figura 07), a fotdgrafa se dirigiu aos
limites dos rios e das florestas para garantir-lhes a
escuta, mapear aliancas, acolher dores.

A Amazbdnia, como defende Paulo Herkenhoff (2021: 213),
trava “um embate paradoxal entre pujanca expressiva e
crise simb6lica de sobrevivéncia”. £ sob esta leitura
de realidade, a qual ainda precisa amplamente ser
desmontada, que assumimos coro ao introduzir novos
aspectos, complementar e corroborar com a resisténcia
de histérias silenciadas, 1isso em um momento chave
de crise climdtica em que “a Amazbnia se torna foco
de preocupacdo da humanidade com a entropia do meio
ambiente no periodo do Antropoceno” (HERKENHOFF &
MANESCHY, 2021: 51).

Quando nos depararmos com as imagens de Irene Almeida,
podemos ver, manifestas, pequenas fagulhas para sermos
mais do que nds somos; para escaparmos de nossa
Histdéria/ Fic¢cdo hegembnica, como quem assume a postura
de observar o horizonte. 0 horizonte, lTembremos, pode
representar tanto um mergulho critico nas memdrias,
quanto uma abertura ao sonho oracular, figura fantasmal
nas Histérias da Arte. Quais serdo, portanto, as memérias
e 0s sonhos que as imagens de Irene Almeida podem nos
ajudar a convocar?

Fig. 7: Irene Almeida, sem titulo. Série: Ilhas. Foto: arquivo da
artista.
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NOTAS

1 Partimos do pressuposto de que a
legibilidade da histéria se articula
com sua visibilidade, com um ponto
de vista em que as singularidades se
articulam dinamicamente uma com as
outras para dar sustentacdo as nossas
memorias (DIDI-HUBERMAN, 2018).

2 A pré e a poés histéoria de fatos
constatados traz como pano de fundo
um debate de Walter Benjamin, como
destaca Ernani Chaves (2003, p. 46),
acerca de categorias ingénuas como
a de desenvolvimento (Entwicklung).
A posicdo de Benjamin contesta
“concepcbes continuistas de historias
dominantes e, por consequéncia, com
0 proéoprio conceito de ~cultura e
com a crenca de que a historia da
cultura representava um ‘avanco do

s 99

conhecimento’”.

3 A teoria do ponto de vista, ligada
as expressfes lugar de fala e lugar
de escuta, apresenta uma observacdo
patricarcal,
heteronormativo e racista, o qual
hierarquiza e exclui o0s discursos
de determinados
Lancar uma

critica a um sistema

grupos  sociais.

consciéncia combativa

a este sistema é uma das facetas
que atravessam a percepcdo do ato
fotogrdfico de Irene Almeida (RIBEIRO,
2017).

4 A propésito da discussdo sobre
anacronia, Nicole Loraux (1992, p. 64)
também desenha leitura sobre a eficdcia
de certos aspectos constituintes
desta, desde que tomados com cautela,
em um “sempre se deslocar para
proceder as necessarias distincdes”.
Em periodos de incertezas, fazer uso
do que ultrapassa a narracdo ordenada,
segundo a autora, pode garantir
outra complexidade de compreensdo do
presente.

5 Para Silvio Almeida (2020), em
uma Tleitura do conceito do fildsofo
Achille Mbembe, a Necropolitica se
afirma como concatenacdo do biopoder,
do estado de excecdo e do estado
de sitio. Observada a maneira como
se estruturaram as estatisticas de
mortalidade entre grupos sociais no
contexto pandémico, “a Justificacdo
da morte em nome dos riscos a economia
e a seguranca torna-se o fundamento
ético dessa realidade”  (ALMEIDA,
2020: 124).
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ENSAID VISUAL

05 PRESSAGIOS POETICOS DE
ANDRE VARGAS

ALESSANDRA SIMAES PAIVA
ABCA/BAHIA

Sincrético e multifacetado, o trabalho
do artista André Vargas destila uma
critica acurada sobre os rumos de
nossa complexa sociedade, fraturada
pelas forcas imperialistas, que se
desdobram na crise ambiental, no
racismo estrutural, nos processos
de gentrificacdo. Sua obra parece
evocar uma permanente sensacdo de
emergéncia, a qual o artista responde

paradoxalmente
E o que parece

com uma linguagem
simples e ousada.
dizer sua obra Ferrugem (2019), facdo
que traz em sua Tlamina a palavra
Patakori, saudacdo iorubd ao orixa
Ogum, ferreiro, senhor das armas,
ferramentas e tecnologias.

Vida se embaralha com estética no
trabalho de Vargas. A experiéncia
com processos educativos e publicos
diversos e a relacdo profunda com as
dinamicas sociais no Rio de Janeiro
moldaram seu cardter permanentemente
aberto as alteridades. Atravessando
caminhos artisticos e ndo artisticos,
0 artista opera sua poética no mundo.
Faz arte e politica com os sentidos
que recolhe da periferia urbana, da
ancestralidade afro-diaspérica, das
contradicdes que assolam a modernidade
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latino-americana. Ao interromper o
ritmo da normalidade entorpecida, com
suas acdes ético-estéticas envolvendo
pessoas e espacos fora dos espacgos
institucionalizados, ele faz a arte
cumprir seu melhor papel: o de mudar
0 mundo.

Hd muito arrojona singeleza das formas,
técnicas e materiais escolhidos, como
na Série Povo, pinturas sobre papel
pardo, cujos desenhos Tlembram os
grafismos populares das barbearias
e lanchonetes dos rincdes do pafs,
porém com forte simbolismo decolonial.
Sdo auténticos elogios a cultura
popular, meticulosamente elaborados
a partir de estudos da linguagem,
da filosofia e da histdéria da arte.
Além da representacdo parcial de
imagens, como na obra Jurema (2021),
representada por uma indumentdria
indigena sem a presenca da figura
humana, o artista optou por deixar
nomes incompletos, estimulando o
espectador a completar o significado
de textos e imagens.

Poeta, Vargas declarou, certa vez, que
seu lema de vida era levar a escrita
para todos os Tlugares possiveis que

lThes fossem apresentados. Com frases
curtas e imperativas, a palavra
passou a se misturar a 1imagem em
seu trabalho, confirmando que a
matéria da arte pode vir de muitos
reconditos liricos, como na Série
Benzimentos, pinturas sobre algodado
cru que retratam ervas e rezas. Sao
obras que ganham ainda mais forca
com a repeticdo sequencial, como
na série Fios de Conta, referéncia
as gquias afro-religiosas. 0 artista
apresenta inusitadas releituras a
partir de construcbes espaciais
sobre este suporte, expandindo assim
as possibilidades construtivistas da
poesia concreta: Salvar Sarava é uma
delas.

0 artista também lanca mdo de
auténticos pressagios poéticos, que
lembram oS esquemas sintagmdticos
dos provérbios yorubas, cujas sibilas
futuristicas anunciam um mundo mais
justo. E assim que opera sua Série
Proféticas, como na faixa estendida
pelo artista no sinal de transito
anunciando que Zumbi estd voltando.
Ironicamente ameacadoras, suas frases
sdo aparentemente banais Jjustamente
porque sdo insurgéncias contra a
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mediocridade. As dubias figuras de
linguagem sdo suas aliadas, como a
obra Hoje s6 Tlavaremos a alma, faixa
exposta na mostra Agua Banta, no
Memorial Getllio Vargas (RJ), onde
ha um espelho d’dagua desativado a
pedido dos moradores da regido, Jja
que o local havia se tornado espaco
de banho para pessoas em situacdo de
rua.

A cidade também é suporte por
exceléncia para acdes artivistas,
como na obra Abdias ja dizia (2020),
em que Vargas distribui panfletos
com a mensagem “Ndo vote em branco”,
explorando mais uma vez a opuléncia
da ambiguidade Tlinguistica. Em Todo
chdo de rua é um quadro negro (2022),
0o artista Tlanca mdo do giz para
grifar o poder simbd6lico das ruas
na 1imaginacdo coletiva, tdo efémera
quanto a propria linguagem da arte
urbana. Tudo feito com a continéncia
arraigada de sua espiritualidade
ancestral. Quando fez esta acado
durante uma residéncia artistica no
Maranhdo, ele afirmou que gostaria de
devolver a Sdo Lufs tudo o que esta
cidade magica o havia proporcionado,
“com essa reveréncia ao seu chdo
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histérico e fantastico em criticidade
e ancestralidade”, declarou.

Vargas supera o mito da originalidade
modernista para ser ousado por si
mesmo. 0O que lhe interessa é a
linguagem, e por 1isso a reveréncia
aos mestres, reafirmando seu Tlugar
como artista no mundo e no todo
da histéoria da arte ocidental. Faz
isto com a racionalidade da pesquisa
estética, porém com uma devocgdo
subjetiva, destinada aqueles que
vieram primeiro. Na Série Bocas de
Prazeres (1898-1966), os rostos em
perfil fortemente delineados sado
uma homenagem ao pintor Heitor dos
Prazeres. “Sempre fiquei imaginando
as coisas que poderiam estar dizendo
as bocas abertas dos personagens das
pinturas de Heitor dos Prazeres. 0 gozo
e 0 jubilo de cada cendrio elaborado
por esse mestre sempre me convidaram
a cantar. Hoje eu canto colorido...
Salve Heitor dos Prazeres!”, comemora
0 artista. Em Coquetel Marafo (2022),
vé-se a referéncia as insercdes
em circuitos ideoldgicos de Cildo
Meireles. Na obra Se é cachimbo, é
banto (2019), a méxima de que a funcado
da arte ndo é a mera representacdo

do mundo apresenta-se na analogia
ao classico trabalho A traicdo das
imagens, de René Magritte, porém com
a corporalidade decolonial. “Depois
que descobri que a palavra cachimbo
era de origem banto, passei a contar
outra historia da arte. Salve as
baforadas de vovd!”, declara Vargas.

E neste transito entre tantas
referéncias que sua obra se transforma
em um complexo mosaico de significados
que, apesar demultiplos, ndo dispersam
a coeréncia de seu trabalho. Vargas
faz arte contempordnea, utilizando
sua melhor verve operativa, isto é,
promovendo o entrelacamento entre
arte e vida. Nada mais emblemdtico do
que sua obra PO, pular também é arte
(2022), frase cravada sobre um pula-
pula que se torna celebragdo poética
para as criancas. Como um Ogum que
talha majestosamente as ferramentas
para moldar a cultura, Vargas se
mantém firme em seu proposito de
trabalhar Tlaboriosamente a linguagem
estética. Assim, mantém sempre
aberto o milagroso caminho da criacdo
artistica.
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OUEM E ANDRE VARGAS

Artista visual, poeta, compositor e
educador. Vargas trabalha na retomada de
sua ancestralidade como forma de entender
as bases das culturas linguisticas,
religiosas, historicas e estéticas da
brasilidade em que se insere, tendo a
cultura popular como a maior indicagcdo
desse fundamento. 0s subdrbios, 0s
interiores e os demais lugares de memoria
pessoal e coletiva que contornam essa
ancestralidade se apresentam como ponto
de partida empirico de suas postulacoes
conceituais. Graduando em Filosofia pela
UFRJ, Vargas questiona as hegemonias que
indicam uma historia danica ao recontar
e responder a Sua propria historia
familiar, se valendo das religiosas que
reconduzem a afrocentricidade de seus
gestos. A voz, a evocacdo e a conversa
produzem dobras sobre o0s sentidos de
seus trabalhos através da conjugacao
entre palavra e imagem. Nesse caminho,
a constante presenca da auséncia
reafirma o infinito de possibilidades,
onde qualquer possibilidade de certeza
sobre sagrado e profano escapa pela
graca. (biografia retirada do site da
Galeria Vermelho, que cedeu gentilmente
as fotos para este ensaio).
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