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DivisGo geopolitica cai fora

Bienal de Sdo Paulo deixa o modelo de Veneza

S30 trés as bienais focalizadas neste ntme-

ro do Jornal da abca. A principal mudanga nas
bienais acontece na paulista que, desde 1951, man-
tinha a sua tradigdo das representagdes por paises,
fato que ndo ocorrera na proxima, a 27* edicio, se-
gundo a entrevista da nova curadora Lisette
Lagnado. Pela primeira vez na Bienal de Sdo Paulo
a curadoria foi selecionada por um juri internacio-
nal: Aracy Amaral, ex-curadora da Bienal, Paulo
Herkenhoff atual diretor do Museu Nacional de

Eduardo Eckenfels

Laura Belém, Enamorados. 2004-2005. 517 Bienal de Veneza.

Franz Weissmann morre dia 18 de
julho, aos 93 anos, no Rio de Janeiro

Morreu dia 18 de julho, no Rio, de insuficiéncia res-
piratoéria, o escultor Franz Weissmann, 93 anos.
Austriaco radicado no Brasil desde os 10 anos, era um
dos mais significativos representantes da arte construtivista
brasileira. Weissmann tentava se recuperar de uma pneu-
monia que o atingira havia dez dias. Estava recebendo os
cuidados médicos em sua préptia casa, em Ipanema (zona
sul do Rio). Sua saude ja estava debilitada desde que so-
frera um infarto, em maio deste ano. Ele teve de passar
por um cateterismo e uma angioplastia. A seu pedido foi
cremado, no cemitério do Caju (zona norte do Rio).

Belas Artes, Lynn Zelevanski, curadora do Museu
de Arte de Los Angeles, Manuel Botja-Villel, dire-
tor do MAC de Barcelona, e Jodo Fernandes, diretor
do MAC de Serralves, Porto, Portugal. Por outro
lado, temos trés enviadas a Bienal de Veneza: Eliana
de Simone, Neide Marcondes e Clatidia Fazzolati,
todas com a mesma pergunta: para onde vai a atte
contemporanea? A presidente Lisbeth Rebolo Gon-
calves analisa a Bienal do Mercosul desde os seus
primérdios, além de comemorar os 70 anos do Gru-
po Santa Helena.

Giorgio Zucchiatd

Guertilla Gitls, lustallation wews, 2005. 51 Bienal de Veneza

Congtresso e Assembléia

Geral da AICA

Realiza-se, de 18 a 23 de setembro, emr Lubliana,
na Eslovénia, o Congresso e a Assembléia Geral
da AICA de 2005.

O Congresso discutitd o tema “Teoria de Critica de
Arte no Novo Milénio” e a Assembléia Geral elege-
r4 o presidente para o préximo triénio. E candidato
tnico o atual presidente Henry Meyric Hughes, da
Inglaterra, que esteve entre nds no ano passado.
Entre as varias propostas de seu programa de ago,
esta a implementa¢do da reforma dos estatutos de
todas as Segbes Nacionais da AICA, ji aprovada hi
dois anos pela Assembléia Geral. Todos os estatu-
tos nacionais ja foram analisados por uma comissio
criada pela presidéncia e pretende-se aprovar um
petfil estatutirio comum a todas as segdes nacio-
nais.

Editorial: O Jornal da abca atinge 32 paginas, nesta 9°

edigdo. Entre as matérias importantes estio as Bienais de
Sdo Paulo, de Veneza e do Mercosul. A Bienal de Sio Pau-
lo tem nova curadora —a critica Lisette Lagnado—, que, pela
primeira vez, foi selecionada por um jiri internacional, gra-
¢as 20 seu projeto Bloco Sem Fronteiras. Sele¢io de curadotia
é um caso unico na histéria da Bienal, por isso Alberto
Beuttenmiiller, curador da 14* Bienal, e editor do Jornal da
ABCA entrevistou-a. Neide Marcondes, Eliana de Simone

e Claudia Fazzolari analisam a Bienal de Veneza, que serviu
de modelo para a de Séo Paulo. Dois congressos muito im-
portantes: um em S3o Paulo, outro em Ljubliana atestam o
fato de que a critica de arte mantém o seu lado filoséfico de
discutir a préptia ctitica. Ha vatias resenhas de livros recém
langados pelos criticos da ABCA: Ruth Laus recupera a me-
méria de Harry Laus, ctitico e esctitor, que ndo pode ser
esquecido por nenhuma das duas atividades nas quais foi
mestre. Brecheret, de Daisy Peccinini; e o Pequeno Dicio-

nario da Arte do Povo Brasileiro: Século XX, de Lélia Coe-
lho Frota também sdo resenhados, o ptimeiro pog Mirian de
Carvalho; o segundo, por Veronica Stigger. Os 70 anos do
Grupo Santa Helena merecem todas as honras da tdltima
pagina. Creio que as 32 paginas deste nimero se devem 20
fato de que o Jornal da ABCA cumpriu seu papel de supor-
te, a0 unir os criticos nacionais para trocar idéias e ideais.

Alberto Beuttenmiiller — editor.
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Palavra da Presidente

Ao leitor do numero 9 do nosso
Jornal, gostaria de informar os
avangos conquistados nas atividades
do Arquivo e Laboratétrio de Ctitica
de Arte, criado em 2000, através de
um convénio com a Escola de
Comunica¢des e Artes da
Universidade de SZo Paulo.

Este Arquivo ¢ Laboratétio de Pesquisa
sobre a Critica de Arte e a Hist6ria da
Arte Contemporanea tem como objetivo
estudar os arquivos da Abca, e reunir,
preservar e valorizar os documentos e
obras produzidas por criticos de arte
durante a sua trajetéria. Objetiva,
igualmente, criar a¢des que poderio
contribuir para o conhecimento da
atividade ctitica, como por exemplo, os
seminarios e congressos que vimos
realizando.

Nestes cinco anos de atividades, quatro
pesquisadores de iniciacio cientifica, com
supervisao de professores, e outros
pesquisadores vém trabalhando com os
documentos da abca: estdi em
desenvolvimento uma pesquisa sobte o
Congresso Internacional da abca/ aica,
realizado em 1959, e estd sendo estudada
a contribui¢io dos primeiros presidentes
da abca. Estio em andamento estudos
de documentos de Mdtrio Pedrosa e
Antonio Bento. Todas os livtos de ata
da Abca foram digitados e foi elaborado
um breve resumo (wbstrac) de cada uma.
Através de um projeto tematico que
instituimos, foi possivel obter vetba para
a ordenagio, por especialista, de todos
os documentos, guatdados desde a
fundacio da abca, em 1949. O trabalho
comega a ser feito neste segundo semestre
de 2005. Assim,
pesquisadores podetdo estudar os
importantes conteudos preseates no

futuramente,

acervo documental guardado pela abca
que deixa de ser “um arquivo morto” e,
pondo em evidéncia a importancia de seus
documentos, transforma cada um deles
em fonte viva de informagdes.

O Arquivo e Laboratério estid sendo
também o suporte principal para a edigdo
de nossa Colecio Critica de ~Arte, da qual,
em parceria com a Imprensa Oficial,
apresenta-se ao publico os seus dois
primeiros volumes: Sergio Milliet, 100 Anos
e Os Lugares da Critica de Arte. O primeiro
livro inaugura a vertente que focaliza a
contribui¢io dos criticos, presidentes da
ABCA, e parte da produgio critica
realizada pelos intelectuais associados,
com importante contribuicio ao cenatio
da histéria da Cultura Brasileira. O
segundo livro insere-se fn1a outra vettente
priorizada pela Cole¢do, a qual objetiva
discutir questoes atuais e histdricas do

campo da critica de arte.

Lisbeth Rebollo Gongalves

Lancamento de livros:
Ruth Laus

HARRY

29 EDICAO

DECOMO

LA

UM TEMPO pp1Z

Elvira Vernaschi — ABCA / SP
Nossa colega Ruth Laus acaba de
lancar em Santa Catarina dois livros
organizados por ela. Ex secretatia e
hoje sécia honoraria da ABCA, Ruth
Laus recebeu em 2004, uma Mencio
Honrosa refetente ao Prémio ABCA 2003,
por relevantes servigos prestados a
Esta associagio durante o longo periodo em
que viveu no Rio de Janeiro. Na época em que
la viveu possuia também uma Galeria de Arte,
Vlla Rica, onde organizava exposicoes,
conferéncias e saraus literdtios, com o objetivo
de promover as artes e dar oportunidade a
jovens talentos de todo o Brasil. No final dos
anos 90 retorna a Santa Catarina, para se dedicar
ainda mais exclusivamente a divulgar a obra de
seu irmao, o também critico ¢ filiado da ABCA,
Harry Laus.
Os livros em questdo sio: Villa Rica
apresenta um tempo feliz (Santa Maria/RS:
Grafica Editora Palotti, 2005) e Harry Laus,
De-Como-Ser. 2*. Edicio (Porto Belo/SC,
2005).
Villa Rica trata da histétia da galeria (Rio de
Janeiro, 30 de junho de 1956 a 12 de setembro
de 1965), através de textos, fotos, progtamas e
noticias na imprensa sobre as atividades da
galeria. Entre os articulistas encontramos textos
da prépria Ruth entrevistando ctiticos com
Jayme Mauricio, ou de Pedro Manuel e José
Roberto Teixeira Leite, sobre os mais variados
temas, ou entdo as criticas de Quirino
Campofiorito e Augusto Rodrigues sobte as
atividades da galeria. Entre as exposicdes
destacam-se as de Frank Schaeffer, Maria do
Carmo Secco ¢ Rubens Gerchman.
Huarry Lans (em homenagem a seu irmio) é
um livro autobiogrifico que trata da formacio
e atuagio de Harry Laus como jornalista e critico
de arte, trabalhando para os jornais Correio

da Manhi ¢ Jornal do Brasil/R], Revista Veja
e Diirio de Sdo Paulo/SP, entre outros. Em
melo as suas memotias encontramos textos
sobre as bienais de Sio Paulo, eventos artisti-
cos no Rio de Janciro e sobre suas constantes
viagens a0 exterior, com comentitios ctiticos
sobre instituiches ¢ exposicoes visitadas.
(Para informacoes, contatar:

Ruth Lans - Ar. Ger. Celso Raneos, 1495 apto. 301
— CEP 88210.000 — Paorto Belo — SC)

O untverso da arte
popular em dicionario

LELIA COLLILO MRDTA

DA ARTE DO POVO
 BRASILEIRO

Verénica Stigger - ABCA/ SP
Nio se pode negar a forca e a
representatividade da cultura popular
no Brasil, como também n3o se pode
ignorar certa influéncia que esta

exerce sobre a dita “cultura culta”.
Acreditando que € preciso “estudar com mais
regularidade e tornar conhecido um corprs de
informagdes sobre as ctiagdes do povo”, a
antropdloga e poeta Lélia Coelho Frota se
langou 2 exaustiva e inesgotivel tarefa de
relacionar os artistas populares representativos
do século passado (alguns dos quais em
atividade até hoje). O resultado de sua pesquisa
¢ o Pequeno Diciondrio da Arte do Poro Brasileiro:
séenlo NN, langado recentemente pela editora
Aeroplano.

Neste dicionario, Lélia procurou apresentar
informagdes sobre a vida ¢ sobte a obra de cada
um dos artistas listados, além de introduzir
verbetes temiticos, que ajudam a orientar uma
leitura sobre as formas e os conteudos desta
arte popular. Entre estes verbetes, figuram
temas como carnaval, futebol, arquitetura e
espago, religifo, cordel. Para Lélia, “os vetbetes
tematicos permitem ainda transpor a visio
redutora de ‘arte popular’ como a de simples
técnica manual para produzir objetos, que
imbui perigosamente a palavra ‘artesanato’
apenas dos atributos de coisa feita a mio,
pitoresca, ornamental ¢ alienada de significado”.
E arremata: “Esses verbetes permitiram esbogar
um quadro real do alcance e competéncia do
artista popular como arquiteto ou como
interventor nos espacos rural e urbano (...). Eles
visam também ofetrecer uma informacio
minima, mais contextualizada, sobre algumas
das linhas culturais fortes da sociedade
brasileira”.

Com este diciondrio, passa-se a ter um primeiro
registro, mesmo que este n3o seja total, da
criagio popular do século XX. Que ele sirva de
incentivo para outras pesquisas nesta linha.

Brecheret: A Linguagem
das Formas

Mirian de Carvalho - ABCA/ R]J
De autoria da historiadota ¢ critica e arte
Daisy Peccinini, o livro intitulado
BRECHERET: A LINGUAGEM DAS
FORMAS foi lancado em junho de 2005,
no Rio de Janeiro. Resultado de anos de
pesquisa sobre a vida ¢ a obra de Victor
Brecheret, apds Introducio que sintetiza
os propositos desse escrito, seu conteudo
toi desenvolvido em seis capitulos,
abordando respectivamente: 1- Um
tempo de formacio e realizacio dos
primeiros sonhos; 2- Brecheret e a
comocio dos modernistas; 3- Paris anos
20; 4- Entre Paris e Sio Paulo; 5- O
retorno definitivo; 6- Epopéia da forma.
Ao  relacionar e  sistematizar
conhecimentos sobre Victor Brecheret em
seu didlogo com a Furopa, potr meio de
texto claro ¢ profundo Daisy Peccinini
analisa o percurso desse artista,
caracterizando mudancas tematicas e
estéticas que possibilitam a identificacio
de sua escultura na perspectiva do
Modernismo, e na ultrapassagem do
Modernismo. Mas a importincia do
trabalho de Daisy Peccinini abrange
outros aspectos, posto que, tealizando
verdadeira cwradoria iconogrdfica, a autora
traz ao leitor recensio linear da obra de
Brecheret, diferenciando-a em suas varias
matérias ¢ resultados plisticos, bem como
apresenta maquetes e desenhos realizados
por Brecheret a titulo de estudo.
Complementando esse acervo imagistico,
Daisy traz ao leitor documentac¢io sobre
a vida e as atividades de Brecheret,
abrangendo: fotos da cidade natal, da
residéncia e do atelier do escultor; fotos
de Sio Paulo; do Liceu de Artes Oficios;
bem como fotografias de outras
ambiéncias, registrando nio sé lugares e
patsagens, mas petsonalidades que
Interagiram com o artista. Nesse acetvo
de imagens a pesquisadora igualmente
inseriu fragmentos de jornais, cartdes
postais, capas de livros e de revistas,
noticias, catilogos de exposi¢des,
documentos honotificos, etc. Além de
representar importante estudo sobre
Victor Brecheret, a pesquisa da autora
torna-se relevante como reconstituicio de
uma época, indo além dos referenciais
afetos a Historia da Arte.
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Seminario Nacional Critica da critica
ABCA/ECA

Apresentagio

As dissertacGes de Mestrado e as teses
de Doutorado tém propiciado, quase
sempre, a revisio critica da historiografia
historico-artistica, mas dificilmente essas
releituras atingem o publico especializado,
em virtude de sua circulagio restrita e da
falta de uma politica editotial voltada para
esse segmento da produgio universitiria.
O seminario “Critica da ctitica” tem
como objetivo dar visibilidade a essa
producio fora do circulo estritamente
académico, discutindo os resultados e as
hipéteses norteadoras de pesquisas que
estio propondo novas abordagens pata
a problemitica histético-artistica, quando
nio enfocando aspectos até agora nio
levados em conta na reflexio nacional.
Organizagdo/promocgio:

Arquivo e Laboratétio de Critica de Arte e
Histéria da Arte Contemporinea.
Convénio:

Escola de Comunicagdes e Artes da USP
(ECA).

Associagio Brasileira de Criticos de Arte
(ABCA).

Comissio Organizadora

Annatetesa Fabris (USP/ABCA)
Jodo Frayze-Pereira (USP/ABCA)
Lisbeth Rebollo Gongalves (USP/ABCA)
Programa

29 de agosto.

Sessio de Abertura,

Langamento dos livtos Sérgio Milliez-100
Anos e Os Lugares da Critica de Arte, da
Colegio Critica da Arte, edi¢io ABCA/
Imprensa Oficial.

LOCAL: Av. Paulista, No. 37 — Casa das
Rosas — Espag¢o Cultural Haroldo de
Campos.

30, 31 de agosto e 1°. de setembro
LOCAL: Auditétio Lupe Cottim

Escola de Comunicacdes e Artes da USP
(prédio principal)

Av. Lucio Martins Rodrigues 443, primeito
andar, Cidade Universitaria, S3o Paulo.
30 de agosto

9:30 - 12:00 — Mesa I — O séeulo XIX em
debate

1. “Artistas ou amadoras?™:
representagdes dos criticos de arte
sobre as mulheres artistas brasileiras
em finais do século XIX” — Ana
Paula Cavalcanti Simioni (USP
Leste);

2. “Por um outro olhar: as palavras
de Van Gogh” — Luciana Bertini
Godoy (IP/USP, doutoranda).
Debatedor: Jodo Frayze-Pereira
(IP/USP — ABCA)

14:00 - 18:00 — Sessdo de comunicacdes
14:00 - 15:30 - Mesa 1 - A critica oitocentista
em foco

1. “Os salSes caricaturais de Angelo
Agostini” - Rosangela de Jesus Silva
(IFCH/UNICAMP, mestranda);

2. “As relagdes Itilia-Brasil no
segundo oitocentos: a recepgio da

Os LUGARES
daCRITICA
de ARTE

Linbseh Reoaol
A

0 anos

30 Gultural

Sergllo] é‘mlllet

Langamento de livrosde Lisbeth Rebollo Gongalves na sessio de abertura

critica de arte catioca as obras dos
pensionistas da Academia Impetial
na Italia” - Camila Dazzi (IFCH/
UNICAMP, mestranda);

3. “A critica de arte do século XIX
em Sdo Paulo: o caso das obras de
Giovanni Castagneto” - Helder
Oliveira JFCH/UNICAMP, mes-
trando).

Coordenador: Ruth Sprung
Tarasantchi (ABCA).
15:30 - 15:45 - Intervalo
15:50 - 18:00 - Mesa 2 - Discutindo a imagem
técnica

1. “Geraldo de Barros e o Foto Cine
Clube Bandeirante” - Heloisa
Espada Rodtigues Lima (ECA/USP,
mestranda);

2. “O flagrante ¢ o pseudoflagrante
na fotografia de rua de German
Lorca” - Daniela Maura Ribeito
(ECA/USP, mestranda);

3. “Colegdo Pirelli-MASP de
fotografia: a legitimagio de um
discurso” - Carolina Soares (ECA/
USP, mesttanda);

4. “Olhates cruzados sobte a cidade
de Goiss, estado de Goias: registros
fotogrificos do estrangeiro e do
nativo” - Ana Rita Vidica (UFG,
mestranda).

Coordenador: Felipe Chaimovich
(FAAP/ABCA).
31 de agosto
9:00 -12:00 — Mesa II — Repensando a
modernidade

1. “Arte, mito e rito na mo-
dernidade” — Verdnica Stigger
(ECA/USP, doutora/ABCA);

2. “Tarsila do Amaral, a caipirinha
afrancesada” — Laura Brandini
(FFLCH/USP, mestre);

3. “Critérios e juizos: por uma
epistemologia da critica de arte em
Sérgio Milliet” — Naum Simio de
Santana (ECA/USP, doutorando).

Debatedor: Lisbeth Rebollo Gongal-
ves (ECA/USP — ABCA)

14:00 -18:00 — Sessio de
comunicagGes

14:00 - 16:30 - Mesa 3 - Novos olhares
sobre 0 Modernismo

1. “Didlogo entre as artes plasticas
e a publicidade no Brasil” - Silvana
Brunelli Zimmermann (ECA/USP,
doutoranda);

2. “A modernidade do que ainda
ndo foi: uma revisio da historiografia
modernista na construgido de uma
imagem de Sio Paulo por Tarsila
do Amaral” - Solange Mayumi
Lemos (ECA/USP, mestre);

3. “’Familia na praga”: Macunaimas
anénimos?. - Como Guignard
responde a0 ideal nacionalista de
Mirio de Andrade” - Marcos
Aulicino (IA/UNICAMP, dou-
torando);

4. “Hibridos e monstros: arte e
cultura visual nos anos 40” - Priscila
Rossinetti Rufinoni (FFLCH/USP,
doutoranda);

5. “Criangas-artistas, doidos-attistas:
um indice da modernidade artistica
paulistana na revista Rumo” - Rita
Bredariolli (ECA/USP, mestre).
Coordenador: Elvira Vernaschi
(ABCA — MAC/USP).

16:30 - 16:45 - Intervalo
16:50 - 18:00 - Mesa 4 - Arguitetura em
debate

1. “A paisagem como desenho: o
papel dos projetos de Oscar
Niemeyer no redirecionamento
plastico da obra de Le Cotbusier” -
Rodrigo Queitoz (FAU/USP,
doutorando);

2. “Reconsttugio e esvaziamento da
fungio social da arquitetura” - Matia
Isabel Imbronito (FAU/USP, dou-
toranda).

Coordenador: Daisy Peccinini
(ABCA).
1° de Setembro
9:00 -12:00 — Mesa IIT — Do moderno ao
contemporineo

1. “O paradoxo da Arte Incomum”
— Arley Andriolo (IP/USP, doutot);

2. “Anna Bella Geiger — passagens
conceituais” — Daria Jaremtchuk
(USP Leste).

Debatedor: Annateresa Fabris
(ECA/USP — ABCA)
14:00 - 18:00 — Sessdo de comunicagdes
14:00 - 15:40 - Mesa 5 - Repensando o
contemporines 1

1. “Lygia Clark e Metleau-Ponty:
um didlogo” - Daniela Pinotd Maluf
(IA/UNICAMP, mestranda);

2. “Hélio Oitcica: o bandido-herdi
da vanguarda brasileira” - Marcelo
Pinotti Maluf (IA/UNESP, mes-
trando);

3. “Tide Hellmeister e a sua técnica
da liberdade” - Débora Gigli
Buonano (Universidade Presbite-
riana Mackenzie, mestte);

4. “Arte ¢ industtia: o papel ctitico
do jornalismo na cobertutra dos
desfiles-show Rhodia (década de
sessenta) - Patricia Sant’Anna
(IFCH/UNICAMP, doutoranda).

Coordenador: Neide Marcondes
(ECA/USP- ABCA)
15:45 - 16:00 - Intervalo
16:00 - 18: 00 - Mesa 6 - Repensando o
conternpordneo 11

1. “Ag¢bes urbanas no Brasil dos anos
setenta” - Virginia Gil Aratjo (ECA/
USP, doutoranda);

2. “Povera/pobre: um possivel
didlogo” - Marco Antonio Pasqualini
de Andrade (ECA/USP, douto-
rando);

3. “Decifrando cédigos: entendendo
o papel e o lugar da revista Cédigo
no cendrio da poesia visual
experimental brasileira das décadas
de 70, 80 e 90 do século XX -
Felipe Paros (IA/UNESP, mestre).
Coordenador: Cristina Freire
(MAC/USP-ABCA).

Encerramento :

Visita a0 Museu de Arte Contemporinea
da USP

Rua da Reitotia 109

Langamento do Jornal da ABCA
Entrega de Certificados
Confraternizagio

Informacgdes:

ECA - 30914081 - ramal 201 (com
Malu). Inscrigdes:

Por e-mail: abca@abca.art.br

50 vagas gratuitas para USP, UNESP e
UNICAMP, mediante aptesentagio de
carteirinha.

50 vagas para o publico interessado com
taxa de R$ 20,00.
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39° Congreso y Asemblea General de la AICA
Ljubljana - Piran, Eslovenia

Programa divulgado pela AICA em inglés
Carta de candidatura de Henry
Meyric Hughes
Presento mi candidatura para un Segundo mandato
como presidente de la Asociacién, con el fin de com-
pletar la labor urgente de la reforma estructural. Nos

hemos comprometido en ella

y construiremos ejemplos de eventos e iniciativas
viables como respuesta a las diferentes necesidades
de nuestros miembros por todo el mundo. Como
ultima accién, tengo la esperanza de que
teestableceremos los estatutos de la AICA para to-
das las secciones en los campos del arte moderno y
contemporineo como asociacién profesional, orga-
nizada para cubrtir las necesidades de sus diversos
miembros. Lo hago sabiendo que con los otros dos
miembros de la oficina

parisina, estamos capacitados pata trabajar juntos
de manera muy unida y productiva como un
verdadero equipo. Esto no quita pata que nada
pueda realizarse sin el apoyo y la plena confianza
del Comité, de todos los presidentes de las secciones
nacionales y de los miembros en general.

Este es un buen momento para llevatlo a cabo con
su total confianza.

A continuacién les presento nuestras misiones
colectivas realizadas durante mis tres ptimeros afios
como presidente :

Estatutos y reglamento.

En noviembre 2003, la Asamblea General aprobé
por fin los estatutos totalmente revisados,

después de muchos afios de discusién. A primeros
de este afio, el Comité aprobé el reglamento que
sera presentado en la Asamblea General de diciembre
2004. La finalidad de estos nuevos estatutos y
reglamento han ampliado los ctitetios de eleccién
de miembros de la asociacién para asi tener en cuenta
la globalizacién del mundo del arte, la nueva
interdisciplina, el surgimiento de una nueva
generacién de comisatios de exposiciones formados
y el fructuoso cruce entte intelectuales, administra-
dores, educadotes que ejercen funciones criticas de
diversas maneras.

En la prictica, ha sido importante para nosotros pata
demostrar nuestra buena voluntad y la
determinacién tomada para delegar Ia
responsabilidad ejecutiva a un niimero de cuestiones
centrales en las que se incluye la admisién a la
asociacién y la comunicacién con los miembros
individuales en las secciones nacionales, de acuerdo
con el principio de subsidiatiedad.

Internet.

Hemos entrado al fin en la era electrénica. La pagi-
na web (wwwaica-int.org) estd en marcha después
de muchos problemas iniciales, que continuaron
hasta la puesta a punto. Esto fue realizado con un
bajo presupuesto al que afiadimos los ahorros reali-
zados en impresiones y gastos de envio. Estamos
seguros de que las dos cosas que Internet puede

hacer en el futuro es ser nuestro primer ftil de
comunicacién con las secciones y entre cada
miembro de la asociacién, sabiendo que estamos en
los inicios de este fico potencial. Se utilizari como
fuente de informacién, y a veces, como medio de
interaccién para publicar. En el futuro, Internet se
convertird en una parte integral de nuestra relacién
con intetlocutores y nosotros mismos aunque con-
tinuemos a insistir en que es en principio para faci-
litar y completar el trabajo esencial que realizamos
durante nuestros encuentros e intercambios
directos.

Comité y personal de la AICA.

Hemos conseguido alquilar una nueva oficina mejor
adaptada a un precio abordable y con un

contrato m4s largo. Nuestra tnica empleada sigue
siendo Anne-Claude Morice, administradora

que trabaja cuatro dias a la semana. Tenemos un
grafista y un web master que trabajan
puntualmente para la AICA. De vez en cuando
tenemos la suerte de poder pedir la ayuda de
petsonal no remunerado. El resto del trabajo se rea-
liza gratuitamente por el secretatio general,

la tesorera y por mi mismo. Patece claro que
debemos prestar mayor atencién al tema del
personal.

Comisiones.

Hemos teotganizado y reconstituido los grupos de
trabajo — cada uno de ellos se compone de nuevos
ptesidentes y de miembros, respetando reparticién
geogtifica de la asociacién en los siguientes cam-
pos : “Finanzas” (cuyo objetivo es verificar las
cuentas de la asociacién y de buscar
mecenazgo),dirigido por Tineke Reijnders ;
“Publicaciones” (AICA Press y sitio Internet), diri-
gido por Liam Kelly ;“Copyright y derechos de au-
tor”, dirigido por Christophe Domino ; y “Adhesién
y Elecciones”, dirigido por Evelyn Weiss-Ott. To-
das estas comisiones empezaron a trabajar el afio
pasado en relacién con el Comité Ejecutivo, y sont
muy utiles para realizar mejor nuestros proyectos.
Conferencias y publicaciones.

Dada la actual dificultad de financiar actividades
de toda clase, hace dos afios realizamos con éxito
y habiendo encontrado financiacién para ello, una
conferencia panafticana sobre la critica de arte en
Dakar. Realizamos ademis otros proyectos en
colaboracién con las secciones nacionales de la
AICA en Grecia, Pakistan, Turquia y otros ; mesas
redondas en Francfort y San Sebastidn en
colaboracién con la Fundacién Internacional Mani-
festa, de Amsterdam. Dejamos de hacer ‘Art Planet’
(al menos en versién papel), y lo hemos templazado
por una serie de colecciones: por un lado dos
monografias centradas en el arte moderno y
contemporaneo de un pafs en particular (Argelia y
Polonia), con la intencién de seguir con una
publicacién sobre Brasil, Pakistin y los Balcanes);
por otra lado, la coleccién “Discusiones y debates”
con las obras, Derechos de autor y critica de arte y El arte

como construccion social. A estos libros podemos afiadir
las actas del simposié de Estambul y la voluntad de
producir un nuevo volumen sobte la critica de arte
en Affica, donde se combinan los simposios “Arte,
Minorias y Mayotias” y el de Addis Abeba. Las actas
del congreso de Taiwin fueton publicadas y las del
congreso precedente que se celebr6 en los Caribes
saldran este afio.

Libertad de expresion.

Intervinimos en casos como los que se produjeron
en Hong Kong y Haitl, donde las secciones se
quejaron de intervenciones politicas, a veces fisi-
cas, que perturbaron su forma de trabajo. Pusimos
en marcha un procedimiento para enviar una
tespuesta rapida. Pensamos haber llevado a cabo
un

vetdadero progreso, paliando cierto déficit de de-
mocracia y de transparencia en nuestros asuntos
internos. Expusimos nuestro trabajo en el Consejo
de Administracién y después en la Asamblea
General.

Mi programa

Teniendo en cuenta lo realizado, los principales as-
pectos de mi nuevo programa seran :

1 Terminar con la puesta en marcha de las refot-
mas de los estatutos, aprobados pot la Asamblea
General y por todas las secciones. A continuacién
no efectuar mas reformas internas durante

este trienio con el fin de concentrarse en las prioti-
dades aqui presentadas.

2 Lanzar una politica de adhesién para encontrar
financiacién, aumentar la representacién geografi-
ca de la AICA e implicar activamente a ctiticos y
profesionales mds j6venes.

3 En esta misma 6ptica, crear nuevas secciones en
las regiones donde nuestra presencia es débil o
inexistente : India, parte de Africa, las repiblicas de
Asia central, Oriente Medio y parte de América la-
tina. También consolidar la adhesién a la seccién
Libre en los casos necesatios.

Mejorar la calidad de los servicios que proponemos
y del total de las actividades que organizamos en
las regiones del mundo que son menos favorecidas
por el mercado del arte y que carecen de
infraestructuras y de financiacién.

4 Una vez arregladas las cuestiones jutidicas y
fiscales, crearemos una categoria “Miembro
benefactor” para asi poder enconttar financiaciones
suplementarias a través del reclutamiento de nuevos
miembros y de bisquedas mis definidas dirigidas
hacia fundaciones y empresas.

5 Utilizar los nuevos fondos pata mejorar la calidad
de los servicios que proponemos a nuestros
miembros, aumentando el petsonal, proponiendo
formaciones y empleando un presupuesto importante
a Internet. Aumentando también nuestro programa
de actividades y de publicaciones.
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Participagdo brasileira no Congresso da AICA
2005, Cristina Freire debate o conceito de rede
para a arte contemporanea

Cristina Freire, docente do
MAC-USP e co-curadora da
27" Bienal Internacional de
Sao Paulo, ird participar do
Congresso Internacional da
Aica em Ljubljana, em Setem-
bro préximo. O trabalho a ser
apresentado nesse evento é re-
sultado da pesquisa de longa
duragio que vem realizando
junto ao acervo do Mac-USP, e
nesse caso, contemplando um
vetor desenvolvido no contex-
to de um projeto de pesquisa
tematico da Fapesp (Fundagio
de Auxilio a Pesquisa do Esta-
do de Sao Paulo) volta-se para
as relagOes entre a arte postal e
a internet art.

Segundo a pesquisadora, as
nog¢des de sistema e de  rede sao
alicerces para a delimita¢do do
campo da arte contempotrinea.
Lembra que, nos anos 1970,
varios artistas privilegiaram o
sistema como matéria, e cit-
cuitos alternativos expanditam
os lugares da arte. Explica que
trabalhos como “Insercoes em
circuitos ideolégicos” (1970),
de Cildo Meireles, e Projeto
Manet (1974), do artista alemio
Hans Haacke sdo, por isso,
exemplares, pois sinalizam que
nao ha conflito de interesses
entre o sistema da arte e 0s sis-
temas politicos, econdmicos e
sociais. Na arte postal, explica,
a reprodutibilidade é um modus
operandi que torna, a idéia de
otiginalidade problematica. O
museu imaginario e as apro-
priagdes artisticas que se valem
de estratégias e imagens pro-
prias aos meios de comunica-
¢do de massas sdo seus teste-
munhos negativos. Isso pode
ser notado, mais recentemen-
te, com a internet art na qual o
autor e o seu destinatario estao
cada vez mais associados num
mesmo projeto. O destinatario

¢ co-autor do trabalho artistico,
ambos partilham o mesmo es-
paco sensivel das interfaces e
das redes, e a mesma tempo-
ralidade — a do tempo real — no
imediatismo de uma permanen-
te impaciéncia. No Brasil, o at-
tista pernambucano Paulo
Bruscky (Recife, 1949), artista
cuja obra Cristina Freire vem
pesquisando em profundidade
desde 1998, ¢ um dos pioneiros
da arte postal. Isto significa que
reafirma em sua poética o pri-
mado da circulacio sobre a for-
ma, da rede sobre o artista iso-
lado, do alternativo sobre o ins-
tituido, das margens sobre o
centro. Ndo por acaso, € relevan-
te o lugar da América Latina e
dos paises do Leste Europeu
neste circuito aberto, naqueles
dificeis anos 1970. A abertura da
rede de arte postal, pela sua ca-
pacidade inerente de furar blo-
queios, € inversamente propot-
cional a0 fechamento politico e
ideolégico nesses paises. Segun-
da observa a pesquisadora, nio
por acaso, sao as geragOes mais
jovens que se valem dessa rede
sem centro e, dentro das possi-
bilidades dadas pelo contexto
histérico e tecnoldgico, ope-
ram-na estrategicamente, num
misto de “provocagio e espe-
ranga”. A artista mexicana
exemplar nesse estudo, Minerva
Cuevas (México, DF, 1975),
toma a rede como partida para
a reinven¢io do tecido social,
esgarcado pelo enfraquecimen-
to dos Estados Nacionais e da
politica de emergéncia, tio bem
conhecida pelos attistas latino-

americanos.

Congresso de Criticos de 1959

O Arquivo e Laboratério de Critica
de Arte vém sistematizando e
estudando documentos relativos a
histéria da ABCA. Uma das jovens
pesquisadoras relata um pouco do
seu trabalho

Maria Zmitrowicz(especial)
Poucas pessoas sabem, mas entre os
dias 17 e 25 de setembro de 1959,
teuniram-se no Brasil os principais
nomes da critica de atte, arquitetura e
urbanismo do mundo para estudar a
nova capital brasileira, ainda em
construgao. O congresso foi oficial e
promovido pela secdo brasileira da AICA,
hoje mais conhecida como ABCA:
denominado Congtresso Internacional
Extraordinario de Cri-
ticos de Atte; extraot-
dinario porque se deu
em 1959, um encontro
adicional aos previa-
mente organizados
congressos de 1958 ¢
1960.
O Congresso foi aber-
to em Brasilia em 17
de setembro, as 15 hotas, pelo presidente
Juscelino Kubitschek, antes mesmo da
atual capital do Brasil ser inaugurada. Os
principais organizadores do congresso
foram os criticos Mario Barata e Mario
Pedrosa, secretariados pela senhorita Gille
Delafon da AICA.
O tema geral do Congresso foi .4 Cidade
Nova ¢ a Sintese das Artes, e as oito sessdes
foram divididas em tematicas como 4
quitetura, Urbanismo, Artes Plisticas, Artes
Industriars, Arte e Edneagao, entre outras. Além
de Brasilia, tivemos debates nas cidades de
Sao Paulo e Rio de Janeiro nesse impottante
encontto,
Entre os participantes internacionais
podemos citar os criticos Giulio Catlo Argan
(Italia), Meyer Schapiro (Estados Unidos),
Gillo Dotfles (Italia), Jorge Romero Brest
(Argentina), Douglas Haskell (Estados
Unidos), Bruno Zevi (Italia), Will Haftmann
(Alemanha), entre outros. Dos brasileiros,
destacamos a presenca do critico Sérgio
Milliet, presidente da ABCA na época, Oscat
Niemeyer, Fayga Ostrower, além dos
organizadores Mario Pedrosa e Mario Barata.
A documentagio, que deu inicio 4 nossa
investigacdo histérico-cientifica, foi
encontrada pela pesquisadora Verdnica
Stigger durante seu trabalho na Itilia, na
Biblioteca da Universidade de Roma, Fundo
Lionnello Venturi. Acreditamos que estes
anais do Congresso Internacional de Criticos
de Arte de 1959 foram enviados ao proprio
Lionello Venturi, entdo Presidente de Honra
da AICA, que ficou impossibilitado de

comparecer a0 Congresso no Brasil por

Criticos de Arte visitam Brasilia antes da sua inaugu-
ragao.

questdes de saude. Além desta documen-
tagio em lingua francesa, analisamos do-
cumentos em portugués (doacio de
Gledson da Rocha e Marcelo Moutrel ao
acervo da ABCA) que hoje sabemos tra-
tar-se de comunicacdes previamente envi-
adas aos organizadores do Congresso, e
que serviriam de base para as exposi¢oes.
Complementa-
mos nossa pes-
quisa com a
sistematizacio
e analise de
documentos
do arquivo do
CEMAP (Cen-
tro de Estudos
Miario Pedrosa),
mais especificamente artigos de jornais ¢
correspondéncias de Mario Pedrosa. O res-
gate desses documentos deu-se, primeira-
mente, com a leitura e sistematizacdo dos
mesmos, depois a analise buscou gerar mai-
ores informagdes sobre um petiodo tao im-
portante para a historiografia brasileira e
um momento essencial para o estudo da
critica e da histéria da arte contemporanea.
O trabalho de pesquisa de Iniciacio Cien-
tifica que desenvolvi no Arquivo e Labo-
ratério de Critica de Arte contou com o
apoio da FAPESP. A pesquisa mais ampla
que forneceu dados e ferramentas para a
realizacdo deste trabalho esta inserida no
projeto intitulado “A Contribuicio da
ABCA para a histéria da Critica”, em de-
senvolvimento pela Professora Doutora
Lisbeth Ruth Rebollo Gongalves, nesse
Laboratério de Critica de Arte criado por
um convenio entre a ABCA e ECA (Esco-
la de Comunicag¢bes e Artes da USP).

O material estudado, durante um ano de
Pesquisa de Iniciacdo Cientifica, ja estd
digitalizado ¢, posteriormente, serd levado ao
conhecimento publico, com a publicagdo de
um livro sobre o Congresso Internacional de
Criticos de Arte de 1959, no qual estardo
transcritas as comunicacoes, ao lado de
ensaios que tratardo da contextualizacio
historica desse importante evento da
Associacdo Brasileira de Criticos de Arte. O
livro saira na colecio Ciitica de Arte, editada
pela ABCA com apoio da Imprensa Oficial
do Estado de Sio Paulo.
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A pintura de José Bezerra
e as luzes nas cores da noite

Personagens Fabula Fantastica

Mirian de Carvalho ABCA / RJ
Nascido no Maranhio, residente no
Estado do Rio de Janeiro, em seus
primeiros trabalhos José Bezerra
visitou estética de cunho
expressionista, cubista e realista, em
momentos diversos. Mais tarde,
voltando-se para visSes simbdlicas e
oniricas, ele se langou as paisagens e
interiores habitados por seres
imagindrios. Nessas regides de
encantamento, ele tangencia plasticidade
intrinseca as cores, que se tocam, gerando
ténues 4reas de sombra, onde se misturam.
E distendem-se em sofridas e delicadas
texturas. Nas telas de José Bezerra as cores
anoitecem, realigando a impossivel passagem
do invisivel ao visivel. Realizando, podemos
assim dizer, posto que o pintor traz 2
visualidade o mundo da fibula da noite
apreendida por olhar titil, inventando
matizes.

Mas na pintura de Bezerra esse mundo das
coisas fantasticas ndo se mostra fuga ou
escapismo da realidade. Tal como nos diz
o critico de arte George Racz, que em
breve publicard estudo sobte a obra do
artista, esse processo criativo despertou nos
tragos realizados na meninice do pintort,
quando a fiabula nordestina emergiu nos
desenhos, registrando aquela ambiéncia, e,
igualmente, nos personagens. Eis que nessa
heranca dos lugares e habitantes da infincia
insutgem-se na pintura de José Bezerra
estorias contadas por cores notivagas,
centralizando o Homem nas tensdes
cromaticas que se criam entre lume e
sombreado. Nesse jogo de luz e sombra, a
figura humana surge ambivalente.
Andrégina, a figura humana percorre
paisagens. Quando abrigada nos intetiotes,
ela contracena com objetos, e com seu

Foto divulgagio

préprio corpo, que, inteiro ou fragmentatio,
algumas vezes se petcebe plural.

Cabelos longos. Face ambigua. Movimento.
Rosto e corpo sugerindo espera. E
sugerindo ultrapassagem de algum espago
imemorial. Esse ser das cores notivagas
rememora os ancestrais? Quem sabe,
encarna a estirpe? Deslocando-se ou em
repouso ativo, toda a nebulosidade setia
pouca para dissipar-lhe a presenga. Toda a
nebulosidade seria pouca para definir-lhe
o {ntimo. E a escuriddo setia insuficiente
para negar-lhe as luzes nas cores da noite.
Ou esconder-lhe o intimo nas coisas que
se recusam a perecer. Ou se recusam a
anoitecer antes da noite. Mas, observe-se,
em sendo noturna, a pintura de José
Bezerra ndo se concentra no isolamento
do negrume e dos cinzas. Nos espagos
pictéricos concentram-se cotes e
luminosidade. Butlando sombras, nos
ambientes abertos ou fechados vibram os
agyis, 0s verdes, 0s amarelos, os lilases, e outras
luzes. Em esquiva da escuridio, jorra
pulsante vermelho. Ante o colorido,
percebemos que nas telas do pintor a noite
¢ espago de convivio. Lugar transitério.
Lugar das cores ativas, olhando-se por
dentro para expor sua face introspectiva.

Ante o cromatismo dos espagos da noite,
percebemos um acordo entre 2 madrugada
e o dia, buscando possibilidades. Se nas
figuragées simbdlicas dos povos, a motte
se representa pelas trevas, lembremos que
“a vida nunca conseguiu acreditar na
morte”, Na pintura de José Bezerra,
transcendendo as func¢des referenciais do
retrato, das paisagens e das coisas, insete-
se a saga dos seres vivos posicionando-se
visual e simbolicamente em ditegdo i luz.
Nas paisagens ou nos interiores, caminham
luzes. Se do ponto de vista poético a
“matéria” do pintor € a cot, pode ser dito
que na pintura de José Bezerra essa matéria
se ilumina nas luzes da noite.

O sonho do arquiteto

Oscar D’Ambrosio - ABCA/ SP
A exposi¢io do artista plastico
paulista Claudio Tozzi, na
Associac¢ido Paulista de Medicina, de
22.de junho a 22 de julho de 2005, é
um convite instigante para
mergulhar na producio de suas

imagens desde meados dos anos
1990 a 2000. Intitulada “Arquitetura
imaginaria”’, mostra como materiais
concretos podem se transformar em
mote pictérico.

O préprio titulo da exposigio ja revela
uma ambigiidade sutil. Se o substantivo
“arquitetura” nos faz pensar em
construgdes solidas e rigidas como
edificios e casas, o adjetivo “imaginario”
suscita um outro universo mental, o da
criagdo de elementos que nio existem
concretamente, mas que se mantém no
universo mental de cada observador.
As doze imagens da exposigio trabalham
justamente nesse diapasiio. Com a sua
cuidadosa técnica baseada na justaposicio
de reticulas, que pode ingenuamente ser
confundida com o pontilhismo de artistas
como o francés Seurat, Tozzi trabalha
elementos arquitetdnicos de forma
renovadora.

As escadas de Claudio Tozzi sio a entrada
para um mundo pictdrico, ndo para casas
ou edificios. Podem ser retas ou tet
angulages, mas mantém os principais
elementos da pesquisa com a cor e a
forma que caracterizam o artista. Elas ndo
levam para lugar algum, a nio ser pata a
consciéncia da harmonia plastica que 2 arte
consciente propicia.

Quando vemos casas em Tozzi, estamos
perante um jogo de justaposicio de cores
para a criagdo de efeitos pictéricos
marcados pela delicadeza e refinamento.
Elas ndo sio identificiveis como objetos

Foto divulgagdo

do mundo real, mas como imagens
pictoricamente erguidas.

Da casa, o artista plastico patte patra as
fachadas. S4o mostradas em tons ocre ou
ainda com sutis jogos cromiticos de
amarelo, verde e azul. Mais do que
elementos de uma residéncia, sio
composi¢des visuais, que conduzem 4
reflexdo do artista em se aproximar cada
vez mais de uma arte que dispensa os
referenciais do mundo real.

O passo seguinte nessa construgio sio os
telhados. Se, por um lado, pode-se dizer
que evocam o passado, principalmente o
das moradias antigas de Séo Paulo ou de
algumas cidades histéricas periféricas; por
outro, observa-se, com mais interesse, a
maneira como a construcio visual
provoca no observador uma sensac¢io de
leveza.

As cores mais quentes e contrastantes dos
trabalhos com o titulo genérico de Cidade
utilizam maiores massas de cor e
contornos mais espessos. A cidade ganha
peso em seus edificios. Mas a referéncia
arquitetonica se perde quando se petcebe
que o artista paulista nfo fala
explicitamente do espa¢o urbano, mas
apenas o utiliza como ponto de partida
para a sua arquitetura visual.

O conjunto exposto, portanto, surge de
maneira didfana, embora trabalhe com
elementos concretos, desde as escadas as
cidades. Seu grande segredo esti na
técnica utilizada para construir um
universo préprio, no qual as escadas nio
tém preocupagio de ter um inicio e um
fim, e as cidades ni2o necessitam ser
metropoles concretas. Sdo todos
elementos de ctia¢io estética. E com isso
se bastam!
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Agenciamento e Temporalidade da Bienal de Sao Paulo

Renovar a Bienal de Sdo Paulo com
a finalidade de gerenciar uma arena
livre para distintas idéias e conceitos
€ uma proposta que se enquadta
numa experimentagio adotada por
varios eventos semelhantes. Essa
medida nio desmetece o legado
precioso acumulado desde seu
nascimento em outubto a dezembro
de 1951.

Apébs a Segunda Grande Guerra
Mundial, os conceitos, princi-
palmente no ambito politico-filo-
s6fico, tomaram novos rumos.
Virios povos espalharam-se pot
diferentes continentes; e a atte cap-
tou este mapeamento significativo
e os fendmenos culturais ocasio-
nados.

Apesar de o mundo ter-se dividido
em dois blocos, a presenca do
momento histérico assinalava:
anseios, descrencas, sonhos e es-
perangas de civilizagdes. A arte ti-
nha como exercicio articular a ex-
perimentagio poética com olhos
voltados para o futuro sem des-
prezar o passado, através de suas
raizes e de um significativo contexto
cultural via-se a luz no fim do tdanel .
As primeiras edigdes da Bienal de
Sdo Paulo anexaram, grosso modo,
uma reflexdo contemplativa
elementos que indagavam: a crise de

b

identidade em relagio ao novo
continente adotado ; o relacio-
namento com a tecnologia ainda era
brando e a composi¢io do efémero
trazia o senso ctitico cada vez mais
provocadort.

A terra promissora acenada pelas
Américas servia de passaporte para
o vislumbre de um futuro seguro
onde o plantio de ideais geratiam
alicerces de reflexbes e novos
pensamentos. Surgia um campo
acolhedor avido em receber in-
fluéncias e civilizacdes milenares.
Enxertos foram feitos gerando um
naipe de artistas significativos da era
p6s-moderna.

O Brasil foi um dos nucleos
presenteados por esta imigracio,
muito contribuiu com a influéncia da
sua cultura para o desenvolvimento
de uma arte mesclada. A Bienal
atravessou épocas repressoras
envolta em paradigmas onde a ctise
confrontava-se com o progtesso e
o desnivel social . Num pais onde

Escultura de Oscar Niemeyer

as verbas da educacio e da satde
sao até hoje desviadas para outros
fins, incluindo o pagamento dos ju-
ros abusivos da divida externa ,
contraidos para fins escusos dos
poderes déspotas.

A Bienal de Sio Paulo sobreviveu a
esses anos com resisténcia deixando
um registro admiravel. Descartar a
Bienal ¢ retroceder, permitindo que
a opressao e a desvalotizacio
cultural volte a se instalar. A arte é
um campo gerador de opinides, um
vasto territério para que o artista
possa deflagrar através do seu
processo de criagdo o seu parecet €
de uma coletividade. E fundamental
propiciar o fluxo das diferentes
identidades em funcio de um
confronto democtitico.

Na primeira Bienal do Barro
realizada no Museu de Arte

Moderna de Caracas-Venezuela, na
década de 90, patticipei com os cti-
ticos e estudiosos das artes visuais :
Andrée Locan, Bill Harp e Clorindo
Testa de uma mesa-redonda segui-
da de grupos de avaliagio sobte a
importancia da Bienal de Sao Paulo
em relagdo aos demais continentes.
O trabalho focalizava: os agen-
clamentos, tipos e procedéncia, a
producio de subjetividade e o inte-
resse pelo discurso do outro. De
forma sintética e objetiva os patti-
cipantes ressaltaram a conttibuicio
da Bienal como veiculo de comuni-
cagdao e valorizacio do Homem
atrelado a valores democriticos e
humanfsticos.

Neste simpésio foram abordados os
vicios dos grupos estéticos, a
repeticao constante de indica¢des de
artistas e o fantasma de uma arte

universalista castradora. O concenso
dos presentes néo descattou a influ-
éncia da tecnologia como suporte da
arte marcada, principalmente pela
rede de informatica.

O conceito de contemporaneidade
foi preservado abolindo qualquer
postura coercitiva. Com parti-
cularidade a antropdloga Andrée
Locan chamou a atengdo para im-
provisacao suicida de muitos artis-
tas em adotar novos suportes no
intuito de nio serem marginalizados
por um policiamento cultural mal
informado.

Os fazedores de cultura procuram
chocar para atrair a midia e o pu-
blico . A industria cultural deve
existir sem comprometimento de
apenas entrar no mercado da arte.
O melhor investimento esta atrela-
do 2 educagio e suportes que valo-
rizem o individuo juntamente com
concepgdes voltadas para rupturas
coerentes.

Que transformagdes sdo estas quase
que obrigatérias nos saldes,
Documentas, Bienais etc. que levam
a legitimar a arte para total falta de
senso-critico?  Uma modelizacio é
despejada onde truques tentam
sinalizat os caminhos da contem-
poraneidade. A mais antiga Bienal
de arte no mundo, a de Veneza na
sua 51* edigdo, restringiu o ndmero
de participantes, segundo seus co-
ordenadores, permitiria uma obser-
vagao mais atenta do publico. No
entanto o chamariz pata o evento
deteve-se a lumindria da portugue-
sa Joana Vasconcelos, feita com ab-
sorventes {ntimos.

A questio da diversidade cultural
¢ ampla, tanto o mestre Valentim
com os seus bonecos de barro,
como a experiéncia de Hélio
Oiticica no Morro da Mangueira
para fundamentar uma anilise da
arquitetura carioca e a arquitetura
de Oscar Niemeyer onde a forma
€ interligada a figura ¢ o elemento
geométrico numa sensibilidade de
traco - todos trazem a esséncia do
contemporineo. B importante to-
mar de exemplo estes atratores e
mostrd-los nestes grandes even-
tos, certamente o publico e a arte
agradecerio.
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Sagrado X Profano: a génese de uma instalacao

E um conceito hoje aceito pela
critica de que o processo da ctiagio
artistica é mais importante e
enriquecedor que a obra final. Ha até
quem nio creia que haja uma obra
final, toda a obra de arte setia uma
obra aberta e, assim, passivel de set

desconstruida.

E 6bvio que para se descobrir a génese de
uma obra de arte é preciso que a artista
apresente anotagoes, seu didrio de botdo;
tudo o que foi registrado: tanto durante o
petiodo de gestagdo quanto durante cada
passo da obra ora em progresso.

Hoje, ha obras que sio elas préprias um
petrmanente processo criativo e ndo mais
obras fechadas. Isso porque seus signos
tém, como toda obra pds-modetna, um
emaranhado de significantes (imagem visual
do signo) que produzem uma vitalidade

Mattha Simdes

Série Cultos. Forografa digital, 30 x 20cm. 2004.

andrquica € cadtica (tudo que tais termos tém
de positivo) para abrir a mente do fruidor
a uma grande gama de significados
(imagem mental do signo). E o caso da
instalagdo de Martha Simdes Lug Corpo
Objeto.

Tudo comegou quando a artista analisava
a dicotomia entre sagrado e profano, ao
pteparar uma mostra para a Capela do
Morumbi denominada: A Sombra da Rosa e
o Vén.

As anotagSes de Martha Simdes sempre a
acompanham, como um Diario de Bordo.
Descobriu-se, paralelamente, 4 pesquisa da
artista que havia ali uma ruptura entre a
modernidade ¢ a pés-modernidade pela
simples escolha dos elementos, que itiam
compor a instalagdo A4 Sombra da Rosa ¢ o
Vén. Como fomos os responsaveis pelo
texto anterior, o leitor deduzird que esta
critica também estd em processo e em
progresso; e que no fundo estamos
mostrando a génese da critica que vem
acompanhando as instalages, a0 mesmo
tempo em que procuramos desvendar a
nova instalagio de Martha Simdes. A nova
instalagdo ¢ na verdade a continua¢io das
duas antetiores: .4 Sombra da Rosae o Vén e
Maira/ Maria, como iremos ver.

Ao analisar a génese de A4 Sombra da Rosa e
o0 VVéu vimos que a obta de Martha Simdes

Série In-culto. Acrilica s/ tela, 2x2.60m. 2004,

deixava a modernidade trocando-a pela
pés-modernidade. Nas instalagoes
anteriores da artista havia um fio condutor,
propriedade da modernidade. Potr outro
lado, 4 simplificagdo da modernidade se
opbe a contradigdo da pds-modernidade.
Em sua obra anterior o processo
exclusivo da modernidade — ou uma coisa
ou outra foi trocado pela inclusividade
da pés-modernidade: e uma coisa e a outta.
Na instalagio LUZ CORPO OBJETO a
troca fica ainda mais visivel. Por isso, a
pintura da Martha Sim&es na instalagio
deixa de ser uma obra em si, para instalar-
se como mais um objeto de parede, 2
ocupat seu lugar como qualquer outro,
como a ceramica e a fotografia digitalizada
€ o video. Tudo se torna luz e objeto e

Série Cultos. Fotografia digital, 20 x 30cm. 2004.

corpo. Os blocos de signos continuam 2
ser postos lado a lado sem que fique claro
o significado que os une, processo este que
em grego se chama parataxe (tdxis = ordem,
arranjo, mais o prefixo para). Martha SimGes
uniu os blocos de signos de distintas
ptocedéncias: Mircea Eliade, Roland
Barthes, Gaston Bachelard, Jorge Luis
Borges, além de mitos de seitas arcaicas. E
os religou; afinal religido quer dizer religat.
Se havia seis blocos “religados” em .4
Sombra da Rosa ¢ 0 Véu, em Laug Corpo Objeto
os blocos de signos sio treze, com
significantes os mais dispates, a oferecer
os mais profundos e ambiguos significados.
Na primeira instalagio fiz um poema pata
mostrar como funciona a parataxe na
linguagem verbal:

]
8
£
w3
£

!
=
=

A Sombra da Rosa e o Véu

Uma danga
De deuses
Este ritual silente
Anima rediviva
A rosa
Entre seis portais
Metas fémeas de seda
Pétalas pesares
Por entre véus

Sem desvendi-los.
Se A Sombra da Luz ¢ o Véu era uma
instalagdo poética, a instalagio LUZ Corpo
Objeto é uma instalagio prosaica e
multidisciplinar. Ou seja, se em A Sombra
da Rosa e 0 Véu temos uma sintese, em
Laug Corpo Objeto temos a anilise dos

Auto-retraro. Fotografia digital, moldura de madeira
e colagem, 144 x 68 cm. 2004

Martha Simoes

Tacito Carvalho

diversos e diversificados elementos
constitutivos da obra, o que resulta em
prosa visual.

Embora se trate de outra instalagio, Lag
Corpo  Objeto impregnado e
contaminado pelos objetos das duas

esta

instalages anteriores. Entre essas duas
instalagées houve uma outra —Mafira/
Maria— s6 vista em Portugal, e que se
tornou o elo de ligagdo entre as outtas.
Pelo jogo de palavras Maira/ Maria ja se
pode ver que hd um trocadilho, 4 maneira
de Marcel Duchamp (1887-1968). Madra/
Maria traz o universo da mulher indigena
pagd em contraponto a Maria, 2 mie de
Jesus das Sagradas Escrituras. Maira é
também a herofna do romance de Darcy
Ribeiro.

E o aspecto mais antropolégico dessas trés
instalagBes unidas pela dialética do Sagrado
e do Profano. E importante notar que na
génese dessas instalagbes hd uma visio

Tenho fe’ otograﬁa digital, acrilico, limpada
fluorescente e veludo. 2003.

feminina do sagrado e do profano. Ha nos
jogos de luz e sombra objetos-fetiches que
sdo apropriagdes do universo feminino, bem
como simulag&es e simulacros provenientes
da forma de ver o profano e o sagrado
pela ética da mulher. Certos objetos sdo
partes do mundo da sedugio e sensualidade
da mulher, mas ali colocados para uma
reflexdo extra-sensotial e racional.

Ha trocadilhos verbais nos titulos de cada
série que ocupa cada parede da mostra,
mas ha também trocadilhos visuais nos
objetos expostos, is vezes um objeto sacto
pode tornar-se de imediato profano, se o
fruidor conseguir ler nas entrelinhas das
formas bizarras dos objetos produzidos
pela artista versus os objetos prontos, como
cadeiras, véus e Luz-Corpo.

As trés instala¢cdes — A Sombra da Rosa ¢ o
Véu, Maira/ Maria e Lug Corpo Objeto —
estio integradas na atual mostra da
Fundagido Mokiti Okada. Sioc trés
instalagSes inacabadas de propdsito para
que haja uma continuagio sempre, ora com
a presen¢a maior do sagrado, ora com a
maior presenca do profano. Mas sempre
com 2 presenga da poesia visual emocional
de Martha Simdes.

Tacito Carvalho
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Noticias da Bahia

César Romero - ABCA/BA

E bom saber o que acontece em
outros estados, de forma muito
simples e direta. Assim temos uma
melhor integracdo entre nossas
culturas, construido um Brasil
melhor informado e aperfeigoando

verdades.

A Bahia tem se destacado no cenario
nacional pot eventos como o Salio da
Bahia promovido pelo Museu de Arte
Moderna da Bahia e seu diretor Heitor
Reis, um de nossos associados. O Salio da
Bahia é hoje reconhecido como o mais
representativo da produg¢io contem-
porinea brasileira, scja por conteudo e
pluralidade. B um estimulo a renovagio da
investigagdo do pensamento e da
visualidade brasieira nos dias atuais. O
evento estd em 11° edigio e vem atraindo
a atencio de artistas e criticos nacionais e
internacionais. Neste certame inscreveram-
se 1.399 artista do Brasil, ainda da
Alemanha, Canada, Itdlia e Holanda.
Selecionados apenas 30. O Saldo da Bahia-
MAMBa, além de estabelecer um didlogo
constante com o publico baiano, tem com
os Prémios de Aquisi¢io uma politica
acertada de formagio de seu acervo.
Dezenas de trabalhos foram incorporados
20 Museu de Arte Moderna da Bahia, com
essa postura cotreta.

Outro acontecimento importante é o
Projeto Cultural ArteSofitel, iniciativa da
Prova do Artista Galetia de Atte e dos
Hotéis Sofitel em Costa do Sauipe - Mata
de Sio Jodo - e Hotel Sofitel de Salvador,
lan¢ado em novembro de 2004,

O Projeto pretende oferecer aos hospedes
dos hotéis e publico em geral, a
possibilidade de contato com a obra de
artista baianos das mais diversas tendéncia
artisticas. Todos expressivos representantes
da moderna produgio artistica da Bahia.
Sio diversas técnicas, os enfoques, as
tematicas, mas todos mostram, em comum,
4 preocupagao com sua terra, sua gente,
sua cultura. O Projeto ArteSofitel além de
contemplar Salvador, Mata de Sio Jodo
(Costa do Sauipe), Rio de Janeiro até o fim
do ano comegard em S3o Paulo e Buenos
Aires. Havera intercambio entre artistas
destas cidades e baianos.

A EBEC Galeria de Arte tem como
curadora Matilde Matos a mais antiga e
importante critica de arte da Bahia em
atividade. Matilde acompanha de perto a
produgio de artistas, sempre visitando
ateliés, recebendo-os em casa, dialogando
com disponibilidade rara. Enquanto
curadora da EBEC seu maior interesse é
mostrar a producio atual da arte baiana ¢
“expor o0s que nunca tiveram vez”. Assim
em coletivas de 6 a 8 artistas revela novos
talentos ¢ os divulga com seu imenso
prestigio junto a midia. Suas escolhas se
d3o por técnicas - assim pinturas, desenhos,
gravuras, cerimicas, quadrinhos, novas
midias, sio tratadas de forma peculiar e
aprofundada.

César Romero e Lisbeth Rebollo
Gongalves em dia de langamento

Salvador tem muitos leildes, mas
trés de destacam pelo especial
cuidado dos marchands Paulo
Darzé, (que hoje tem o espago mais
bem equipado e o melhor acervo
de nosso estado), Roberto Alban e
Marcos Cuti. Os leilées provocam
interesse nacional, onde circulam
pecas raras de extremada qualidade.
A Galeria Cadlizares da Hscola de
Belas Artes da UFBa foi re-
centemente restaurada e abriu com
individual de Paim, attista recém-
formado pela Escola. A sua segun-
da atividade —em junho - foi a pa-
lestra e lancamento dos livros Euire
Cenografias: O Musen ¢ a Exposigio de
Arte do Séenlo XX (Edusp/Fapesp/
de Lisbeth Rebollo Gongalves e
também Sérgio Milliet — 100 anos ¢
Os Lugares da Critica de Arte, os dois
altimos da Cole¢do Critica da
ABCA, pela Impressa Oficial do
Estado de Sdo Paulo. Quatro dias
depois no Complexo Costa do
Sauipe - Mata de Sio Jodo — no
Super Clube Breezes ¢ Galeria Fa-
bio Pena Cal, aconteceram os mes-
mos lan¢amentos. A professora
Lisbeth em ambas as situacoes teve
grande publico e ampla divulga¢iio
na impressa. F importante salientar
que a Colecio Critica de Arte da
ABCA era um anseio dos anos 60
que agora se cumpriu. Artistas,
ctiticos, intelectuais, professores e
alunos da EBAUFBa e grande
publico presente parabenizam a
professora pelo evento.

Os espagos
profissionalizaram de forma
exemplar ¢ podemos citar a ACBEU,
o ICBA, Espaco Cultural Correios,
Espago Cultural da Caixa, Galeria
Prova do Artista, Galeria Fabio
Pena Cal, MCR Galeria de Arte,
Paulo Darzé Galeria de Atte,
Roberto Alban Galeria de Arte e
Museu de Arte Moderna da Bahia.
O diidlogo entre os artistas ¢
amistoso, a quase totalidade tem
nogio de classe e cumplicidade. O
metcado tem respondido a oferta
que cresce ¢ é plural.

Salvador ¢ a terceira cidade de pals,
vindo logo apés Sio Paulo e Rio de
Janeiro e guarda sempre a tradigio
do bem receber, cultura anfitrii e o
gosto pelas artes.

expositivos  se

Foto divulgagio

Os domisios da pintina

Raul Cérdula - ABCA/ PE
Carlos Pena Filho pintava com palavras.
Escreveu: “Olinda é s6 para os olhos, /
ndo se toca, é s6 desejo. / Nio se diz: ¢
14 que moro. / Diz somente: é 14 que
vejo”. Aqui se estabeleceu hd muito o
império da pintura. Aqui se pinta
completamente. Nestes tempos em que
se diz que a arte mozreu, ao se vé Olinda
se diz: viva a artel A pintura aqui se
mantem viva, natural, diiria e
permanente.
No ateli¢ de Samice as obras de Marcelo se
paisagens que
transparecem pelas janelas do leste e do
oeste da casa, ¢ se integram as paisagens
pintadas por ele. Para mim ¢é indispensivel
falar do pai quando vou comentar o filho,
ndo por hierarquia, mas para sinalizar o que
acontece nesta cidade banhada de luz: aqui
ainda se pinta paisagens, figuras, naturezas

confundem com as

mortas e flores, e se faz isto com uma
propriedade rara e categorica. Marcelo € um
dos melhores exemplos desta tradigio,
moderna embora, que traz no seu bojo
artistas como José Claudio e seu filho
Claudio Emanuel, Guita Charifcker,
Eduardo Aradjo, Zé Som, Giuseppe
Baccaro e seu filho Mateus, José Barbosa,
Tereza Costa Rego, Luciano Pinheiro, Maria
Carmem, Antonio Mendes, Sandro Maciel,
Petronio Cunha e Tiago Amorim. Comentar
a obra de Marcelo é comentar esta pratica,
esta maneira de ser de uma cidade onde o
artista ndo tem nada de especial, é pessoa
comum que transita como qualquer cidadio
e compartilha seu saber com todos.
Samico me disse: Tenho visto muita coisa...
Este quadro, por exemplo, me lembra Raoul
Dufy, com suas manchas de cor e os tracos
do pincel por cima, definindo o tema.
Respondi-lhe: Pena que Dufy nunca tenha
olhado através de uma janela de Olinda...
A pintura de Marcelo Peregrino ¢ cotidiana
nos dois sentidos que podem definir o
termo: diria, pois estd presente no seu dia-
a-dia, e tematica, porque ele pinta o cotidiano
da cidade.

As paisagens me chamam a ateng¢io
primeiramente, elas sdo vistas de onde se
passa por esta cidade de colinas, cercada de
mar, com o Recife a0 fundo, que se torna
mais bela vista daqui. A paisagem vista da
Praia dos Milagres, com as pedras do mole
no primeiro plano e o Porto do Recife ao
fundo, é emblematica. Um didlogo visual
se estabelece nas as estruturas metalicas do
porto contrapondo-se as manchas de nuvens
e de mar. Ela foge 4 mesmice das vistas do
Alto da Sé, é um outro ponto de vista, mais
contundente, a0 rés do chio, com as pedras
cinzentas agredindo a luz da tarde.
Seguem-se, entre outros temas menos
proficnos, como flotes, peixes e passaros,
os retratos e as figuras, verdadeiras li¢oes
de arte. Entre competentissimos retratos da
familia — de seu filho Daniel e de sua mulher
Joziane — estd o de Samico, uma li¢do de
ver e um exetcicio de saber. Os nus, onde
os tragos feitos a pincel comegam a se

Foto divulgacio

deslocar da matéria pictorica sdo, por sua vez,

exercicios de liberdade que nos leva aos

conjuntos de figuras onde estes tragos dangam
sobte as manchas de cor. Refiro-me

principalmente aquela pintura que Samico
comentou acima, de largos marrons
desenhados a pincel.

Entre as obras desta mostra estd um curioso
diptico pintado a quatro mios, uma vista do
Matadouro de Peixinhos, construgio
abandonada de arquitetura inglesa. A asa da
esquerda foi pintada por Marcelo, a da direita
pot Samico. Além do gravador interna-
cionalmente conhecido Samico é um pintor
de grande qualidade. Reinterpreta na pintura
os temas de suas xilogravuras e faz, para-
lelamente, paisagens pintadas ao ar livre.

Este diptico é exemplar como diddtica de es-
tilos, o lado Samico é sdbtio, esfumado; o de
Marcelo é vibrante, pincelado. Na parte supe-
rior, determinada pela perspectiva, onde cou-
be um céu manchado de branco, Samico de-

senhou com o pincel um boi, como se fosse a
alma dos bois ali esquartejados.

Eis af uma licio de coisas: de ver, de sen-
tit, de fazer. Uma ode a beleza onde se pode
imaginar como algo que nos passa desa-
percebido pode entrar pelos olhos do ar-
tista, passar por sua alma e seu coragio, e
sair através de suas mios para fixar-se numa
tela. Pura beleza!



10 - Jornal da abeca

"tﬁ

N. 9 - Agosto de 2005

exuberanfe avesso e pofenfe passividade

Dora Maria Dutra Bay - ABCA/SC
Rodrigo Cunha expds recentemente na Galeria
de Arte da Universidade Federal de Santa
Catarina. Considerado
pertencente 4 novissima
geragdo de artistas
catarinenses, Rodrigo, de
certa forma na contra-
mio do vale-tudo do
conceitualismo, se expres-
sa através da pintura; sim,
da pintura com direito a0s
pincéis, as tintas, as técni-
cas, aos temas, € 40s outros
elementos

inumeraveis
constitutivos da linguagem pictorica. Daf justamente re-
sulta a exwberdncia e o inusitado de sua obra, o explorar de
“ema nova forma de estar no mundo que se esboga nas
coisas do cotidiano, mais voltado pata o sentir do que patra

Foto divulgagio a ac¢do priori-

zando, sobretu-
do, o aqui agora
em detrimento
de um futuro ou-
trora idealizado”,
conforme afirma

?
l

ele mostrando
claramente a
influéncia de
Michel Maffesoli
em seus estudos.
Embora o artis-
ta tenha denomi-
nado 2 atual co-
letinea de obras
expostas de_Ares-
50 da Poténcia, ela
guatda inegivel relagio com sua mostra anteriof,
intitulada Exwberante Passividade. Entender esta posigiao
do artista, o jogo que ele estabelece entre o exuberante,
a poténcia, o avesso e a passividade, é fator preponde-
rante para a compreensio da poética que permeia sua
obra, voltada para aspectos de cariter filoséficos, refle-
xivos e intimistas. S6 assim poderemos seguir seu pet-
curso, algumas vezes mostrado a0 azesso, ou transpassado
por excessiva passividade.

Preocupado com questGes atualmente cruciais de nossa
vida, como por exemplo, o binémio publico-privado que
20 se entrecruzar, se anula e nos confunde, vé af uma ma-
nifestacio de passividade, uma forma de ‘flineurismo’,
atualmente re-interpretada na figura do
internauta. Ao mesmo tempo em que
estamos em contato com o mundo,
preservamos nossa identidade no ano-
nimato do ciberespago. Outra inquie-
tacio do artista estd relacionada a
massificacio, em detrimento da comu-
nicagio pela palavra e do didlogo que
ela estabelece. Percebe-se entao um
indicativo do que transparece em sua
pintura: a solidio do individuo, sua in-
diferenca, o avesso da poténcia. Justamen-
te af se encontra o ponto de maior in-
teresse de sua obra, a tensdo resultan-
te dos contrastes entre a expressividade
apitica das figuras, a exuberincia do
cromatismo e a volumetria alcangada
através do dominio técnico.

--—--—_--—--——--——-—-——--——--——--—---
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As figuras e as cenas que compdem suas pinturas podem,
num primeiro momento remeter as obras de Edward
Hoppet, ou as de George Segall, representantes do Hiper-
realismo, mas con-

Foto divulgagio

trariamente, as
petsonagens apre-
sentam uma placi-
dez meditativa que
se distancia do me-
lancdlico, ou da in-
diferenca. Outra
alusio que pode-
mos detectar ¢ a
Lucian Freud, que
em seus persona-
gens deixa trans-
parecer certa an-
gustia. As personagens de Rodrigo nos contemplam e se
contemplam desde um outro plano, o cenirio € realmente
a cena, despojada, marcada por uma assepsia visual que s6
permite minimos elementos significantes. A expressio dos
cotpos ¢ placida, livre de conflito, os didlogos sio mudos e
as esperas parecem se eternizar. O plasticismo otiginario
da intensidade do colotido, que tira 0 mdximo proveito da
cor enquanto elemento pictérico, ctia um permanente €s-
tado de perplexidade frente 20 minimalismo dos elemen-
tos presentes. Assim sua pintura, pelo aresso, substitui o
valor do #er elementos, pelo do ser intensamente colorida.
O ctitico Jodo Evangelista de Andrade Filho, no catalogo
da mostra anterior, ja havia percebido que para Rodrigo o
tema nio se configura como um pretexto formalista, mas
sim diz respeito aos fragmentos simbdlicos que aludem a
situagdes de identidade ambigua, 4 estranheza, a solidio, e
a disposi¢do de compartilhar sensagdes e idéias proéprias de
determinados estados da alma. Tais obsetvagSes sensiveis
continuam pertinentes ao conjunto das obras aqui
apresentadas; conjunto este fruto da continuidade da pes-
quisa e da te-
nacidade e
dedica¢io in-
condicional
do artista a
arte. Suas pa-
lavras com-
plementam o
que ja foi ex-
presso: “em
meu trabalho,
pot exemplo, me preocupo em captar Os aspectos psicolo-
gicos de nossa época. Actedito que os motivos que leva-
vam alguém a ser pintor no século XVIII sio diferentes
dos de hoje. Mudam os ctitérios de julgamento. Mudam a
aplicagio e a necessidade da imagem. No
Foto divulgacio meu caso dialogo com a tradigio da pin-
tura ocidental dos ultimos 500 anos, mas
o assunto nio provém da igreja, nem da
mitologia classica grega, e tampouco esta
ligada diretamente a uma monarquia. Tra-
to, 20 modo de Kafka e Dostoievski, do
que podetia se chamar de épica do coti-
diano, vertendo da vida para a pintura a
matéria poética e depois devolvendo-a a
vida, acrescida do contetido humano des-
te que aqui escreve”.
Seu discurso sobre a obra e seu processo
criativo, passam longe da melancolia, da
desespetanga ou da tristeza, sua épica do
cotidiano, lembra mais a calma e o siléncio
de um monge budista, texto e intertexto se
com-funden.

Foto divalgacio

“Bonjour Monsieur Le Peintre”

Osmar Pisani - ABCA/ SC
Em uma das vezes que tive contato com o artista
plastico Juarez Machado, contou-me ele um episodio
que define bem o valor da cultura no primeito
mundo.
Ao chegar no acroporto de Paris apresentou seu passaporte a
funciondria da Alfindega, ela verificou o documento, olhou
para ele e perguntou: “ Qual € a sua profissio?” - “Sou pintot,
sou artista pldstico”, respondeu Juarez, e a funcionaria acres-
centou: “Tudo bem. Paris gosta de pintores. A cidade € sua.”
Assim Juarez Machado chegou a cidade de Paris, em 1996.
Depois de algum tempo, adquitiu seu “Atelié de Artista”, em
1991, 4 Rua des Abesses, 55, em Montmartre. Agora, num
maravilhoso espago de trabalho dd dignidade a sua obra no
segundo e terceiro andares, e morano 4° ¢ 5° pavimentos. Com
um extenso curriculo, uma riquissima bibliografia e jA com um
mercado promissor no Orlente, diz Juarez num de seus re-
quintados catilogos: “Quando compro o sagrado pio nosso
de cada dia , a jovem padeira, gentil, me cumprimenta:
“Bonjour, monsicur le peintre!”, como certamente fazia sua
avé para algum pintor do bairro na sua época. Feliz, sinto que
junto estamos apenas cumptindo a bela tarefa de dar continui-
dade 2 historia da vida.”
Vejo também aqui, uma sintomatica continuidade de natureza
hist6rica, que amplia a importancia do mestre catarinense.
Pois foi em Paris que outro grande mestre da pintura brasileira,
Vitor Meiteles, também catarinense, foi selecionado para o Saldo
de Paris ¢ obteve a gléria da Medalha de Ouro, na Exposigio
Universal, em 1889.
O processo de trabalho do artista passa por um instigante ritu-
al criativo. Parte de seu universo de imagens, 4 abrangente per-
cepgiio da figura humana. Mantendo a tradigio de grandes fi-
gurativos universais, Juarez Machado criou um estilo pessoal
onde a mulher ¢ a expressio vital e esséncia de sua pintura.
Extremamente bem elaborada, cada obra é uma leitura intimista
e tensa, no panorama do psiquismo humano, com insinuacoes
eréticas, mas contidas nos contornos do corpo, que evoca ve-
lados simbolos do passado.
Figuras quase imponderaveis, transparentes pairam numa
atmosfera ambigua e de profundo mistério.
Nelas ha sempre uma expectativa, um toque sensual, uma es-
pera no tempo em posi¢des enigmaticas.
Ha também algo de formagio instavel, de efémero como a pro-
pria vida se sucedendo ¢ que se dilui na harmonia das perspectivas.
Vibra um siléncio em tonalidades confidenciais, um dialogo
interior envolve o espaco onde vivem seus personagens. Uma
luz sob névoas se distribui na composigao € nos remete a uma
ponta de nostalgia e a sua forga poética. A medida que reformula
a figura como uma extensiio de seu imaginario, refaz o que a
pintura tem de melhor na historia da arte e atinge extraordina-
ria sobriedade na minuciosa disposigio dos e¢lementos que
estruturam um sofisticado cenario ambiental.
O dominio do desenho revela principios estéticos formais, pela
suave fluidez das linhas, que se integram em atmosferas de plena
serenidade. Além disso, hia um percurso de quarenta anos de
trabalho e conhecimento que the dé consisténcia tedtica € o ne-
cessirio dominio técnico. Dai a sutileza de sua lingnagem, de
onde extrai 0 miximo de sensualidade, equilibrio e maturidade.
Uma leitura mais abrangente da obra de Juarez Machado nos
leva a comparagbes com mestres europeus, COmMo o
impressionismo de Manet, as nuances da “Belle Epoque” e até
mesmo com a arte oriental. A elegincia, 0 toque aristocratico de
cada movimento pictorico tem ressonincia com o universo do
pintor belga Antoine Watteau, que no dizer de E.D.Gombrich
“era um artista grande demais pata ser utm mero expoente das
modas de seu tempo, pois enriqueceu o nosso cabedal de imagi-
na¢io, gracas a sua visio de galanteria espirituosa.”
Por outro lado, quem olhar para a produgdo japonesa, aquela
que floresceu entre meados do século XVII e meados do sécu-
lo XVIII, feita por artistas da Hscola UKIO-E, que quer di-
zer,” o mundo que flui”, o mundo que passa, encontra tam-
bém uma correspondéncia marcante: a questdo existencial e 2
sofisticada vida do artista.
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Angela Grando — ABCA/ES

Pleine Marge, modernismo brasileiro e Ismael Nery

A publica¢io francesa de ctitica
Pleine Marge, dirigida por Jacqueline
Chénieux, com o apoio técnico do
CNRS (Centre National de la
Recherche Scientifique), dando
sequiéncia 2 homenagem feita ao
pintor Cicero Dias (n.38, dezembro
2003) publicou, recentemente, (n.41,
junho 2005)! um conjunto de ensaios
sobre trés personagens maiores do
nosso modernismo. Na idealizacio
dessa publicacdo, fazia-se necessitio
destacar posigdes inovadoras que
construiram obras, seja na produgio
literaria ou seja na produgio plistica,
numa visao de ancoragem na forga da
Imaginagio ou na discussio existencial
surrealista.

“O Brasil se imp&e na Franca nesse ano
(2005)7, diz Jacqueline Chénieux, e usando
seus termos: “[...] nos apresentamos um
conjunto de figuras brasileiras pouco
exploradas, sendo ignoradas no nosso
continente: primeiro aquela de Maria
Martins, pouco conhecida e portanto
essencialmente reconhecida nos meios
informados. Sim, esta escultora cuja obra
nio foi quase mostrada na Franca nem na
Huropa era uma criadota de formas, sobre
a qual todas as opinides convergem com
admiracdo [...] Que ela foi uma das
inspiradoras de Marcel Duchamp - aquela
que serviu de modelo por Etant donnés... —
constituird uma referéncia obrigatdtia para
todos aqueles que se referem 4 trajetdtia
de Marcel Duchamp. De outra patte, ela
foi celebrada por André Breton num texto
datado de 1947. A ela se juntam duas
figuras maiores que séo apresentadas por
nossos amigos Brasileiros: Murilo Mendes
e Ismael Nery. O primeito é um grande
poeta dos anos 20 e das décadas seguintes
[..] O segundo é uma
“figura”, pintor
certamente [...] mas
essencialmente um
“mundo por si
superando
trajetoria fulgurante —
ele motre aos 33 anos
— uma histdria pessoal

2,

numa

estranha, digamos:
frenética, que con-
duzira Murilo Mendes
a elevar ao nivel do
mito a vida e a obra de
seu amigo”.”

Nessa introdu¢io de
Pleine Marge, outros
desdobramentos sio
desenvolvidos por
Chénieux. A autora
traz, através de variadas

proposigdes, seu olhat  Auto-retrato. Oleo s/tela, 32 x 23 cm

sobre 0s ensaios e pro-

picia ao leitor a oportunidade de se envol-
ver com o conjunto de textos que se abrem
nessa edigao. A ela meu agradecimento pot
ter- me instigado a refletir longamente so-

Foto divulgagio

T

Visdo interna - agonia. Oleo s/cartio, 71 x 48 cm.

bre a obra de Ismael Nery (1900/1934) e
participar dessa publicaciio. De fato, ao ser
convidada, como histotiadora da arte, para
tracar um estudo sobre esse artista, de
pronto consultei tudo o que pude sobte
sua obra, vi quantos quadros e reprodu-
¢oes que pude e uma impressio petsistiu
reafirmando que sua poética se faz num
processo aberto ao ritmo das exigéncias ¢
referéncias que lhe sio exclusivamente
pessoals, existenciais, elabora-se lado a lado
ao circunstancial de sua experiéncia vivi-
da. Nio vejo Ismael Nery somente como
um pintor modernista, mas essencialmen-
te como o personagem mals Inquietante
do modernismo brasileiro nos anos 20.
Sem divida, a preocupagio com o cariter
transitério do homem e com o mistério de
sua presenga no mundo é elemento central
da poética de Ismael Nery. Em sua obra, a
produgio plastica e literaria se fundem
tanto para a investigacio da forma quanto
para o questionamento metafisico da exis-
téncia. Daf associar-se,
Foto divulgacio iy mesmo indivi-
duo, o refinamento do
esteta - que via o cor-
po como a forma, “o
molde da alma” - com
a explosividade do
mistico - que actre-
ditava na funcio reli-
giosa do sexo, na pos-
sibilidade de fundit o
eu e 0 outro em com-
binagées multiplices.
Mas se o trabalho de
Nery convive com es-
sas questdes, elas ndo
podem, entretanto,
defini-lo.
Quais seriam, em
particular, as interfe-
réncias que conduzi-
ram o processo de
expansio e os principios da complexi-
dade criativa desse artista? De que
modo sua forga expressiva, seu drama
de estar-no-mundo se deixa mobilizar
pela forga constituinte da dimensio ex-

by

perimental da obra? A idéia, aqui, é pet-
correr apenas uma diminuta regido do
panorama de seu trabalho (quando vida
e obra ficam comprimidas num s6 blo-
co, desde o diagnostico da tuberculose
em 1930 até sua morte em 1934) e pon-
tuar a relevincia que esse artista daria
a apropriagido e a metamorfose da fi-
gura humana, numa busca obsessiva de
materializar a paradoxal “esséncia” do
eu. Desse eu que se move em metamot-
foses, que tende a identificar-se com a
natureza comum 2 todas as coisas,
numa constante expansio poética que
lhe permite nio sé interagir com ou-
tros ens humanos mas transcender 20s
semelhantes. Essa maneira polissémica
de pensar, que nio admite redu-
cionismos, aparece, por exemplo, na
estrutura volatil de seu poema:

Ew (1933)

Eu sou a tangéncia de duas formas opostas
e justapostas

Eu sou o que nio existe entre o que existe.
Eu sou tudo sem ser coisa alguma.

Eu sou o amor entre 0s esposos.

Eu sou 0 matido e a2 mulher.

Eu sou a unidade infinita.

Eu sou um deus com principio.

Eu sou poetal®

E claro que o pintor /poeta Nety, seja na
sua produgio plistica ou na sua producio
literaria, busca em obras anteriores, desde
a ambivaléncia moérbida de um simbolismo
ao jogo de mistério da
imaginagdo surrealista,
elos do que ele estd de-
senvolvendo. Sua obra
dialoga com uma
combinatéria de experi-
éncias, de leituras e cons-
trél um espago de
volupia nostalgica e
atemporal, um mundo
intermediario, senio
metafisico, onde o tema
torna-se a expressio, a
mais auténtica, do in-
ventario de informagdes
do “eu” do artista se
travestindo e jogando
com metiforas, articu-
lando signos em suas =
emogoes origindrias. TR
E bom notar que, desde
suas primeiras pinturas a
6leo, Nery é o sujeito
central e o ator ex-
pressivo de sua obra.
Mas, um sujeito que se
movimenta em personas
conflitantes, que arma um citcuito de inteli-
gibilidade numa espécie de travestismo pic-
térico. Daf recorrer a figura do andrégino,
a jogar com sua imagem — Eu conjugado
com Adalgisa, Eu masculino ou feminino,
divino ou satinico... B patente que a cons-
ciéncia de sua doenca e seus limites fisicos
O empurram, sempre mais, a questionar a
arbitrariedade da existéncia, a intensificar
o choque de singularidades na obra. A fi-

Essencialismo. Oleo s/tela, 72,3 x 37,5 cm

Foto divulgagio

Oleo s/tela, 35 x 28 cm.

gura vai-se transformando em pura forma
expressiva e, diante sua morfologia ambi-
gua, percebemos o quanto a matéria
multiforme do real propaga-se na tela e
expde, a maneira das sombras, sinuosa-
mente, o corpo aberto, o coracio, as
visceras, num modo que puxa pata a
abstracilo, a revesso de nossas certezas.
Sem duvida, Nery propositalmente con-
fundiu arte e vida. A sua maneira tio
atual de pensar arte solicita sair da pers-
pectiva limitada do eu individual, nio
sO para interagir em outros eus seme-
lhantes, mas para materializat o que nio
Foto divulgacio tem forma, o divino, o
satanico, o éxtase, a
morte... Nesse proces-
so se reconhece, tam-
bém, o ralor de origem,
isto é, da combinatdria
de experiéncias de uma
linguagem operacional
de carga imaginaria al-
tamente renovadora
que nio sufoca a liber-
dade experimental,
mas a estimula.
O que se impde com
Ismael Nery, ¢ unica-
mente com ele, é que
pela primeira vez um
modernista brasileiro
jogou todo seu alvo
sobre a “forga poéti-
ca”. Daf sua obra abs-
trair-se da construcio
de identidades nacio-
nais ou regionais,
constituir-se na perife-
ria do seu contexto

cultural especifico e se fazer como lin-
guagem operacional que reagiu a sua
época ¢ marcou um legado de oxigénio
para o modernismo brasileiro.

! Chénieux, Jacqueline (otg). Pleine Marge.
Paris: Peeters France, 2005,

?Traducio da autora.

? Nety, Ismael. “Eu”, in Aracy Amaral. Ismael
Nery 50 anos depois. Sio Paulo, MAC-USP,
1984, pig, 33.
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Presentes Retinianos

Houve época em que as ideologias
politicas eram divididas entre direita
e esquerda e esta procurava
convencer a todos de que a causa da
miséria humana era a injustiga social.
O Muro de Betlin caiu e, com ele, as
idéias totalitarias. A teotia matxista,
que julgdvamos capaz de modificar o
mundo, virou histéria. O arrastio
desumano chamado neoliberalismo
chegou, levando as ilusdes politicas de
muitos ¢ abriu caminho para os
traficantes, as drogas ¢ os seus usudrios,
que provocaram ¢ explicam todas as
violéncias e a falta de humanismo, hoje
generalizados. Quando a esquerda
acenava para a esperanca da supressio
daquela injustica, muitos intelectuais se
abrigavam no Partido Comunista no qual
permaneceram até 1956. Neste ano, em
célebre discurso, o entio Primeiro
Ministro da ex-Unido Soviética, Nikita
Kruschev, denunciou os hotrrendos crimes
de Stalin. A partir de entio, ndo foram
poucos os escritores, artistas, poetas,
atores, pintores e jornalistas que deixaram
o Partiddo, perplexos com as denuncias.
Historicamente, comega ai a detrocada
do marxismo.

Enquanto esses intelectuais perma-
neceram no Partido, sempre se mantive-
ram também em posi¢Ses privilegiadas nas
editoras, editorias ¢ em postos de gover-
no, decidindo os rumos de publicagdes
em livros ou artigos em jornais, exposi-
¢Oes, encaminhamento de artistas ¢ os
prémios nas artes plasticas, formando a
opinido publica. Os integrantes do
Partiddo jamais apolaram pessoas sem ta-
lento, mas, por interferéncia emocional e
politica, em ocasides nas quais deveriam
prevalecer o engenho do artista e a beleza
das obras, deixaram e/ou nio permititam
que se premiassem artistas talentosos e
importantes. Aluisio Valle, pintor
fluminense de Paraiba do Sul, era “de di-
reita” e, por isso, até hoje suas belas mari-
nhas continuam desvalorizadas no incom-
preensivel mercado de arte.

Assim também aconteceu com o
pernambucano Vicente do Rego
Monteiro, vitima da maior injustica
artistica nacional produzida pela
esquerda, que nunca permitiu que ele
brilhasse o tanto que merecia. Vicente
pagou tio caro pela sua opgdo politica
que, em 1963, quando ja era artista
consagrado desde os anos 1920 na
Europa, ndo conseguia vender seus
quadros no Brasil. Apesar da vontade e
do esfor¢co de muitos a sua bagagem
artistica nio foi enterrada consigo, quando
faleceu hi trinta e cinco anos, porque o
seu talento e a sua originalidade venceram
todas as injustas resisténcias contra ele
opostas.

A grande tragédia biografica de Rego

Monteiro é que ele viveu na época em que
O marxismo imperava nos meios culturais
e ele insistia em ser de direita. Mais do
que isso. Era monarquista. Jamais abriu
mio de suas convicgdes anacronicas e
cometia o sacrilégio politico de escrever
manifestos a favor daquilo em que
acreditava ¢, num pequeno prelo manual
criado por ele mesmo e no qual imprimia
também suas monotipias, tirava centenas
de copias dos panfletos e os distribuia
nas ruas de Recife, irritando e provocando
o &dio de todos. Foi o grande azar de
Vicente. Foi 2 ma sorte do Brasil. Este é
o registro histérico lamentivel para a
esquerda que ndo teve a grandeza de
separar o idedlogo do artista. Vale insistir:
os esquerdistas nido concordavam com
as suas idéias politicas ultraconsetvadoras,
detalhe que é tabu biogtrafico. Na maiotia
dos textos sobte a sua vida, esse assunto
aparece como um didfano pano de fundo.
E ¢é também tabu histozico a ojetiza que
a esquerda lhe devotava.

E oportuno registrar que, passados os
melhores tempos de sua vida em
Paris, no meio do mais efervescente
vanguardismo — de 1922 a 1932 e de
1947 a 1957, além do periodo de 1960
a 1964 — teve a sua obra reconhecida
e projetada na capital francesa,
patticipando de importantes
exposicdes. No Brasil, ocupou posigdo
de realce no movimento modernista,
tendo apresentando dez quadros na
Semana de Arte Moderna. Na ocasiio,
Graca Aranha afirmou: “a remodelacio
da Estética no Brasil ¢ iniciada na musica
de Villa Lobos, na escultura de Brecheret
e na pintura de Di Cavalcanti, Anita
Malfatti e Vicente do Rego Monteiro”.
Em 1930, Rego Monteiro trouxe a Escola
de Paris com virios de seus integrantes
para expot trabalhos em Recife, Sio Paulo
e Rio. Picasso estava entre os expositores
e os dois tinham convivéncia na Europa.
A exposigio foi um fracasso nas trés
cidades porque o modernismo sé setia
aceito no Brasil a partir de 1950, mas ¢
possivel que parte daquele malogro se
deva ao nome Rego Monteiro envolvido
na promogao. Seis anos depois, ele insistia
na sua autodestrutividade e chamava os
trabalhos do artista espanhol de
“oportunista, especulativo, anarquico e de
esquerda”, provocando novas inimizades
e rompendo com parte dos cubistas
parisienses.

Em 1963, Vicente fol recusado para
expor na Bienal de Sio Paulo, aos 64 anos
de idade, quando era artista mais do que
consagrado, além de haver participado,
desde os 14 anos, do célebre Salon des
Indépendants, da Semana de Arte Moderna
de 1922 e tinha arrriculnm tio importante
que incluia quadros adquiridos pelo
Museu Jeu de Paume de Paris, hoje
expostos no Centro Georges Pompidou.

A recusa comprova que o pernambucano
nio aprendia com o passado, insistia
numa escola ideolégica ultrapassada e,
por isso, nio mudava o seu futuro no
Brasil. Sdo esses os motivos de sua
auseéncia na lista dos artistas escolhidos
para o Prémio de Viagem ao Exterior,
garantido pelo Salio Nacional. Qualidade
nunca lhe faltou para recebé-lo. Vicente
ganhou, a0 longo de sua vida, apenas dois
prémios estaduais de pintura em
concursos secundarios. Morto em 1970,
¢ hora de esquecermos a sua ideologia e
louva-lo naquilo que teve de melhor:
pintor ¢ poeta.

Como pintor Vicente comeca cedo,
incentivado pela mie e trilhando o
caminho natural dos talentosos: o
aprendizado da técnica do desenho
aprimorado, a simplicidade do trago até
chegar na seguran¢a de, com trés ou
quatro linhas, sugerir uma figura humana;
pintura de retratos, paisagens, naturezas-
mortas e abstratos. E possivel que Rego
Monteiro seja o mais original dos
pintores brasileiros, cujo ingresso
definitivo na pintura ocorre em 1922,
aos vinte e trés anos de idade. Nessa
ocasiao, assimila o cubismo e o
adiciona ao barroco colonial,
representado pela quase permanente
simetria de suas composig¢des,
resultando numa extraordinaria
forma, surgida através dos matizes
inspirados na arte indigena e na
ceramica marajoara. Todo este conjunto
de detalhes formou o belo, estranho e
misterioso escorgo nas composi¢coes
equilibradas, provocador de imediata
paixdo pictorica, um presente para as
retinas. Sua técnica apuradissima resultava
também em trabalhos imaculados, tao
marcante cra a sua limpeza. Mas ndo ¢
somente a forma que encanta o
espectador. Com freqiiéncia seus quadros
representam temas religiosos, e apenas
Raimundo de Oliveira ganha dele neste
conteudo: sdo cenas biblicas, crucificagdes,
via sacra, santa ceia, animais e muitas
figuras humanas. Surpreendentemente
para um monarquista, hd uma
preocupagio social quando pinta
operdrios, vaqueiros e pessoas em
trabalhos duros e humildes, calceteiros,
cambiteiros, carroceiros ou
aguardenteiros.

Em lucida sintese, Flavio de Aquino
escreveu que “Vicente do Rego Monteiro
criou um estilo inconfundivel e coerente,
partindo de trés influéncias principais: a
arte indigena de Marajb, a art déco e o
cubismo estilizado, com certa semelhanca
ao de Léger”.

Vale dizet, sua arte soube conciliar a
plasticidade, a harmonia e o litismo
da forma, adquiridos pela experiéncia
francesa com o ritmo inspirado na
primitiva decoragio indigena, que ele
tdo profundamente estudou.

Na década de 1960, seu afelier foi invadido

por extremistas em Brasilia e, com difi-
culdades financeiras pinta ¢ expde a sua
confissio autobiogrifica na tela “Solidio”,
sentimento ou estado de quem havia per-
cortrido um caminho brilhante e se sentia
isolado frente a um pais cujos compattio-
tas ainda o desvalorizavam.

Suas poesias foram escritas na maturidade
da wvida e lhe serviram como um
tempordrio descanso da pintura,
tornando-se um refugio intelectual do
artista. Ganhou os prémios de poesia
“Mandat des Poétes”, em 1955 e o
“Guillaume Apollinaire”, em 1960,
ambos na I'ranca, pais que nunca lhe
perguntou pelas suas preferéncias politicas.
A andlise delas pode ser comprovada no
belo livro Ticente do Rego Monteiro,
brasileiro da Framea (Editora Mackenzie,
2004) no qual a escritora paulista Matia
Luiza Guarnieri Atik expde com
delicadeza e sensibilidade a beleza de seus
Versos.

Mas nio foram essas suas tunicas
atividades. Vicente foi figurinista, jornalista,
diagramador, costuteiro, mecinico e
piloto de corridas automobilisticas,
dancarino, editor, tpdgrafo, fazendeiro e
tradutor. Foi casado com francesa e teve
mansio em Montparnasse, mas quando
morou em Recife, durante a Segunda
Guerra Mundial, negligenciou as leis do
pafs que o adotara e nio pagou os
mmpostos da bela residéncia, obrigagio
cumprida pelo inquilino parisiense.
Terminada a guerra, este reivindicou e
conseguiu na justica a posse da
propriedade, pagando uma ninharia
como indenizagio para o casal.
Artistas, poetas, esctitores ou
intelectuais talentosos de direita
sempre foram incémodos porque
sabemos que o que ¢ bom fica ¢, respaldo
pelo radicalismo politico que um dia
termina, chega o momento em que a
inevitavel pergunta, contida no titulo do
livto de Affonso Romano de Sant Anna
sobre 0 poeta e também diteitista, ¢ feita:
O qure fager conr Erga Ponnd? Paratraseando
o poeta mineiro, o que fazer com Rego
Monteiro? No caso do pernambucano é
a hora em que ante tanta misteriosa beleza
e originalidade de suas obras a resposta
é: garantir-lhe a imortalidade.
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Siron Franco, atuante e atual

Algumas formas existem de se ler
a obra de Siron Franco: o aspecto
formal e estético, o particular
tegistro da realidade e o realismo
fantistico, que, aos poucos,
travestem-se em abstracdo. O
embasamento desta arte é a sua
ptopria experiéncia de vida e
incluem as anota¢des que faz de
homens, alijados da sociedade, e de
bichos, trancafiados em zoolégicos:
“observando os bichos se aprende

sobre os homens”.

A pintura de Siron tem vinculos com
a floresta, o homem e os bichos.
Neste sentido realiza um inventario
da meméria visual brasileira, onde
a mais das vezes a dentincia das
mazelas da nossa sociedade é
tratada prioritariamente. A mistura
de homens e bichos possui diversas
abordagens: o inconsciente,
revelando as mais reconditas
relagbes; a dendncia do exterminio
de animais ou sua preservacio
mitica, de acordo com a visio dos povos indigenas.
Obras com referéncias tematicas, falam de coisas
muito peculiares. Com ironia e crueldade ele
trabalha até a exaustio, elaborando uma estranha
galeria de personagens - madonas ¢ homens santos,
reis e rainhas decadentes, seres travestidos, dandis
burgueses, homens de negocio, rostos que parecem
saidos de asilos ¢ manicomios por suas formas e
cores sombrias.

A arte de Siron ¢ aproximativa da realidade, mas
livre, irreverente e irdénica, com nuances sobre
fatos e acontecimentos transformados e recriados
de acordo com a swa realidade, imbuida de clima
onitico e magia transitando entre variantes de
sentimentos. Ele faz o registro de acontecimentos
que marcaram momentos da histéria e da
tealidade brasileira. Sio retratos imobilizados no
tempo, taxidermia de imagens, fragmentos de
figuras recompostas. O artista parece obedecer a
uma voz que brota do recanto mais oculto de
sua alma, trazendo consigo medos e horrores de
um mundo por conhecer.

Como um migico ele nos mostra uma nova
realidade, inventada, de fatos, figuras e objetos
tirados do cotidiano e utilizados para o gex relato,
Embora continue se reportando a realidade, trata-
0s com mais liberdade a partir de meados dos
anos 80, chegando a formas abstratas, através
de planos ou manchas de cores, trabalhadas com
novos elementos. Liberta-se um pouco das cores
sombrias, aqui com nuances mais vivas porém
ndo menos fortes e contundentes.

Com feitura intermediaria é “O Exercivio da
Censura”, de 1984, amalgamando realidades
fantisticas numa cabega de muitos olhos que mais
do que observar, nos vigia. Para que o fruidor
estabeleca uma identificacio ainda mais
veemente ele executa esses seres fantasticos is
vezes em formato de série, como em ‘“Peles”
(década de 80), por exemplo, que sob muitos
aspectos € sua visdo de devastagio e extincio
dos animais, mas é também um tema invulgar e
exotico. Dentincia de agressio ao homem e a0
melo ambiente esta na série “Cisio” (1987) e a
mesmice de cariter hipnético estd na série “O
Que Vi pela TT™ (1999), ambas ji com
aproximagoes a0 abstrato, com raspagem de tintas
e agregacio de colagens, como forma de
aprofundamento de sua visio da realidade.

A vida bate

A um tempo determinado percebe que s6 2 pintura
parece nio ser suficiente para diger a realidade que
ve e vive. Executa instalacdes denunciatérias e
também irénicas. Em 1989, por ocasido da 20°
Bienal de Sdo Paulo instala uma enorme bandeira
brasileita composta de carrinhos amassados,
cercada de cabecas decepadas de homens e animais
como forma de denunciar as condicées e do descaso
institucional. No centro uma enorme pele de cobra
manchada de vermelho-sangue da ao €spago uma
dimensio e estranheza, impressionantes. Em 1991,

Encontro
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para o Sesc/Pompéia, executa “A
Flor da Pele”, com toneladas de terra
€ reconstitui o ‘caminho’ dos garim-
peiros de Serra Pelada, repre-
sentacional de sua condigio sub-hu-
mana. Vale lembrar ainda a enorme
ratoeira que finca nos jardins da
Esplanada dos Ministérios (1992),
por ocasiio do impeachment: em
lugar do conhecido queijo o mapa
do Brasil. Ou, “Enxadas” (1997), me-
nos traumatica e ja mais ligada s
lembrancas da infancia e do convi-
vio familiar. Em 2000, a sétie “Casy-
los” sdo objetos que reportam i di-
mensao do real. Em 2001 retoma o
tema do Césio e constroi 9 camas re-
presentativas do aprisionamento das
vitimas, homens e animais, do ele-
mento quimico letal.
De carater laudaticio, porém, é o
“Monumento das Nagdes 1 ndigenas”,
construida em Buriti Sereno. Home-
flagem 2os povos indigenas, é um
monumento com o formato do
mapa do Brasil, como menires,
constituido por 500 colunas com
incrustages de objetos indigenas e
desenhos rupestres: memérias gra-
vadas para o advir.
Na concepe¢io de sua obra, qualquer que seja seu
aspecto formal, cada elemento imagético e sim-
bolico, expde sua propria forca, sua inter-
dependéncia e interrelacionamento. A feitura téc-
nica das pinturas executadas até os anos 80 pare-
ce até ter rajzes no renascimento tal a busca da
perfeiciao. Alguns diriam que a obra de Siron tem
vinculagbes com o surrealismo, com o realismo
fantdstico, com Francis Bacon, porém ela se defi-
ne estilistica e esteticamente como manifesta-
¢40 unica da arte do pintor, enquanto artista e
ser humano, € portanto personalissima. Ousa a0
romper com o tradicional.
Mais recentemente, a par de suas constantes
intervengdes urbanas e instalacoes, tem se de-
dicade muito a fazer pintura, inclusive para co-
memorar 0s 38 anos de sua primeira participa-
¢do em bienais: a primeira foi a da Bahia. Iim
2002 realiza para a inauguracio da Estacio Pi-
nacoteca a instalacio Intolerincia, com bonecos
amontoados pelo chio numa clara referéncia
a0 ambiente onde foram mostrados, o Dops.
Ainda em 2002 realiza instalacio no Pavilhio
2 do Complexo do Carandiru, na sua de-
sativacio pelo Governo do Estado de Sio
Paulo.Em 8 de margo de 2005, em homena-
gem 20 Dia Internacional da Mulher e a paz
mundial, planta uma cruz negra nos jardins do
Congresso Nacional, em Brasilia, circundada
por ampliacoes que denunciam vitimas da vio-
léncia urbana. Em maio deste, no Centro Cul-
tural Banco do Brasil, do Rio de Janeiro, parti-
cipa da Mostra Arte Diversidade ¢ Inclusio
Socioenltnral, jantamente com Evgen Bavcar e
outros artistas sobre a questio da deficiéncia
fisica do ser humano. Ele trata especificamen-
te da deficiéncia visual, instalando um “grande
olho™ — visto desde o alto do vio livre da
rotunda do edificio -, feito em marmore, gra-
nito e bolinhas-de-gude, referéncia 2 mesmo
problema de seu pai.
Quanto a pintura, Siron Franco, tem grandes pla-
nos. Diz-se feliz em poder retomar as telas e as
tintas. Em novembro deste ano apresenta na Ga-
leria Nara Roesler, cerca de 40 obras. Para 2006
novos planos, exposices no Brasil e no exterior e
o langamento de um novo livro, pela Cosac Naify,
sobre sua trajetoria artistica.

Eoom
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Anjo de Rilke. Esc. em madeira polictomada,
34x23x27cm. Década de 80.

Nas décadas de 1970 e 80, o

escultor Maurino de Aradjo
tornou-se uma unanimidade
em Belo Horizonte. Era aclamado
pela zntelligentsia assim como pelos
colunistas sociais, e o poder publico
comprava-lhe obras para presenteat
visitantes ilustres (no que ndo ha
nenhum desdouro). Ao longo dos
anos 90, Maurino enfrentou uma forte
depressao, produziu pouco e sumiu
dos holofotes. Nada mais oportuno,
portanto, que a pequena retrospectiva
com que o Centro Cultural Banco do
Brasil de Sdo Paulo estd resgatando
(até 28 de agosto) sua arte original e
vigorosa. E ¢é gratificante saber que
Maurino voltou a produzi-la.

Estive entre os criticos que na déca-
da de 1970 comecaram a aceitar e
premiar seus trabalhos, 2 medida que
iam aparecendo nos saldes de arte
moderna e¢/ou contemporinea de
Belo Horizonte. Como sabemos,
naquela época os saldes tinham gran-
de importancia, servindo realmente
para revelar artistas e introduzi-los
no circuito profissional. (Hoje isso
se tornou privilégio do mercado e
outros grupos de poder a ele associ-
ados, diante do olhar intimidado e
omisso da intelectualidade). A acei-
tacdo ou nio de Maurino colocava,
de saida, um problema de critério.
Sua obra tio peculiar, fundada numa
criatividade pessoal, decididamente
alheia ao que entdo era ‘moderno’ ou
‘contemporaneo’ — cabia realmente
nos salGes?

Fosse como fosse, os juris logo se
renderam a evidéncia de que estavam

Daniel Courty

1966

Figuras medievais (detalhe). Escultura em madeira policromada, 58x32x32 cm. Anjo Quebrado (detalhe). escultura em madeira polictomada,
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90x23x50cm. Década de 90.

dantos e bnjos Terriveis

diante de um artista de verdade, in-
dependentemente de que rétulo o
vestisse. Maurino provinha das fei-
ras da Praca da Liberdade, onde ex-
punham artesdos e artistas popula-
res. Através dos saldes comecgou a
mudar de patamar. A convite do sau-
doso Clarival do Prado Valladares,
participou em 1977 do II Festival de
Arte Negra em Lagos, Nigéria. Na
década de 80 ja expunha na Galetia
Bonino, no Rio, uma das mais im-
portantes da época. Ficou amigo de
artistas eruditos, como Emanoel
Aratjo e Roberto Burle Marx, que
lhe compraram trabalhos para suas
colegbes. Hoje sua obra se encontra
em todas as cole¢des mineiras im-
portantes e alcanga expressivos pre-
gos em leildes. E ele se provou aci-
ma de quaisquer etiquetas em que
poderiam tentar aprisiona-lo.

Pois esta mais que evidente que
Maurino n3o é apenas um escultor
popular — ainda que af tenha suas
origens —, € muito menos um
primitivo ou #aif. Contudo, no Brasil
costuma-se julgar pelas aparéncias.
Brennand, por exemplo, por ser
notdestino e trabalhat com barro, foi
visto por muito tempo como
representante por exceléncia da
brasilidade em arte, embora na
verdade seja dos mais universais e
menos brasilistas dentre todos os
artistas do pais. Assim também
Maurino, por ter nascido negro e
pobre, e por esculpir a madeira com
rudeza, cotre o tisco de ser confundido
com artistas populares ou ingénuos.
Além disso, por possuir uma persona-
lidade excéntrica, e ser capaz de sair
dangando pelas ruas de Belo Horizon-
te, podem até supo-lo mentalmente
meio fora do esquadro. A tradigdo ro-
mantica gosta de um pouco de maldi-
¢do sobre o artista.

Maurino de Aratjo no comeco da catreira,
década de 70

Por isso, ¢ bom que fique claro que
Maurino de Aratjo ¢ perfeitamente
lacido e fala com muita precisio. Seus
eventuais siléncios (deduzo que os
haja) serdo sinal de um aristocratico
e machadiano tédio a controvérsia.
Tem plena consciéncia de seus pro-
positos, ndo s6 como escultor quan-
to como ser humano e cidadio. Sut-
preende e ¢é reyelador ficarmos saben-
do que aos vinte e poucos anos en-
trou para o seminario, onde perma-
neceu por outros seis — mas ndo por
fé religiosa. Seu relato: “Naquela épo-
ca a igreja era a ponta de langa dos
movimentos sociais, e eu ja tinha
morado na favela, e ja sabia das ca-
réncias e injusticas do mundo. Que-
ria ser padre para poder ajudar a con-
sertar isso. Mas no seminario encon-
trel uma carpintaria e as condigOes
para esculpir. Isso me arrebatou. Um
dia, é claro, acabei ouvindo do supe-
rior: — Vocé veio para ca para ser pa-
dre, ndo escultor”. As vocacdes en-
traram em conflito, o futuro padre
desistiu e o escultor entrou em cena.
Desde bem cedo Mautino trabalhava
em companhia do avd, que possuia
uma olaria. Fazia objetos utilitarios —
potes, moringas, panelas — e ia tam-
bém modelando bonequinhos de bar-

Foto divulgacio

ro. Aprendeu um pouco de desenho
com a avo, analfabeta mas dotada de
grande sabedoria natural, intuitiva. Foi
daqueles meninos que desenham no
quadro negro da escola e sdo sauda-
dos como futuros artistas pelas pro-
fessoras. Gostava de ler a Biblia, cujo
texto fantasioso o fazia ficar vi-
sualizando os cenarios e as figuras, e
descobriu o fascinio da imagem, em
especial de ilustragdes de arte. Atra-
vés destas, seu primeiro encantamen-
to foi a obra de Michelangelo. Ao
mesmo tempo, para viver, trabalhou
como ajudante de pedreiro, operario,
balconista.

A necessidade de esculpir em madei-
ra surgiu no fim da adolescéncia,
catalisada pela descoberta da escul-
tura do Aleijadinho nas igrejas de
Sio Jodo del-Rei, cidade para onde
se mudara. A humanidade da arte do
Aleijadinho o impressionou sempre
e até hoje — e ndo ha de ser por aca-
so que Lourival Gomes Machado
elegeu justamente uma obra em Sio
Jodo del-Rei (a Nossa Senhora da
portada da Igreja do Carmo) como
modelo “daquela serena beleza hu-
mana que da base a barroca
transcendéncia das Madonas do
Aleijadinho”. ' Maurino chegou a
procurar a Escola de Belas Artes de
Belo Horizonte, onde, no entanto,
nio se ensinava a técnica que o inte-
ressava. Acabou sendo uma vanta-
gem, pois na escola lhe teriam im-
posto caminhos menos pessoais e,
em seu caso, seguramente menos fér-
teis. Seguiram-se o seminario, o ine-
vitivel autodidatismo e a feira da
Praga da Liberdade, quando enfim
foi ‘descoberto’. Na mesma época
surgiam também em Minas José
Valentim Rosa e Artur Pereira, e co-
mecgava a ficar famoso o incrivel

G.T.O., Geraldo Teles de Oliveira,
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Apnjo Negro. Esc. em madeira policromada, 76x40x35cm. 1976

que primeiro sonhava com, e depois esculpia cas-
catas de figuras muito parecidas com a estatuiria
gotica das catedrais medievais — que ele jamais
viu sequer em fotografia. Todos, escultores po-
pulares, e todos trabalhando em madeira, confit-
mando-a como material por exceléncia da
toréutica mineira.

Sabe-se que os artistas ditos primitivos (e em certa
medida também os populares) se acreditam
realistas, e pensam que estio reproduzindo com
grande fidelidade a realidade extetiotr. Ficou famosa
a deliciosa frase do Douanier Rousseau para Picasso
(que nessa época, evidentemente, sé6 podia estar
inventando o cubismo): “Vocé e eu somos os
maiores artistas vivos. Eu no género classico e vocé
no género egipcio”. Ja afirmei que Maurino nio é
de modo algum um artista primitivo. Ainda assim é
bem possivel que, deslumbrado pelo Aleijadinho,
tenha pensado, no comego, que estava fazendo uma
arte como a dos barrocos, e talvez os quisesse
imitar. No caso de Maurino, ao substrato ativico
de visualidade barroca que perpassa toda a
produgio plastica mineira se superpde uma adesio
explicita e mimética. Artista intuitivo em busca de
raizes eruditas, fez uma elei¢do guiado por suas
afinidades eletivas. E a evidente e capital influéncia
do barroco sobre sua produgio é tanto mais literal,
compreensivelmente, quanto mais antiga for a pega.
Se apenas imitasse, se apenas reproduzisse com fi-
delidade seus modelos, Maurino teria permanecido
nos dominios do artesanato. Mas como tinha um
recado proprio a dar e possuia o talento de uma
inventividade inata, acabou conseguindo criar uma
linguagem pessoal, assim como a técnica especifi-
ca a ela necessaria. O que afinal as caractetiza sio a
concentragido (no sentido quimico do termo) e a
intensificagdo de certos estilemas, de certos proce-

Daniel Coury

Figuras Medievais (detalhe). Escultura em madeira policromada,
58x32x32cm. 177

dimentos formais do batroco, tratados porém com
uma rusticidade que lhes potencializa o impacto, a
dramaticidade, a estranheza. (Atenc¢io: nio confun-
damos ruastico e/ou rude com rudimentar. Apesar
do étimo comum, sio coisas diferentes. Uma téc-
nica rudimentar € incipiente, preciria, ndo permite
fazer obra nenhuma. No entanto é claro que uma
técnica pode ser rude — e eficientissima). O que
provavelmente constituiria apenas anactonismo,
num artista erudito, tornou-se originalidade e efi-
cicia, num de origem popular, que nio se prende
(até por ‘incompeténcia’)y a mintcia académica. As
pegas sio talhadas com o mesmo e unico tipo de
formdo — um forméio comum, caseiro, com o qual
Maurino da conta até dos menores detalhes —, com
gestos radicais e acentuadas deformagdes expres-
sivas. O processo € intuitivo, catirtico e — o artista
faz questio de ressaltar —, para ele, intensamente
prazeroso.

Vinda apds o ideal de clareza e equilibtio renas-
centista e adotada como arma de propaganda pela
Contra-Reforma, toda arte barroca é dramaitica,
patética, apostdlica e formalmente brilhante — mes-
mo quando mergulha nos desvios sombtrios com
que tanto se compraz. “BE del poeta il fin la
meraviglia” — ensinava o poeta barroco Marino; tra-
ta-se de “colpire i sensi”, golpear os sentidos; se-
duzir, envolver, convencer o espectador. Nosso
Maurino também é dramatico, enfitico e intenso,
mas para ir na diregio oposta. Ao invés de
proselitismo faz exorcismo, e cada vez mais, ao lon-
go de sua trajetoria, vai fornecendo a atualissima
metafora de uma humanidade machucada e gro-
tesca. Ou, como disse belamente o escritor e criti-
co de arte Angelo Oswaldo ja em 1980: “Devora
Minas com olhos avidos e arregala na face de an-
jos € santos a visdo atormentada do mundo que
passa”. 2

O proprio artista sempre teve, alias, perfeita no-
¢ao disso. Também ja ha quase trinta anos dizia,
numa entrevista em jornal: “Os meus santos nio
tém nada de santos. O que fago sio pessoas hu-

Fotos Daniel Coury
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Cristo. Escultura em madeira policromada, 69x27x29cm. 1984

manas, sejam velhas, novas, pretas ou brancas. No
ambiente em que fui criado, a gente acaba se li-
gando aos problemas do outro, hd um lago mais
estreito entre as classes menos favorecidas. Na
minha obra, tudo que é humano é softido”. * So-
frer ndo é privilégio de qualquer época e nada nos
permite supor que os barrocos — como de resto
O0s romanos, os renascentistas ou os romanticos,
apesar de estes fazerem de seu sofrimento uma
bandeira — tenham sofrido mais ou menos do que
nobs. Até porque ¢é verdade que em nenhum outro
momento da histéria se matou tanto e com tanta
rapidez como no século XX. Contudo nio hi
davida, tampouco, de que os barrocos souberam
criar uma linguagem particularmente eficaz para
a comunicacio da dor.

E € ai que reside, afinal, a afinidade eletiva de
Mautino, seu real e mais profundo elo de ligagio
com o Aleijadinho. De cem anos para ci, todo anjo
é terrfvel, como anunciou Rainer Maria Rilke — e
Maurino consegue formatar com penosa nitidez.
Ao transubstanciar seu (nosso) softimento e a crise
de nosso tempo, visita e vitaliza, trés séculos
depois, a linguagem barroca, e actesce a sua obra a
permaneéncia dos testemunhos verdadeiros.

! Loutival Gomes Machado, Barroco Mineiro, Perspectiva / USP,
Sdo Paulo, 1969, pg; 195.

* Catalogo da exposigio de Maurino na XTI Semara do
Aleijadinko, Galeria da Fundagio de Arte de Ouro Preto,
novembro de 1980.

3 Entrevista ao Didrio do Comiéreio, Belo Hotizonte, 7/10/1976.
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Ha 50 anos Joao Suzuki
marcou sua primeira
participacdo artistica em
exposicdo da Associagiao
Paulista de Belas-Artes.
Eraum jovem de 20 anos,
filho de imigrantes
japoneses inicialmente
estabelecidos em Miran-

dépolis, no Oeste Pau-

5 . { 2
lista. Havia mudado com a  Ctiansa 1962

familia para Sdo Paulo em 1946, freqiientado a Es-
cola Taisho, o Colégio Roosevelt e tido sua iniciagio
na pintura com Jodo Rossi.

Quando montou seu atelié no bairro paulistano da
Liberdade, manteve contatos mais constantes com
Yoshiya Takaoka e com Kichizaemon Takahashi. Com
os demais pintores da coldnia havia o obsticulo da lingua:
quase nio falavam o portugués e ele nio dominava o
japonés. O importante é que naquele ceniculo se aprendia
mais que disciplina, dedicagdo e respeito a hierarquia —
ligoes tradicionais dos niponicos. Os processos de alguns,
como o do proprio Takaoka e também os de Manabu
Mabe, Tomie Otake e Tikashi Fukushima, em que se
observavam a progressiva
diluicio do “tema” e a
apropriagio de técnicas e
matetiais adequados a
formulagao de novas poéticas,
sinalizavam avancos da arte
brasileira e abtitam seu olhar.
Mesmo sendo visto as vezes
COMOo uma presenga Irre-
verente, apresentou-se nos
saldes organizados pela
Associacio de Artistas
Plasticos da Colonia Japonesa
(Seibi-kat), a partir do IV, em
1958, retornando em 1959,
1960, 1963, 1964 e 1965,

Jotio Suzukis
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atividade como professor de
artes do Instituto Nobel, em
Sio Paulo, onde permaneceu
por quase dez anos. O Instituto,
na Rua Briulio Gomes, tinha
a sua frente a Biblioteca
Municipal  “Mario  de
Andrade”, um dos marcos na
geografia do centro, onde se
reunia uma geragdo de
universitirios, intelectuals,
artistas ¢ poetas, que tragava
seus roteiros, estreitava lacos
de sociabilidade e delineava seus projetos. Foi quando se
deu o encontro com o editor Massao Ohno e com
escritores conhecidos como “os novissimos”, resultando
em sua colaboracio como ilustrador de diversas obras e
da capa da antologia que reuniu esse grupo.
Os candentes apelos politicos e sociais que alcangavam
os jovens nesse tempo ressoam inicialmente na obra de
Suzuki em dire¢io do que se poderia chamasr de
“expressionismo social”’, quando eram recorrentes temas
como figuras de rua, mendigos, catadores de papel. Mas
logo se observou a mudanga, quando seu desenho ganhou
sutileza e se concentrou em configuracdes nio realistas.
O que emergia da tela tinha referéncia do cotidiano, mas
ganhava autonomia visual.
Foto divulgagio Produzia com voracidade ¢
garra, diversificando seus
processos com interferéncias
combinadas do lapis de cor,
do 6leo, da témpera, do pastel,
da colagem e do verniz.
Transitava entre o dramatico
e o fantistico, mas voltava-se
também para o lirico em cenas
intimas com predominio de
figuras da vida familiar.
Em 1961, Suzuki participou
pela primeira vez da Bienal de
Sdio Paulo com quatro
desenhos em nanquim e

tendo o reconhecimento em
ttés premiagdes, uma delas, a
Grande Medalha de Prata em 1964.

Em 1959 participou da quinta (e tltima) exposi¢io do
Grupo Guanabara, organizada por Arcingelo e Thomaz
Tanelli e por Fukushima, e realizou sua primeira exposi¢ao
individual no Clube dos Artistas e Amigos da Arte, o
Clubinho. Em 1962, na exposi¢io que fez na Associagio
Crista de Mogos, Loutival Gomes Machado registrou:
“Seu interesse pelo desenho e pela pintura, como logo se
vé, nasce dum figurativismo naturalista por certo ligado
a irrecusaveis reivindicacdes humanas. Mas nisso estd
apenas o ponto de pattida. (...) Assim, viu-se compelido
alangar mio de novos recursos de linha e cor. A principio,
para reforco da linguagem grifica pldstica; depois, como
via de acesso, franca e direta, 2 um expressionismo
desenfreado e, por isso mesmo, de muito interesse. Nesse
momento pisa a soleira dum vocabulario capaz de dar-
lhe comunica¢io bastante, sem inibir-lhe os humanos
objetivos que, um dia, o levaram a bater nas portas da
arte”.

Estava dando os ptimeiros passos no sentido de sua
integragdo no movimento artistico, que resultariam em
intensa participagio em diversos canais. No ambito pessoal
mudancas importantes ocofrreram nesse periodo: o
casamento, o nascimento do seu primeiro filho e a

aquarela. Seus trabalhos
sobressafam, segundo Matc
Betkowitz “pela sua qualidade técnica, pela sua
independéncia estética e pela mensagem estranha que
tentam transmitit”. Em 1962, Suzuki fez a sua primeira
entrada no XII Saldo Paulista de Arte Moderna ¢ abriu
duas exposi¢oes individuais: na Piccola Galleria, no Rio
de Janeiro, e Galeria Vila Rica, em Sio Paulo. As
observacdes de Marc Berkowitz ¢ Nelson Coelho
documentam o entusiasmo pelos seus caminhos. O
primeiro assinalou que “apesar de jovem, Suzuki ja
consegue imptimir uma marca pessoal nesses desenhos
que apresenta. Uma marca pessoa inequivoca, de cor ¢
de traco.” Coelho conclufa: “O desenho de Suzuki deve
set visto com respeito; estamos diante de um dos valores
mais sétios ja surgidos em nossas artes plasticas”.

A petspectiva do nascimento de seu filho levou-o a
executar algumas telas nas quais prevalece uma atmosfera
densa de litismo, em que a presenga da crianga € constante,
aproximando-se do universo portinariano. Mas o que
predomina nessa fase € a utilizagao de manchas associadas
a fortes linhas no desenho dos membros infetiores e ou
supetiores, em contraste com delicados tragos do rosto,
dando impressio de recolhimento ao mundo interior. A
sua biotipologia assume estranhas caracteristicas. Goya,
Bosch e Marcelo Grassmann eram lembrados pelas
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semelhancas com essas formas embrionarias, deforma-
das. Referindo-se a essas obras, Suzuki dizia que durante
o ato de ctiagio ndo conseguia evitar o peso das dores
préprias e alhelas, mas que procurava unicamente
conseguir efeito solido e definido ao que executava com
autenticidade.

O I Jovem Desenho Nacional, uma iniciativa do Museu
de Arte Contemporinea da USP (MAC) em 1963,
contemplou trinta artistas de Sdo Paulo e quatro do Rio
de Janeiro. Suzuki recebeu um dos prémios-aquisigio,
sendo novamente selecionado para o II Jovem Desenho
Nacional em 1965. Entre as duas mostras, Waltetr Zanini
notou que ele havia saido do seu “desenho linear, estatico
e tigido, relacionado a Cuevas, para uma mais acerba
expressio formal de anatomias derruidas, quase visceras,
que apelam ao choque, inclusive pelo determinado mau
gosto”.

Para a exposi¢io Artistas Nipo-brasileiros, também
otganizada pelo MAC em 1966, com supervisio de
Zanini, foram escolhidos dezenove artistas: Fukushima,
Mabe, Tomoo Handa, Bin Kondo, Tomoshige, Hissao
Ohara, Tomie Ohtake, Hissao Sakakihara, Takeo Shimizu,
Hissao Shirai, Flavio Shitd, Takaoka, Yuji Tamaki, Walter
Tanaka, Yutaka Taoyota, Massumi Tsuchimoto, Kazuo
Wakabayashi ¢ Yo Yoshitome., sendo Suzuki o Gnico nissei
desse grupo. Sobre sua participagio com desenhos de
denominou Da Mecanizacdo, Zanini notou que seus tragos
haviam adquitido flexibilidade ¢ dinamismo e tendiam 4
“liberacio crescente de elementos subconscientes que o
aproximam rapidamente de atual instauragao surrealista”.
Aracy Amaral apontava que, embora denunciasse em seus
trabalhos a origem japonesa, ele se distinguia de todo o
grupo por um senso critico e malicia “refletindo uma
patticipagio efetiva nos problemas de sentido social,
coletivo, integrado na realidade brasileira”. Uma realidade
que, entiio, ndo podia deixar de projetar um “momento
psicolégico angustiado™.

Houve também um caminho menos convencional pelo
qual andou a arte de Suzuki: os desfiles de moda da Feira
Nacional da Inddstria Téxtil (Fenit), em Sdo Paulo, onde
os desenhos ¢ cores de attistas plasticos aplicados aos
fios sintéticos, um fruto da substitui¢ao de importagoes,
eram celebrados com um grande espeticulo. Mas o brilho
das passarelas niio lograva distender os animos impactados
pelo golpe militar de 1964. A frustragdo de um projeto
social generoso, por utdpico que fosse, levou parte da
producio simbodlica a adotar uma linguagem de
inconformidade e resisténcia em relacio ao modelo
autoritario, usando o instrumento da metafora, da ironia
e da mensagem cifrada para dar a volta na censura.
Suzuki pela primeira vez sentiu os efeitos da vigilincia
policial, nesse caso apenas ridiculos, quando foi convocado
ao Departamento de Ordem Publica e Social para
explicacdes sobre uma palavra de duas letras constante
em obra exposta no Saldo Paulista de Arte Moderna
(1965) e rotulada por um delegado como “pornografica
e subversiva”. Liviou-se com uma justificagido escolar:
“Trata-se do simbolo quimico para o cobre...” A
mensagem que inseriu em outra obra enviada para sele¢do
da Bienal era menos cifrada: “O guerrilheiro viet ndo tem
tempo para cheirar flores, por isso mesmo va todo
mundo a p.q.p.”. Obviamente a obra foi recusada...
Dizia: “Sento diante da prancheta e coloco no quadro o
meu inconformismo. E assim que me manifesto
politicamente: pintando”. Os conflitos humanos da cidade,
agora repetcutindo medos e apreensdes, continuaram
sendo seu reservatorio de imagens. A aquisigdo de uma
qualidade poética, que transfigurasse o retrato, derivava



17 - Jornal da abca

da execugio, que foi se liberando de mo-
dos, suportes e matetiais tradicionais. Se,
num primeiro momento, a apresentagio
dessa realidade dolorosa ainda se mostra-
va explicita, a ponto de ser identificada
como uma “atitude moralista”, num pas-
so seguinte vai cedendo espago a “reta-
lhos de sonhos” ou “a pteparagio do
grande sonho”, como o ptéptio pintor
procurava definir.

Além da variagio temaitica, ja se podia
notat nas exposigbes do MASP (1964) e
da Galeria ITtatiaia, em Belo Hotizonte
(1965) a evolugio técnica, que o desligava
de influéncias expressio-
nistas, e o fazia dono de um
grafismo dramaitico e sen-
sual, impetuoso e preciso,
na execugio do qual
Frederico Morais sentiu a
mesma “seguranga de um
samurai, de um touteiro ou
trapezista”. Apresentava
expetiéncias sobre madeira,
que ele elegeu como um de
seus suportes prediletos em
varias fases postetiores de
sua carreira, pela possibili- Retrato

dade de incorporar as ca-

ractetisticas organicas, os sinais do tem-
po e do uso. A agdo sobre portas, janelas
e outros restos de construcio se fazia
muitas vezes literalmente a fogo e a fetro,
em busca de texturas irreveladas, a elas
agregando, além da tinta, pregos, gram-
pos, cordas, e também recortes, palavras
e mensagens. Ele chamava suas incursdes
literarias de “anota¢des™, que as vezes sai-
am em forma de poema, e muitas vezes
etam feitas na prépria obra.

“A combinag¢io do triagico e do
demoniaco talvez seja a fisionomia artistica
de Suzuki”. Assim Mirio Schenberg
qualificava sua obra no album I stogravuras,
do qual participou com Renato Luiz,
Trindade Leal, Gontran e Jo3o Rossi.
Apesar das diferencas entre eles, o critico
sentia no conjunto “uma tendéncia
humanista social contemporinea”.

A participagio de Suzuki nos primeiros
Saldes de Arte Contemporinea de Sio
Caetano do Sul e de Santo André
marcava sua definitiva inser¢ao na vida
cultural do ABC, onde residia desde 1951.
O enorme ctescimento populacional e
econdémico da regido, a partir de
expansdo de parque industtial liderado
pela indistria automobilistica, refletiu-se
também em demandas educacionais e
culturais que tiveram respostas mais
efetivas na segunda metade dos anos 60
com 2 ampliagio do equipamento escolar
e iniciativas na area cultural contemplando
a musica, o teatro, o cinema e as artes
plasticas.

S3o Caetano do Sul saiu na frente com a
criacio do Salio em 1967. Suzuki, com a
obta Menino dentro de mim nao quer a pomba
morta, recebeu o segundo prémio em téc-

nicas sobre papel. Em 1968, Santo André
oficializou o seu Saldo. Por decisio da
comissdo organizadota abtiram-se trés
salas especiais pata os attistas da cidade
de contribui¢io considerada mais
significativa: Luiz Sacilotto, Paulo Chaves
e Suzuki. Nio por acaso, teptesentantes
do concretismo, do abstracionismo
informal e da nova figuragio. O convivio
(nem sempre pacifico) dessas trés
correntes também foi contemplado nos
principais prémios, concedidos a Arnaldo
Ferrari, Yutaka Toyota e Humberto
Espindola. Na sala que lhe foi destinada,
Suzuki exp6s, entre outros,
Exercicio de Integragao néimero
1, Morte de Tiguidins ou Guer-
reiro Séeulo XX e Infancia Per-
dida no Primeiro Inverno, obras
emblematicas de sua produ-
¢do nos anos de chumbo.
Em entrevista ao Didrio do
Grande ABC, a propésito
do Saldo, Suzuki falou da
necessidade de renovacio
nas formas de expressio
artistica, “considerando o
surgimento de novos te-
mas, os acontecimentos e
os recentes problemas regionais e tam-
bém mundiais que caractetizam a vida
na sociedade contemporinea”. Nio via
a resposta na politica dos salées ofici-
ais, nem no mercado das galerias, e sen-
tia-se frustrado com a alienacio e deso-
rientacio do publico, especialmente dos
jovens. Chegava a propor algumas me-
didas praticas para que se iniciar em
Santo André um trabalho de formacio
de publico e daf se chegar a formagio
de um Museu.

As propostas de uma a¢3o mais ativa e
de um papel critico das artes, que estavam
implicitos em seus questionamentos,
seriam cortadas na raiz pelos eventos
politicos. Logo a seguir veio o Ato Ins-
titucional N.° 5, caindo a mascara “enver-
gonhada” da ditadura.

Entre muitos brasileiros que sofreram
diretamente as conseqiiéncias da repressio
politica se inclui Suzuki, preso pela
Operagido Bandeirante em Santo Andté.
Numa manhi, no inicio de setembro de
1969, ele voltava da padatia com seu filho
Claudio, de dois anos de idade, quando,
a frente de sua casa na Rua Gustavo
Teixeira, 36, Bairro Campestre, foi
interceptado por agentes que o separaram
da crianga e nio lhe deram tempo para
qualquer aviso.

Pela documentagio do Depattamento de
Ordem Politica e Social (DOPS), seu
nome surgju das relagdes de Cid da
Cunha Malheiro e Emilio Humel Neto.
Cid, um estudante da Escola Nacional de
Belas-Artes do Rio de Janeiro, entdo com
27 anos, que ja fora preso pot motivos
de participagio politica em 1966, tinha
contatos em Sdo Paulo com Tuna (de cujo
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José Armando Pereira da Silva* - ABCA/ SP

nome com-
pleto Suzuki
nio se lem-
bra). Suzuki
confessou
que havia co-
nhecido Tuna
por intermé-
dio do pintor
baiano Fran-
cisco Libe-
rato, havia
freqiientado
se€u aparta-  Infinitesimais nos cardiais
mento na Rua

Martins Fontes e 14 conhecido outras pes-
soas, como Dermeval, Paschoal (que es-
tavam presos naquele momento), Jodo e
Ana. Disse que ia 14 para conversar e “fi-
lar uma boéia” eventualmente. Lembrava-
se de ter visto alguns livtos, como o de
Mao-Tse-Tung, mas nenhuma atitude que
indicasse ser Tuna um militante politico.
Estas sio basicamente as informac&es
que constam de duas pegas existentes
na documentagio DOPS, hoje guarda-
das no Arqui-
vo do Estado:
o interroga-
tério prelimi-
nar, em 3 de
setembro, € o
interrogaté-
rio final, em
20 de setem-
bro, quando
foi liberado
com o com-
promisso de

Foto divulgagio

ridade artisti-
ca: “Cria seus
projetos ocu-
pando todo o
espago de
uma nova
“tela” — o es-
pago ovdide.
Seu trago tor-
nou-se exu-
berante, ex-
cessivamente
angustiante,
criando figu-
ras quase re-
alistas, que se misturam a um cipoal de
pinceladas gestuais e satinicas, lem-
brando-nos dos sempre citados Bosch,
Brueghel, ou de William Blake e de
Lautréamont, em seus famosos Cantos
de Maldoror. Suzuki estd no auge de sua
forga sensivel, conseguindo ordenar —
caoticamente — elementos da nova fi-
guracgio, signos orientais, abstra¢ées in-
formais e cenas de ficgio cientifica”.
(Revista [7sdo, 2.4.1979)

Chegou a par-
ticipar de al-
gumas mos-
tras historicas

Foto divulgagio

ou comemo-
rattvas, como
Imigracio 70,
no aniversa-
rio da imigta-
¢do japonesa
(Sesc, 1978),
Trés Gera-
¢Oes de Artis-

nao se ausen- ;

tar e contint. Ovédide - 1978.

ar a disposigdo. O que aconteceu entre
estas duas datas nio esti escrito: a tor-
tura em pau-de-arara, a soliddo, o de-
sespero, a angustia, a alucinagio. Lem-
brangas vagas e dolorosas permanece-
ram. Foi relatado por pessoas presas na
mesma época que ele desenhava com-
pulsivamente sobre os jornais que lhe
serviam de cama usando cascas de ba-
nana. Falou-se também que teria deixa-
do versos escritos nas paredes usando
tésforos queimados.

Quando foi solto, o equilibtio psicoldgico
de Suzuki estava profundamente abalado.
Imagens desconexas lhe assaltaram, e nio
sabia para onde se dirigia. Mas aos poucos
lhe veio a lucidez: estava voltando para
casa.

Passados esses fatos, Suzuki retomou
lentamente a seu trabalho. Sem preo-
cupagido de mudar e forgar presencga
num ambiente artistico de grandes
transformacgdes, sua obra, a partit dos
anos 70, foi rareando em circuitos de
maior visibilidade. Alberto
Beutenmiiller notou que ele vivia con-
finado a periferia, apesar de sua matu-

tas Nipo-bra-

sileiros (Gale-
ria Arte Global, 1978), Momentos da Arte
Brasileira (USP, 1982), Nipo-brasileiros:
Mestres e Alunos (Pinacoteca dos Esta-
do, 1984), Anos 60 — Figuragio e Objetos
(MAC-USP, 1984), Arte Brasileira — 50
Anos de Histétia no Acervo do MAC-
USP (1985) e O que faz agora Geragio
60 — Jovem Arte Contemporinea
Revisitada (MAC-USP, 1991).
Nos tltimos anos sua participagio inten-
sificou-se especialmente na regidio do
ABC. Hoje, em Santo André, discute-se
a formacio de um centro de referéncia
sobre Jodo Suzuki e sua obra,
consolidando-se seus lacos com essa
cidade, da qual nunca se afastou. Ser4, sem
duvida, a oportunidade para levantar a
produgio desses cinqiienta anos, para
fazer sua reavaliagio e attibuir a ele o
devido mérito na galeria dos artistas nipo-
brasileiros.

* Enock Sactramento colaborou na
pesquisa.
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Focalizando Martin Parr!

Annateresa Fabtis - ABCA/SP’
Comentador irénico da socieda-
de britanica da era Thachter
(1979-1990), apés um exoérdio
como foto-repérter, Martin Parr
(1952) teve sua trajetéria
esmiucada em duas mostras rea-
lizadas recentemente em Paris:
uma retrospectiva, a cargo da Maison
Européenne de la Photographie; outra
dedicada ao universo da moda, cujo
local de exposi¢do ndo poderia ser
mais significativo, a loja de departa-
mentos Le Bon Marché. Em Martin
Parr: obras 1971-2001 e Fashion Ma-
gagine ficam logo evidenciado que
um dos tragos caracteristicos do fo-
tografo britanico é o questionamento
do significado e das fronteiras da fo-
tografia documental em prol da
desestruturacio de todo limite entre
géneros e da adesdo a uma lingua-
gem hibrida, que faz dele um dos
mais instigantes protagonistas do
universo das imagens pés-modernas.
Partidario de uma estética do banal,
para a qual concorrem tanto os te-
mas focalizados quanto a opgao por
um colorido vulgar e saturado que
permite realgar a visdo estereotipa-
da da realidade que caracteriza a
classe média britanica, Parr nio
pode ser visto como um simples “re-
porter do eu” destituido de qualquer
perspectiva ctitica, como afirmava
Dominique Baqué em Ia photographie
plasticienne: un art paradoxal (1998). O
fato de a autora ter revisto sua pos-
tura em Photographie plasticienne,
Vextréme contemporain (2004), atribu-
indo a Parr uma denuncia caustica e
feroz da sociedade hodierna, pode
ser considerado um sinal evidente da
dificuldade encontrada pela critica
em lidar com imagens aparentemen-
te produzidas por um olhar de-
sengajado.

Se essa parece ser a primeira
impressdo despertada pelas foto-
grafias de Parr, € necessario olhar sem
preconceitos para elas para perceber
que nio estamos apenas diante da ca-
ricatura pés-moderna da representa-
¢ao da representagdo modernista,
como escreve Elio Grazioli a respeito
de Wedding preparation (1986, da série
The cost of living), mas também de uma
trama narrativa que se desdobra de
conjunto em conjunto conferindo um
significado preciso a cada um deles.

O interesse pela configuragido de
uma narrativa, na qual as pessoas
que posam para Parr exibem sem
pejo seus gostos e seu modo de vida,

é uma outra caractetistica marcante

de sua estética. O que este busca nio
¢ a imagem exemplar dotada de um
significado auto-referencial. E, 20
contrario, a constitui¢io de um gran-
de arquivo visual, marcado pela
serialidade, pela repeticdo e pela jus-
taposig¢ao, no qual nenhuma imagem
vale por si; o que conta é o agen-
ciamento de cada tomada num todo
que confere um significado critico ao
que, isolado, poderia parecer resul-
tado de uma visdo preconceituosa e
esnobe do universo da classe média.
O fotégrafo ndo poupa nenhum de
seus ritos e mitos: a decoragdo pre-
tensiosa e &itsch das residéncias, o
dinheiro como elemento quali-
ficador, a cosmética, o tutismo de
massa, o fascinio pelo universo do
supermercado, do fast-food e do
shopping-center sdo alguns dos alvos de
sua visdo acida da realidade contem-
porinea. Exemplar nesse sentido é
a série Common sense (1998): embora
tenha sido realizada em varios luga-
res do mundo, é considerada singu-
larmente britinica por Charlotte
Cotton, em virtude da onipresenca
do kitsch como traco definidor de
uma cultura.

Ao abordar o univetso da moda, o
olhar de Parr parece ser ainda mais
caustico. Como analisar algumas
composi¢des que associam um bro-
che de Christian Lacroix com uma
fatia de mortadela, um mai6 Chloé
com um corpo cheio de banha, um
pingente de Versace com um peito
cabeludo sendo na perspectiva de
um jogo regido pela vontade de
colocar em xeque todos os clichés
tradicionalmente associados a
moda? As varias séries apresenta-
das em Fashion Magagine nao sé rei-
teram o caridter ambiguo da
hodierna fotografia de moda, que
nio da a ver de imediato seu objeto,
como fazem da encenagido a quin-
ta-esséncia da imagem atual.

A dificuldade em perceber de imedia-
to o que esta sendo vendido numa fo-
tografia de moda ¢ o eixo direcional

de diversas séries de Fashion Magazine.
E o caso, por exemplo, de Dakar, des-
tinada a publicidade de bolsas e sapa-
tos, na qual se destacam duas imagens:
o tabuleiro multicolorido de um ven-
dedor de bugigangas, entre as quais
repousa displicentemente uma cigat-
reira assinada por Tom Ford; um ros-
to masculino envergando um par de
6culos escuros e mais cinco pares dis-
tribuidos entre a testa e o topo da
cabega. Se o tabuleiro e os 6culos se
impdem a primeira vista, distraindo
o olhar do obsetvador, o mesmo
acontece com Fashion victims, série
destinada 4 publicidade de roupas
infantis que exibe ctiangas emburradas
ou chorosas, como que contradizen-
do o valor do que estd sendo apresen-
tado; ou com Ejssex girls, na qual rou-
pas de grife sio submetidas a um olhar
irbnico por virem associadas ao gosto
dos anos 1980.

Um dos mecanismos fundamentais
da moda - a confusio entre ser e pa-
recer - é explorado criticamente por
Parr na série Reines de la nuit, seqiéncia
de retratos de mulheres idosas valo-
rizadas pelas jéias que ostentam. Nela
parece condensar-se o jogo entre fic-
¢ao e realidade perseguido pelo foto-
grafo, que lan¢a mio simul-
taneamente de seres reais € mane-
quins, sem que seja sempre possivel
notar a diferenga entre uns e outros.
Realizando uma espécie de “antropo-
logia da moda” (Anne-Lautre
Quilleriet), nascida do cruzamento
entre o olhar documental e a visio
artistica, Parr demonstra que nao ha
mais lugar para categorias estanques
num universo dominado por imagens
nas quais realidade e fic¢do se fun-
dem e se confundem, alcando o arti-
ficio a denominador comum da cul-
tura contemporanea.

'Este artigo integra uma investigagdo sobre
as relagBes entre fotografia e arte
contemporanea, realizada com uma bolsa de
Produtividade em Pesquisa do CNPq.
*Autora de Identidades virtuars: uma
leitura do retrato fotogrifico (2004).
Professora do Programa de Pés-Graduagdo
em Artes da Escola de Comunicaces € Artes
da Universidade de S&o Paulo.

MoMA une obras de
Cézanne e Pissarro

No Museu de Arte Moderna de
Nova York (MoMA) ha dois anos
atras, Matisse ¢ Picasso se uniram;
antes deles foram Picasso e Braque.
Agora com a inaugura¢io da mostta
“Pioneiros da Pintura Modetna:
Cézanne e Pissarro” comegou mais
uma luta cordial entre dois pintores.
Durante cerca de uma década em
meados do século 19 Cézanne e Pisarro
trabalharam freqientemente lado a lado.
Esse periodo ¢ o foco da mostra de 80
quadros, reunidos por Joachim Pissarro,
curador do departamento de pintura e
escultura do MoMA ¢ bisneto de
Pissarro.

Os dois artistas provinham de fora da
cultura dominante francesa. Pissarro,
nascido na itha caribenha de St. Thomas,
era filho de um negociante judeu. Estudou
na Franga, mas somente depois de voltar
a St. Thomas, e entdo passar dois anos na
Venezuela, se estabeleceu de vez na
Europa, tornando-se pintor.

Cézanne era de Aix-en-Provence, no sul
da Franca, ¢ também sofria sob as
expectativas da familia. Enviado a Paris
para estudar direito, ele teve aulas de
pintura em uma escola de Paris. Ali
conheceu Pissarro, que era nove anos mais
velho e tornaram-se amigos.

Formavam uma dupla marcantemente
estranha. Cézanne era um desajustado
furioso, com rosto de hobbit, mente de
académico e boca de estivador. Pissarro
era sério, paciente, mas radicalmente
contra o autoritarismo. Quando
perguntado sobre o modo de fazer a arte
francesa progredir, disse: “Queimar o
Louvre”.

O que os artistas compartilhavam era
ambig¢io e propositos elevados. Como
pintores heterodoxos, tinham pequena
chance de sucesso nos sales patrocinados
pelo Estado. Entio faziam o que queriam:
seguiam o caminho da maior resisténcia.
Eles transformaram a exclusio em
independéncia, e a independéncia num
imperativo moral inabalavel.
Paradoxalmente, a maior diferenca inicial
entre os dois era sua arte. “As Margens
do Matne no Inverno” (1866), de Pissarro
pode ndo parecer tio ousado hoje, mas
foi uma grande conquista para o pintot.
Ali esta a simplicidade do plein air de
Daubigny; ¢ também a futura geometria
de Mondtian.

Quando Pissarro teve um curto e sério
flerte com o neo-impressionismo,
Cézanne, sempre disposto a sentir-se
traido, fechou a porta da amizade, sem
fecha-la para a arte inicial de Pissarro, com
a qual continuou aprendendo.
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A Linguagem Danca em Chamas

Selecionar obras para a 7% Mostra de
Arte Jodo Turin de Arte
Tridimensional 2005 que abtird no
dia 21 de setembro de 2005, as 19
horas, na Casa Andrade Muricy, em
Curitiba, é tdo dificil como fazer
escultura, pintar ou até mesmo

elaborat projeto de instala¢do. Para mim
ficou claro que resultado ndo € a expressio
completa da arte brasileira contemporanea. Mas
escolhemos as obras para mostra a partir do
principio de que 2 exposicio € a obra dos artistas
e ndo produto da imagina¢io do jari. E nem
mesmo do curador. E percebemos nas obras
quea cdtica de arte no Continente nio estabelece
o debate critico efetivo porque ser limitada; e
tampouco contribuiu para a evolugio do artsta.
Nos nossos dias, a concepgio de exposicio se
tornou mais importante do que as préprias

obras. A meu ver a Mostra Jodo Turin é O escultor Joio Turin, foto do arquivo de

simplesmente a constatagao de fragmentosdos  S. L. de Quadros
movimentos atrtisticos e das tendéncias

contemporaneas. F os artistas enviaram suas esculturas ¢ suas
instalagdes para falar ao espectadot: “Estamos buscando espagos
institucionais para mostrar nossa obra; o espitito critico evoluiu
e nos procuramos formas de demonstra-lo: eis a verdade que
imaginamos para o pafs nos ultimos anos”. Diante das
reproducdes fotograficas das obras sobre uma mesa, na sala da
Secretaria de Estado da Cultura do Parana, percebi que escolher
eficamente ¢ tentar compreender o significado da vida a partir das
obras de arte, ou dos signos que faz com que 2 obra merega estar
numa mostra para travar um didlogo com espectadot, ou até
mesmo contribuir para que 0 homem deste inicio de século
encontre a maneira cotreta de viver.

A maioria dos artistas contemporineos nio submete obras 2 um
jari porque acreditam que eles defendem um determinado
segmento ou grupo. Mas o juri pautou a escolha das obras a
partir de um principio ético que significa compreender o desejo
do artista de dizer algo sobtre o sentido da vida, sobre o
absolutamente bom e valioso. Mas processo de selecio nio é
ciéncia, porque além de subjetivo € édco. No entanto falar de ética
num pafs como este é quase impossivel. J4 que o assessor de
deputado do Partido dos Trabalhadores foi pego no Aeroporto
com dolares na cueca. Pois esconder US$ 100 mil na cueca nio é
nada ético.

As obras selecionadas para a 7* Mostra Jodo Turin de Arte
Tridimensional sio testemunhas das tendéncias do espirito
humano. E eu pessoalmente respeito os artistas que aptesentaram
com coragem ¢ ousadia obras para aprecia¢io do juri. Pois um
dos objetivos da mostra ¢ impulsionar por todos meios a criagio,
a difusiio e a conserva¢io. A inconformidade dos artistas
recusados é semelhante a dos membros da Comissio de Juti
(Magno dos Reis, de Belo Hotizonte; Sebastido Pedrosa, de
Pernambuco; Marilia Diaz, Curitiba; Rosemeire Odahara Graga,
de Curitiba e. Jodo Henrique do Amaral de Curitiba) Todos
querem fazer mais e melhor. No processo de sele¢io ficou claro
para mim que as obras que pretendem ser arte pecam pelo plagio.
Embora muitos ndo acreditam que existe pligio em artes visuais.
Hsclarego que o plagio (ready made) é o empobrecimento das
artes visuais ¢ da cultura. Como disse Ezra Pound em algum
lugar “o artista ¢ a antena da raca”.

De saida eu percebi nas fotografias o desprezo do attista pelo
trabalho artesanal, quero dizet, ele desconhece os processos, as
exigéncias e os mistérios do material que emprega para construit
a linguagem pléstica tridimensional. O attista nos dltimos anos
além ser massacrado pela midia desprezou o artesanato, ou seja,
aparte técnica da arte que a meu vet € 2 objetivagiio, a materalizacio
da verdade interior do artista.

Uma dos ctitérios da escolha das obras foi o de encontrar e destacar
novos valores. No entanto reunimos para Mostra Jodo Turin
simplesmente fragmentos dos movimentos attisticos ocorridos
nos s¢culos passados no Brasil, na Europa e nos Estados Unidos.
No entanto, julgamos e selecionamos através da imaginagio. Pois
¢ através da imaginagio que o ser humano se aproxima da

realidade. Nao tenho
divida em afirmar
que “instalagio” &
uma fibrica de
sonhos. E o principal
ponto a ser es-

Jodo Baptista Groff

clarecido ¢ que as
obras reunidas na
Casa Andrade
Muricy representam
o rompimento do
conceito de arte como
linguagem cons-
tituida de codigos.
No entanto as obras
comunicam o vazio.
Todos podem com-
preender a escultura
de Joio Turin, pot-
que a obra estd pau-

to da anatomia hu- ™ )
Rio de Janeiro.
mana e no desenho
de animais. Frente ao “Tigre” (medalha
de ouro no Salio Nacional de Belas-Artes em 1947, no Rio de
Janeiro) o espectador percebe que o artista desejava transmitir
conceitos de beleza, elegincia e harmonia, a partit da cultura e
da mitologia regional. Para Joao Turin fazer arte é compreen-
der algo que esta dentro do homem e da natureza. E, os artis-
tas do século XXI estio mais preocupados com os holofotes e
com as passarelas; e arte fica no segundo plano. Esclareco que
os espacos culturais nio sio passarelas e a arte nio deve ser
pautada pela moda. A maioria das propostas submetidas ao
jati foi de projetos de instalagbes. Hoje a escultura sofre com o
ambiente do pés-modetrnismo. E a decadéncia da escultura, do
desenho e técnica € resultado da decadéncia da sociedade e da
cultura. B logico que ndo poderel mostrar aqui como essa arte foi
golpeada pela midia. Alids, instalagao ndo é improvisagio e sim
uma linguagem articulada com novos codigos. As instalacdes
comunicam a presenca delas num determinado espago publico.
Pois, clas sao constituidas de materiais, de espiritos e de formas
articuladas. Mas nio ¢ o juri ¢ nem mesmo o artista que dard
significado a obra. S6 o espectador a partir de sua experiéncia
frente 2 obra encontrari significado. Naturalmente o jiri ndo é
culpado da pobreza artistica no Continente no inicio deste século;
¢ nem pelas improvisages realizadas pelos artistas em busca dos
holofotes. Muitos dos artistas recusados improvisaram a
instalacao, ou seja, partitam do suporte bidimensional na tentativa
de alcangar o tridimensional. Entio o resultado foi uma instalacio
hibrida porque o artista nao articulou as formas para criar a nova
linguagem.

O visitante da 77 Mostra Jodo Turin de Arte Tridimensional
frente as obras selecionadas pelo juri através da experiéncia
sintetizard com as palavras: beleza, elegincia e hatmonia. Mas as
obras tridimensionais contemporineas, principalmente as
instalages dependem do espectador, do espago e o tempo de
apreciacao. O conjunto de obras reunidas na Casa Andrade
Muricy resgata para o critico de arte, pesquisador, historiador e
espectador em geral a dimensio do tempo que perderam no
espago que lhe tocaram a viver. Infelizmente a midia baniu dos
cadernos de cultura a critica especializada transformando a
exposi¢do em espeticulo. Deste modo a obra ficou no segundo
plano. O escultor Jodo Turin anotou no seu caderninho que a
funcio do ctitico de arte “¢ o de ser o intermediario entre o artista
e o povo, dizer do artista os seus defeitos e explicar ao leigo a
concepgio do artista. Compor com palavras a mesma imagem
que o artista compOe na matéria”. (Tutim, Elisabete. A arte de
Joao Turim. Campo Largo, PR, 1998 p. 111) As instalagoes € as
esculturas que estardo na Mostra Jodo Turtinsio fragmentos de
linguagens de movimentos artistico de décadas passadas no Brasil
e no mundo. Os artistas apenas citam esquemas formais
tradimensionais jd consagrados. O conjunto esclarece a dificuldade
que escultor hoje tem de inventar uma “nova escultura”; ¢ 0
artista simplesmente comenta criticamente a modalidade que
explorou para construir a linguagem tridimensional. Deste modo

tada no conhecimen- Tzgre. Escultura em Bronze em ramanho Natural,
medatha de Ouro em 1947. Praca General Osorio -

3 na 7% Mostra Jodo Turin de Arte
& Tridimensional-2005, a linguagem
;g danca em chamas.

¢ Este nio é um texto ctitico, mas um texto
£ sobre um processo de escolha de obras

parauma mostra. Escrevo sobre as obras
recusadas porque elas nos ajudam a
compreender que a ausencia da critica na
midia contribuiu para a decadéncia das
artes visuais, Hscrevo sobre os artistas
contemporaneos porque os trabalhos me
entusiasmam; e eu acredito que ha salvacio
em um mundo cheio de discursos intteis.
As obras arte sio reflexdes que
aproximam os artistas e o publico do
trabalho, principalmente os artistas
deslumbrados pelo veneno da pos-
modernidade ¢ 0s que permanecem
contagiados pelo desinimo, o in-
dividualismo, a desesperanga e a cinica
apatia. Como membro do juri espero ter
alcangado o objetivo da mostra que € dat-
nos a conhecer a leitura das obras, e
antecipar que a partir da imaginacio e das obras podemos
compartilhar a alegria de viver.

A Arte de Jodo Turin

Joao Turim nasceu em 21 de setembro de 1878, em Porto de
Cima, Parana. Estudou na Escola de Belas Artes e Industrias do
Parand. Em 1905 obteve uma bolsa de estudo para estudar
escultura na Real Academia de Belas-Artes de Bruxelas, onde
permaneceu até 1909. Em 1910 fixou residéncia em Paris e
montou um atelié na Rua Vercingetdrix, 52, Montpatnasse onde
trabalhou até seu retorno a Cutitiba em 1922,

O escultor Victor Brecheret a partir de 1922 ocupou o ateli¢ de
Jodo Turin em Paris. E, Joao Turin montou o novo atelié em
Curitiba onde comecou a pesquisas para realizar esculturas e
pinturas. Jodo Turin utiliza em sua escultura formas tropicais da
animalia e as frutas observadas realisticamente com resultados de
alto conteddo artistico. A procura do regional como elemento da
brasilidade foi a busca de Jodo Turin, erudito, viajado, foi a
Bruxelas e Paris aperfeigoar sua técnica, mas nio esqueceu suas
raizes culturais ¢ populares, produzido em Curitiba uma obra
forte e bela. Em 1947 ganhou Medalha de Ouro com a escultura
“Tigre” em bronze no Salao Nacional de Belas Artes, no Rio de
Janeiro. O jornalista e critico de arte Nelson Luz define a obra de
Jodo Turin: “Sao curiosissimos os estudos que deixou em batro,
de linhas cavadas, de um barroquismo dominado pot sugestdes
muitos pessoais (...) Seus relevos apresentam muito vigot ¢
refletem o espirito preocupado em revelar a pureza, as cmogdes
altas e chocantes que provocam o brutalismo da natureza
selvagem”. Jodo Turin faleceu em 1949 na cidade de Curitiba.

O texto serd ilustrado com as obras premiados na 6 Mostra Jodo
Turin, em 2003.

Prémio Governo do Estado.

Antonio Carlos Machado e Antonio César Ferreira —
Cascavel Parand4.,

Titulo — Berween — Instalagdo -

Técnica — Ferro moldado — 200 x 200 x 90 cm

Prémio Secretaria de Estado da Cultura do Paran4d
Alexandre Monteiro — Rio de Janeiro.

A Amilcares - 1dobra

Apropriagio e intervengio 25 x 23 x 15cm

B - Almicares — 2 dobras

Apropriacdo e intervengdo — 39 x 30 x 31 cm.

C - Almilcares 3 dobras

Apropriagio e intervengdo — 30 x 25 x 15 cm.

Prémio Casa Joio Turin.
Jaqueline Carvalho — Pelotas RS.

A — Genuflexdrio

Madeira e veludo — 50 x 89 x 69, cm.

B — Registro Intimo

Madeira e Bronze —41x 9x Ilcm

C — Sem Titulo

Livro e batom-22 x 13,5 x 18cm
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EEienal do[Yercosul: cruzando [erritorios

Os megaeventos que se evidenciam
como um fenémeno da modernidade
no campo das artes visuais, alcancam
uma proliferacdo inigualavel a partir
da segunda metade do século XX, ca-
tacterizando-se por exporem predomi-
nantemente a produgao contemporanea,e
estabelecendo-se como espago de
legitimagio dentro da rede internacional.
Nio se pode pensar este tipo de evento
na América Latina, de uma perspectiva
homogeneizadora e simplista, omitindo,
nesse processo de dominagido globa-
lizante, os diferentes matizes e as experi-
éncias aqui concretizados.

Um bom exemplo é a Bienal de Artes Vi-
suais do Mercosul, ideada a partir da
mobilizacdo de criticos e artistas da re-
gido, sustentados pelo governo estatal e
contando com o apoio de um grupo de
empresarios. Ela representa um esforgo
de ampliagdo da participagdo de publico,
envolvendo setores sociais normalmente
ausentes desse consumo.

Desde a primeira edi¢do da Bienal, foi
estabelecida uma nova dinamica de rela-
¢do com a publicidade. Um projeto alta-
mente profissional substituiu a tradicio-
nal relacio amadora do meio artistico
com a mass-media na regido. Grande pat-
te do or¢amento do evento, alto para os
padrées locais, foi wutilizado na
contratagio de especialistas na area de
matketing e propaganda. O trabalho de
divulgacio foi desenvolvido em duas
direcdes. Por um lado, estabeleceram-se
acordos com periddicos da cidade, garan-
tindo uma cobertura didria na imprensa
escrita, televisiva e radiofonica. Por ou-
tro lado, investiu -se na publicidade em
veiculos internacionais especializados,
obtendo-se como resultado a forte pre-
senca de criticos e artistas nacionais e
internacionais, extrapolando os limites
regionais.

Vale destacar a capacidade de esse
megaevento modificar as relagdes com 0s
espacos ¢ equipamentos destinados as ar-
tes visuais na cidade. Porto Alegre, em-
bora seja um importante centro de pro-
duciao artistica no Brasil, ndo conta com
locais especificos para a exposigdo de
obtas contemporineas. O Museu de Arte
Contemporanea foi criado sobre papel,
mas nio dispde de instalagbes nem de
patriménios desejados. Isso se deve, pos-
sivelmente, a for¢a hegemonica da tradi-
¢io moderna no meio de arte local.
Assim, pata a realizagio das diversas edi-
coes da Bienal tornou-se necessario
acionat espac¢os alternativos, como foi o
caso de alguns depdsitos do cais do pot-
to, que foram adaptados para as mostras.

Esses lugares mostraram-se in-
teressantes para os fins artis-
ticos, fomentando um movi-
mento para sua constituigao
como local permanente de
mostras. Essas mobiliza¢oes e
altera¢Bes geraram importan-
tes debates publicos, envolven-
do setores tradicionalmente
alheios a essa problematica.
Entretanto, duas contradigoes
se evidenciam na trajetoria
dessa Bienal. A primeira é que,
tendo sido gestada com recur-
sos materiais e intelectuais da
localidade, houve um revés
quando a comissio orga-
nizadora escolheu como
curador geral um critico do
centro do pafs, condi¢do que
persistiu na segunda, terceira
e quarta edigdes. Essas elei-
¢des expressam, por um lado,
a dificuldade de encontrar-se
na critica local personalidades
de expressdo, dispostas a at-
ticular os interesses em jogo;
por outro lado, reforgou a
centralizacdo em matéria de
arte, a2 qual esse evento pre-
tendia opor-se, em principio.
Assim, pode-se observar que
a problematica da dominagdo
por parte dos grandes centros
se desdobra desde o plano in-
ternacional até o nacional e o
regional.

A segunda contradi¢do é que
a Bienal, ja na sua origem, con-
tou com um forte apoio do go-
verno local, que aprovou sua
inclusido na legislagao de in-
centivos fiscais, além de
aportar apolo financeiro
direto, e de colocar a disposi-
¢do do evento pessoal técnico
e espagos para as atividades de
infra-estrutura. Entretanto, o
processo desenvolveu-se de tal
forma, passando a ser uma ins-
tituicdo de dominio privado
empresarial, afastando a parti-
cipagio de diversas instancias
da coletividade.

Os projetos curatoriais eviden-
ciam um cuidado detalhado
com a elei¢cdo das obras apre-
sentadas, bem como um com-
promisso reflexivo dos orga-
nizadores com um eixo
conceitual, explicitado nos tex-
tos das apresentagdes. Nos dis-
cursos percebe-se constante-
mente a idéia de atualizagao, o

que evidencia a consciéncia de certa de-
fasagem local, em relagdo as tendéncias
mais atuais da arte contemporinea, € 0 pa-
pel que a Bienal assume na conversdo do
olhar na regiao.

A otganiza¢do museografica atende a cri-
térios estéticos de confrontagdes que ins-
tigam ¢ atraem o publico, do mesmo modo
que estabelecem dinamicas conceituais
bastante enriquecedoras para o meio es-
pecializado. Assim, apesar de as represen-
tagdes nacionais estarem, em algumas edi-
¢des, agrupadas nos catalogos, isso nio
ocorre necessariamente na mostra.

A idéia de Frederico de Moraes, curador
geral da I Bienal de Artes Visuais do
Mercosul, de reescrever a historia da arte
na América Latina a partir de suas pro-
prias bases, foi um marco importante em
seu perfil. Esse tema, ja bastante discuti-
do, aponta para uma situa¢io de depen-
déncia em que a arte dessa regido se vé
continuamente lida através da optica dos
grandes centros artisticos. Assim, o
curador propds-se a explorar as tendén-
cias particulares da arte na regido, eviden-
ciando suas peculiaridades, ao revisar essa
producio desde a introdugdo da abstragdo
em quatro vertentes: Cartografica, Politi-
ca, Construtiva e Ultimo Lustro..

Na IT Bienal, a curadoria geral de Fabio
Magalhies e Leonor Amarante, apesar de
terem como tema Identidades, deixou
mais livre a estrutura conceitual, enqua-
drando-se na tendéncia a mostrar um pou-
co de tudo, centrando-se na produgio
mais atual. As mostras especiais: Arte ¢
Tecnologia, Picasso ¢ o Cubismo na Amé-
tica Latina, Iberé Camargo e Julio Le Parc,
mantiveram o carater histérico ja presen-
te na primeira edi¢gdo. Na III Bienal, os
mesmos curadores gerais colocaram como
proposta bisica a ocupagio de diferentes
espagos, sob a epigrafe “arte por toda
parte”. Ocuparam com performances um
Hospital Pisiquiatrico, criaram uma cida-
de de containers para a exposigio de obras
e também realizaram instalacdes em um
parque.

Nelson Aguilatr, curador geral da quarta
edicio, abordou o tema “canticos de ori-
gem”, tentando construir uma genealogia
da arte na América Latina. As trés mos-
tras- Arqueologia Historica, Arqueologia
Genética e O delirio de Chimborazo — as-
sim como as mostras iconicas: Orozco,
Vergetr, Cemin, Matta, Abramo, Berni e
Maria Freire foram decisivas para o de-
senvolvimento de sua proposta.

Voltat o olhar para si propria permanece
como um elemento fundamental que esta
Bienal vem enfrentado, tentando ver pos-
sibilidades de uma histdria da arte local,
com pontos em comum e especificidades,

fazendo uma espécie de balan-
¢o da arte na regido e expon-
do a producio jovem de van-
guarda.

A presenca de especificidades
dos diferentes pafses do
Mercosul, garantida através de
seus curadores préprios, tra-
balhando de forma integrada,
possibilitam efeitos de reper-
cussdo no plano das naciona-
lidades envolvidas, permitin-
do que a Bienal cumpra no,
meio de arte, a tarefa de pro-
cessar uma integracio da re-
giZo para superar posicoes de
dependéncia, de forma seme-
lhante aquela desenvolvida na
otdem politica e econémics
pela organizagio que lhe dao
nome.

Na América Latina, a presen-
ca dos Estados Nacionais fol
muito forte no processo de
implantagio do Modernismo,,
Percebe-se hoje certa resistén-
cia em relacdo a sua supera
cdo. Assim, a estrutura da
Bienal de Artes Visuais do
Mercosul, preservando as
especificidades dos paises ¢
integrando-as ao projeto de
atualizag¢io que a mostra assu-
me como um todo, torna-st
fundamental. A Bienal realiz
alteracOes dentro do circuito
artistico e também funcion
em nivel de publico niao espe:
cializado; estabelece um espa-
co de rearticulacao de tendén:
cias, definindo disputas e po-
deres e outorgando legiti
macgido as correntes da arf
contemporanea.

No ambito da mundializaci
da arte, a2 Bienal é um insttu
mento de inser¢ao no circuit
internacional, estabelecend
sua intetferéncia nas instanc
as nacionais e regionais. |
questio fundamental, hojt
nio € reverter esse processi
mas sim explorar as estratég
as estéticas adotadas e su
adequacio aos propdsito
mais pluralistas e questio
nadores. Esse é um desalfi
decisivo que se coloca pat
aqueles integrantes do campi
simboélico nas regides perifé
ticas que assumem posigoe
criticas e transformadoras.
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A V Bienal do Mercosul abre dia 30 de setembro,

Foto divulgagio

Rachel Betwick - Mae por . 4* Bienal do Mercosul

Em entrevista recente a
Artewebbrasil, Paulo Sérgio
Duarte, o curador da V Bienal do
Mercosul, disse que esta proxi-
ma mostra nao serd uma bienal
. de autor “em que o curador apre-
Senta uma tese e a expGe nas op-
¢oes que faz para a bienal”. Por
|isso0, diz que escolheu um tema
"aberto - a questio do espago - um
tema que, segundo ele, di ampla li-
berdade a artistas e a curadores dos
paises participantes. A idéia é con-
frontar linguagens, tomando o es-
- Pago como um problema clissico da
ihistéria da arte e tratando o tema
isob a btica das transformagdes da
inogio de espaco e suas relagdes
‘com a arte contempotinea.
Abolindo a distribuicio por pais,
‘Paulo Sérgio propée quatto vetores
para a V Bienal: Da Escultura ¢ Ins-
alagiao; Transformagies do Espago Pi-
\vlico; Diregges do Novo Espago ¢ a Per-
Wisténcia da Pintura. O curadot con-
sidera que as questdes estéticas con-
tempotineas nada tém a ver com
as fronteiras politicas e geograficas
que separam as nagbes. Segundo
o1€, as questSes estéticas sio ques-
“Oes especificas que podem estar
sendo tratadas por artistas de dife-
tentes partes do mundo.
No vetor Dz Escultura o Instalacao,
pretende sugerit a discussio das
passagens a que foi submetida a
stodugio artistica de petfil
ridimensional, no dltimo século.
Em Transformages do Espago Phblico,
liscute-se a insercio do ambiente
xterno da cidade no processo cri-
tivo da obta. Diregdes do Novo Es-
ago traz, para a Bienal, obras que
azem uso das midias tecnolégicas

como a fotografia, o
cinema, o video, o
computador e a
Internet. O quarto
vetor - Persisténcia da
Pintura - procura
mostrar que, apesar
de decretada sua mor-
te inimeras vezes, no
século passado, a pin-
tura explorou a su-
petficie da tela com
auddcia, apontando
patra novos modos de
representagio.

Da Escultura a Instala-
¢do leva o visitante a
petceber a mudanga
epistemolégica do fi-
nal dos anos 1960 e
inficio da década se-
guinte. Em decortén-
cia das priticas mij-
nimalistas, os size-
especfics trario, defini-
tivamente, para o
campo das formas
tridimensionais, uma
possibilidade  de
avangat sobre o espa-
¢o da paisagem, da
arquitetura, produ-
zindo uma mudanca de qualidade
semintica na linguagem da arte:
com isso, transfere-se o significado
do objeto para o contexto.

As obras de quatro dos artistas que
S¢ apresentarao no vetor Transforma-
¢bes do Espago Urbano - Carmela
Gross, Mario Fuke, José Resende e
Waltércio Cal-

das - perma-

necerio defi-

nitivamente,
em Porto Ale-
gre, que enti-
quece, assim,
seu patrimd-
nio de arte
publica.

A V Bienal
ptesta home-
nagem a Amil-
car de Castro, com uma retrospec-
tiva de sua obra. O escultor faleceu
em 2002, aos 82 anos, e teve im-
portancia na histéria do movimen-
to concreto.

Entre os nomes importantes ja his-
téticos na arte brasileira, compare-
cem, também, Hélio Oiticica, Lygia
Clark, Willys de Casto, Geraldo de
Barros, Hércules Barsotti, Abraham

Cidade dos Containers, 3*Bienal do Mercosul

Palatinik e Franz
Weissmann . Sio artis-
tas que trabalharam a
questio do espago
como um problema
fundamental em sua
criagdo estética, inte-
grando-se 2 vertente
construtiva da nossa
histétia da arte.
Além dos artistas ori-
ginirios dos pafses
que integram esta
Bienal do Mercosul —
Argentina, Bolivia,
Brasil, Chile, México,
Paraguai e Uruguai -
quatro estrangeiros
patticipario como
convidados: Illya
Kabakov, que realiza
instalagGes, e Stephen
Vitiello, que trabalha
com a questio do es-
pPa¢o € som — ambos
dos Estados Unidos;
Pietre Coulibeuf, da
Franga, utilizando o
video ou cinema em
seu trabalho artistico;
e Marina Abramovic
(Sétrvia-Montenegro),
que produz performances e envia-
t4, para a mostra, uma video-ins-
talagio.

4%1 BICNAL DO MErcosulL

Os curadores estrangeiros que
atuardo na V Bienal sio importan-
tes criticos e ensaistas latino-ame-
ticanos, ji presentes em outras edi-
¢6es da mostra de Porto Alegte:
Foto divulgagio Cecilia Baya,
da Bolivia; Jus-
to Pastor
Mellado, do
Chile; Felipe
Ehrenbetg, do
México; Ticio
Escobar, do
Paraguai; e
Gabriel Pe-
Iuffo, do Uru-
guai. Pelo Bra-
sil,colaboram
Paulo Sérgio Duarte, José Francis-
co Alves e Neiva Bohns, curadores
assistentes, e Gaudéncio Fidelis,
curador-adjunto.
Neste ano, a Bienal do Mercosul vai
ocupar, coOmo nos certames anteti-
otes, o Museu de Arte do Rio Gran-
de do Sul, o Santander Cultural, o
Memorial do Rio Grande do Sul, a
Usina do Gasdémetro e usara, tam-
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Lygia Pape, DNA. 4* Bienal do Mercosul

bém, uma extensio da orla do
Guaiba. A mostra se estenders ,
ainda, ao Largo Glénio Peres e 20
Pago dos Agorianos, no Centro de
Porto Alegre.

A V Bienal pretende desenvolver
um projeto educacional junto 2 es-
colas e professores, e projeta a sua
permanéncia, inclusive, nos interva-
los entre as bienais, através de pro-
grama supervisionado pela especi-
alista Wrana Panizzi, ex-reitora da
Universidade Federal do Rio Gran-
de do Sul.

Um flash Sobre as bienais

anteriores

Al Bienal do Mercosul aconteceu em
1997 e teve a curadoria de
Frederico Morais. O curador elegeu
como artista a ser homenageado o
argentino Xul Solar. A primeira Bienal
teve como participantes a Argenti-
na, o Brasil, a Bolivia, o Chile, o
Paraguai, o Uruguai e, como pais
convidado, a Venezuela, Expuseram
275 artistas plasticos, em onze es-
pacos da cidade de Porto Alegre. A
Bienal criou grandes exposicoes de
reconstrugdo histérica que mostra-
ram diferentes vertentes da arte |a-
tino-americana do século XX.

Ao lado da mostra contemporanea,
a curadoria organizou, por exem-
plo, uma ampla mostra que con-
frontava as tendéncias construti-
vas na América Latina.

A | Bienal produziu impacto sobre
0 meio social e provocou um pro-
cesso de reestruturagdo ou mes-
mo a criag&o de espacos culturais
na Cidade de Porto Alegre. Promo-
veu-se, depois da | Bienal, o res-
tauro do Museu de Arte (MARGS)
€ surgiram novos espacos, com
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em Porto Alegre, o tema € o0 espaco na arte
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Amilcar de Castro setd o homenageado da 'V
Bienal, com retrospectiva

infra-estrutura adequada a exposi-
coes de arte: o Santander Cultural,
a Usina do Gasdmetro e o Memorial
do Rio Grande do Sul.

Ao lado de Frederico Morais,
curador geral e do Brasil, atuou um
Conselho de Curadores, constitui-
do por Irma Arestizabal (Argentina),
Roberto Guevara (Ve-
nezuela), Justo Pastor
Mellado (Chile), Angel
Kalenberg (Uruguai),
Ticio Escobar (Para-
guai) e Pedro Que-
rejazu (Bolivia).

A |l Bienal apresentou-
se como uma proposta
contemporanea plural,
ao reunir pintura, escul-
tura, instalagdo, perfor-

mances, video e arte- Pablo Uribe (Uruguai) - “Projefo

] 1 estidor”
tecnologia. Seu curador ‘

geral foi Fabio Magalh&es e a mos-
tra foi construida, igualmente, com
a participagao de curadores de cada
um dos paises integrantes do
Mercosul: Jorge Glusberg, pela Ar-
gentina; Pedro Querejazu, pela
Bolivia; Justo Pastor Mellado, pelo
Chile; Ticio Escobar, pelo Paraguai;
e Angel Kalenberg, pelo Uruguai. A
Colémbia foi escolhida como pais
convidado, sendo Eduardo Serrano
o curador da sua participagéo. Na
curadoria do Brasil, atuou com Fa-
bio Magalhaes a critica Leonor
Amarante. Ao todo, compareceram
cerca de 130 artistas desses paises.
Quatro exposicdes especiais, além
da mostra contemporanea, deram
forma a |l Bienal do Mercosul - a
do argentino Julio Le Parc, perso-
nalidade no campo da arte cinética
e precursor da arte-tecnologia
(curadoria de Sheila Leirner); a de
Iberé Camargo, mostra-homena-
gem dessa Bienal, com curadoria de
Lisette Lagnado; a exposigao
‘Ciberarte; Zonas de Interac¢éo’, or-
ganizada por Diana Domingues; e
amostra ‘Picasso, Cubistas e Ameé-
rica Latina’, projetada por Fabio
Magalh&es.

A Il Bienal do Mercosul, também
com curadoria de Magalhaes, mos-

trou 44 obras de diversas fases
de Rivera, 12 6leos e 20 gravuras
de Edvard Miinch, em suas salas
especiais. Um dos importantes
setores foi o das perfomances, que
fizeram parte da programagdo €
atrairam grande publico ao Hospital
Psiquiatrico Sdo Pedro, onde foram
realizadas. Em salas, patios e outras
dependéncias desativadas do
Hospital Psiquiatrico Sao Pedro,
com curadoria de Fabio Magalhaes
e Leonor Amarante, e diregao geral
de Luciano Alabarse, 18 artistas,
individualmente ou em grupos,
compuseram uma programagao
eclética, instigante e perturbadora.
A pintura esteve presente nessa

Bienal, focalizando-se

Foto divulgagio UM conjunto de obras no

qual foi vista sob angu-
los menos convencio-
nais. Apresentaram-se
artistas convidados
como Alex Flemming,
Daniel Senise, Leda
Catunda, Carlos Leppe e
Dolores Caceres.
Outro segmento que
obteve destaque foi o da
Cidade de Containers
instalada em meio a pai-
sagem, junto a dois parques da
capital galicha e ao estuario do
Guaiba. Nestes containers, medin-
do cada um 5,90m x 2,35m x
2,35m, 51 artistas construiram ins-
talagdes. Reunidos, estes blocos
modulares, de geometria serial e
aparéncia igual, todos brancos por
fora, abrigaram trabalhos singula-
res, compondo um cenario artisti-
co inédito, no Brasil, para uma
mostra de arte contemporanea.
Na IV edicdo, a Bienal teve como
eixo central a questdo da “Arqueo-
logia Contemporanea” e o curador
foi Nelson Aguilar. Ele projetou um
mapa das origens dos povos lati-
no-americanos, colocando indaga-
¢cbes que engendram “os tempos
miticos, os vestigios materiais das
primeiras culturas, a aferig&o cien-
tifica da biologia molecular sobre o
homem que chega ao continente
americano”. Considerou importan-
te inquirir a respeito dos primordios
e compor, por meio da produgao
artistica, um repertorio dessa ar-
queologia vista a partir de hoje.
Com 76 artistas participantes, a
Bienal do Mercosul de 2003 teve o
México como pais convidado e
contou também com a presenga de
artistas europeus e norte-america-

nos, em uma mostra especial de-
nominada “Transversal”, com a
curadoria de Alfons Hug, entdo
curador da Bienal de Sado Paulo.
Esta exposicéo inspirou-se na uto-
pia de um texto de Simon Bolivar,
O Delirio do Chimborazo, e reuniu
12 artistas, rastreando em suas
obras as ressonancias da utopia

de bolivariana. Apresentaram-se,
ainda, concomitantemente as re-
presentagdes nacionais, outras
duas mostras especiais: uma his-
torica, intitulada “Arqueologia das
Terras Altas e Baixas”, organizada
pelos arquedlogos Eduardo Neves e
Adriana Schmidt Dias, exibindo 100
pecas antigas (com até 4000 mil
anos) da época pré-colombiana,
transandinas e amazobnicas (do
litoral atlantico), com objetos
provenientes da Colémbia, da

Bolivia, do Peru e do Brasil.

Amilcar de Castro ganha
primeira grande mostra
em Paris

Assim como s6 em 1978 o artista
plastico Amilcar de Castro (1920-
2002) realizou sua primeita
exposicio individual no Brasil, s6
em 2005 que o legado do escultor,
desenhista e designer grafico se
prepara para ganhar o reconhe-

cimento internacional.

Os parisienses puderam adentrar o
universo denso ¢ vazado de Amilcar na
primeira grande mostra dedicada ao
conjunto de sua obra no exterior.
Parte integrante do Ano do Brasil na Franca
(calendario de eventos que apresentam a
cultura brasileira ao longo de 2005), a
exposi¢io de Amilcar de Castro foi um dos
principais eventos dentro da programagao
do Espago Brasil, carro-chefe desse
calendario, e esta a ocupar a Galeria de
Arte Contemporanea com 62 obras _entre
elas duas esculturas de tamanho médio, com
cerca de 2,40m x 2,40m. A curadoria ¢ de
Evandro Salles.

Amilcar de Castro é mais conhecido como
integrante do movimento neoconcretista
brasileiro (cujo epicentro foi o Rio de
Janeiro da época do fim dos anos 50, inicio
dos 60) junto de nomes como Heélio
Oiiticica, Lygia Clatk, Franz Weissmann ¢
Lygia Pape _um dos petfodos mais férteis
da arte moderna brasileira, que inclusive
se diferenciava da produgio norte-
americana e européia da época por nio set
estritamente formal.

i
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Nascido em 1920, em Paraisdpolis, Minas
Gerais, Amilcar comecou seus estudos em
arte em 1944, pouco antes de se formar
em Direito. Na época, o pintor Alberto da
Veiga Guignard abtiu a primeira escola de
arte moderna em Belo Horizonte e sw
diditica consistia em ensinar o desenho
através do uso de grafite duro ou com ¢
ponta de¢ prata, uma técnica muito mais
incisiva, que nio permitia retoques ne
sombra ou volume. Aparentemente, 4
iniciacio artistica de Amilcar fol
profundamente importante na forma comg
ele passou a encarar suas criagoes _nas
quais se percebe o rigor do trago e do
tratamento da matéria (no caso, o metd
escultorico).

O contraste entre preto e branco, entst
cheio e vazio, é fundamental no trajeto do
artista. Em 1953, ja residente do Rio dt
Janeiro, Amilcar de Castro comega ¢
trabalhar como programador visual n
imprensa brasileira. Primeiro em revist
semanais, como “Manchete” ¢ “A Cigartd
(fundamentais na identidade do design
brasileiro), e depois em jornais, como eil
1957-58, quando foi convidado pat
teformular o projeto grafico do “Jornal do
Brasil”. A valorizacio dos espagos vazio
em contraposi¢cio ao preto dos tpos, fo
novidade na época e acabou se tornands
padrio nos veiculos de massa. Além de
impulsionado uma reforma até editorial no
JB _que no fim dos anos 50 se alinha cort
a vanguarda artistica brasileira_, Amilca
foi convidado por outras diversa
publicagbes para capitanear nova
reformas graficas.

Mesmo que levasse paralelamente sel
trabalho de escultot junto ao de designe
grafico, programador visual e diagramador
¢ no inicio dos anos 70 que sua produgit
se intensifica. Ao mesmo tempo qut
comega a largar o trabalho junto aos meio
de comunicacio, comeca a se enveredd
também pelo desenho, como se¢ precisass
suprir essa necessidade do plano, d
contraste, que s¢ manifestava independent
A forma escultural _mesmo qut
intrinsecamente ligados. Os desenhos

pinturas sio criados em série a partir di
entio ¢ se prolongam até o fim da vida
quando a produgio era mais prolifici
Segundo texto do curador Evandro Salles
“FEm Amilcar, ou na mitologia amilcarians
o mundo é fundado pelo desenho.

HA4 uma paridade entre verbo e trago”
Ja nas esculturas, Amilcar sempre parti
do plano ¢ chegou até o espag
tridimensional, articulando substincia
vazio. As seccOes que O artista cravava m
pecas de metal funcionavam como dobrs
¢ como seu proprio olhar na matérii
permitindo que fosse torcida. Suas visce

foram transformadas em realidade atrave

do uso das chapas de aco Cor-Ten, cy

propricdade ¢ caracterizada por ut

processo de ferrugem que se instal

superficialmente, dando a0 ago uma €

avermelhada, escura e itregular _um poud

menos petfeita, um pouco mais viva.
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“Levei anos”, dizia Picasso, “para aprender a
desenhatr como uma ctrianca.” Em Picasso, este
aprendizado da infincia é tomado como uma tarefa
e s6 pode atingir sua plenitude na maturidade, e
mesmo, sobretudo, na velhice. Em Miré, a conquista
da infancia nio resulta de uma aprendizagem, nio é
propriamente uma tarefa, mas a condi¢io bésica para a
ctiagdo de uma nova linguagem. Em Picasso, a infincia ¢,
em alguma medida, o fim. Em Mir6, um principio.
Observando as 172 gravuras e 25 postetes produzidos
por Joan Miré nas dltimas décadas de sua vida e
apresentados em Mirabolante Mird!, que esteve em cartaz
entre 18 de margo e 28 de agosto no Santander Cultural
de Porto Alegre, nio pude deixar de lembrar de
outraexposi¢ao realizada no mesmo local, dois anos antes,
intitulada Preasso gravador. Havia alguns pontos em comum
entre estas duas mostras, para além do fato de terem
sido montadas no mesmo espa¢o e versarem sobre dois
dos maiores artistas espanh6is (um cataldo, outro andaluz)
do século XX, pontos que imediatamente chamaram-me
a atengao.

Por um lado, no terreno da curadoria, ambas optaram
port se concentrar apenas na arte grafica e em exemplares
produzidos nas dltimas décadas da vida destes artistas.
Por outro, no terreno das formas, as gravuras, produzidas
quando Picasso e Mird ja eram velhos, revelavam — como
se verd, sem paradoxo — tragos de aspecto infantil, mais
especificamente de um certo erotismo peculiar da infancia.
Foi examinando as obras de Mir6 ali expostas, e
recordando-me nio sé das gravuras do fim da vida de
Picasso, mas também do restante de sua vasta producio,
que percebi como esta repristinagio da infancia se dava
de modo bastante diverso num e noutro artista.

O aprendizado de Picasso era, de alguma forma, o
contraponto necessirio para sua nio menos tenaz
incorporagio de toda a tradi¢io pictérica. “Quando tinha
a idade das criangas”, dizia Picasso, com aquela vaidade
toda sua e que s6 nele ndo soava ridicula, “era capaz de
desenhar como Rafael.” Em suas obtas, em algumas mais
explicitamente que em outras, vemos que o artista estd o
tempo todo buscando arrebatar para dentro de seu

Chanteur des rues 2
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proprio universo pictorico o legado de seus antecessotes.
(Talvez seja por isso que a tnica constante estilistica ao
longo de toda a obra de Picasso, para além das infinitas
mutagOes que a atravessam, seja a permanente mescla de
estilos numa mesma superficie.) Como um canibal que
ingere seu inimigo mais forte com o intuito de assimilar-
lhe a forga, Picasso deglute conscientemente a tradigio.
Mesmo na velhice, quando seu trago conquista aquela
liberdade infantil a que ha pouco aludimos, ele se dedica
a releituras — por certo, muito particulares — de obras
classicas de Velazquez e Manet, entre outros. Picasso se
comporta como o estudante aplicado, mas irreverente,
que, depois de 4rduos esfor¢os para dominar a totalidade
do saber que lhe interessa, transforma este saber em
motivo de brincadeira, de jogo. A ruptura com a tradicio
se di desde dentro. Picasso ¢, antes de tudo, a culminacio
do que veio supetat.

Mir6, ao contrario, parte de uma espécie de desinteresse
programatico pelos dados da tradicdo pictérica. Jodo
Cabral de Melo Neto, em seu brilhante ensaio sobre o
artista (que se pode ler hoje na coletinea Prosa, publicada
pela Nova Fronteira em 1998), observa que Mir6 “fez
explodir as normas da composicio renascentista”. Para
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Cabral, a pintura de Mir6 se apresenta como “uma
tendéncia para libertar o ritmo do equilibrio que o
aptisiona e que aprisiona toda a pintura criada com o
Renascimento”. Desde suas primeiras obras, Miré
tetrocede a esta forma de primitividade encontrada nos
desenhos infantis, talvez numa tentativa niao de recuperat
uma linguagem perdida, mas de forjar uma nova
linguagem, uma linguagem pretensamente inaugural.

No breve ensaio “Idéia da infincia” (em Idéia da prosa,
cuja tradugdo por Jodo Barrento saiu pela Cotovia em
1999), Giorgio Agamben proprée que imaginemos uma
crianga “que fosse, por assim dizer, de tal modo
abandonada 4 sua prépria infincia, tio pouco
especializada e de tal modo omnipotente que se afastasse
de qualquer destino especifico e de todo o meio ambiente
determinado, para se limitar unicamente A sua propria
imaturidade e ignorincia”. Segundo ele, esta crianga, liberta
de toda prescri¢io genética, e destinada a permanecer
num estado de eterna infantilidade, “seria o tnico animal
da sua espécie que, como Adio, setia capaz de nomear as
coisas na sua lingua”, isto ¢, de ctiar uma nova — e primeira
— linguagem. Mir6 seria como esta ctianga imaginada por
Agamben, presa a uma infincia que ndo passa, a uma
infincia que permanece e, principalmente, que se forja.
Isso fica mais claro se olharmos as gravuras expostas no
Santander Cultural. No ptimeiro piso, encontravam-se
algumas séries de gravuras realizadas entre os anos de
1974 e 1981 (dois anos antes da motte do artista). No
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segundo, achavam-se os vinte e cinco cartazes realizados
por Mird, a maioria para exposi¢oes, mas também para
bienais e até para Roland Garros, e as série de gravuras
produzidas especialmente para livros de escritores. 1.4
estavam as ilustracdes pata volumes de Tristan Tzara
(Parler senl), Jacques Prévert (Adonides), Michel Leiris
(Rutban), Jodo Cabral de Melo Neto (Joan Mird), entre
outros.

Em Gente do mar, por exemplo, de 1981 ¢ constituida de
13 4guas-tinta, Miré parece ser impulsionado, como a
ctianga descrita anteriormente, por um desejo de nomear
as ctiaturas marinhas. Com grossos contornos negros ¢
pequenas areas de azul, amarelo, vermelho e verde, o
artista tenta forjar uma primeira aproximacio ao mundo.
Outra forma de manifesta¢io da infancia tal qual a
descrevemos ¢ a sétie Journal d'un gravenr, sem data. Nesta,
apenas trés de suas 15 litografia trazem alguns pequenos
pontos de cor ¢ o trago grosso negro. As outras,
apresentam tao somente tragos finos e elementares que,
na maior parte das gravuras, nio forma sequer uma figura
geométrica. Em geral, tratam-se apenas de tracos soltos
sobre a superficie branca. Sentimo-nos como diante da
expressdao mais pura, primeira, do gravador. Para citarmos
mais um ultimo exemplo, em Alkgro rivace, de 1981,
formada por 15 litogtafias, o cardter infantil revela-se na
forma divertida com que trata a relacio entre homem e
mulher. Les amorenx du Pargne Guell ¢ um exemplo de
como Mir6 brinca de esconde-revela. O erotismo aqui
aparece ora disfargado, ora declarado. Por utilizar-se de
figuras elementares, quase signos, estas restam
praticamente inidentificaveis. Porém, a0 mesmo tempo,
reconhece-se facilmente um falo entre cores e formas
aparentemente fragmentérias.

Ha em todas as gravuras expostas indicios de uma certa
infantilidade, mas — cabe frisar — de uma infantlidade
forjada, de uma infantilidade friamente calculada. O traco
de Mir6, como aquele de Picasso, é estudadamente infantl.
Nio hi neles nada de verdadeiramente primitivo ou
inocente. A infancia que eles recriam € aquela que se atinge
depois da maturidade.

Nossos agradecimentos a Danilo Leonardo Oliveira, da
Assessoria de Imprensa do Santander Cultural, que nos
cedeu as imagens para a edigio do Jornal da ABCA.
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A INSTALA>ACAO (AINDA) NO MUNDO DAS GALERIAS
E NA 514 BIENAL DE VENEZA

2005

Como e de que modo elaborar uma
interpretagdo/ctitica da arte atual,
desta hipermodernidade, apés os
resultados da reuniio de 487 ctiticos
de arte em Congtresso de junho de
2005, em Los Angeles? Sob a grife “O
outono (ou ja seria o invernor) da
critica”, publicada no OESP-Caderno
2, 28/6/2005, e ap6s a tessalva de
que as pessoas niao precisam que
alguém lhes diga se devem ou nio
assistira determinado evento, foi entido
tracado o perfil do critico ideal: ter voz
propria, estilo, personalidade, ser bem
humorado, cutioso, erudito, acessivel,
inteligente, didatico, prolifico, ripido e
claro, ligado na cultura pop sem
desdenhar a erudita, franco e corajoso.
O que desenvolver criticamente das
Instalagdes, que hd muito estio presentes
no mundo da arte? InstalacGes estas que
percorremos e esharramos na maioria das
galerias, bienais e feiras de arte. Instalagio:
evento que assinala a temporalidade
epocal, incorpora lugares, interfere nos
lugares, retine o entorno, des-apresenta
objetos e permite habitar o mundo.
Instalagfio: um evento, um acontecimento
onde a obra de arte abre o seu préptio
mundo. Ao mesmo tempo ¢ sinestésica,
fragmentada ¢ labirintica, com ritmo e
repeti¢do. Algumas neobarrocas, outras
dentro do movimento “minimum”, que
desde os anos ‘90 estd atuante nos espagos

Foto divulgacio

Los Carpinteros (Cuba) - El Jardin. Galetia
Fortes Villaga - SP
e lugares. Parece, no entanto, que um
brado sécio-politico toma vulto no
circuito artfstico. Assim vimos, em junho
deste ano, a dupla cubana Los Carpinteros
exibindo, na Galetia Fortes Villaga, Sdo
Paulo, a instalacio En e/ Jardin. Com
significativas maquetes/esculturas de

Foto divulgacio

piscinas e desenhos e pinturas em classica
aquarela, a Instalacio levava 2
interpretagio de uma critica sutil a Cuba,
que em épocas anteriores a0 castrismo
sentiu a construgio de piscinas em casas
de classe social economicamente mais
elevada, objetos hoje totalmente em
desuso. Los Carpinteros participam da
Bienal de Veneza-2005 e da Bienal de
Praga. Em jogo de memodria, jogo do
cotidiano, na mesma Galeria, da artista
Sara Ramo, de nacionalidade hispano-
brasileira, outra Instalagio; com objetos
e restos encontrados na rua, pipocas,
papéis de bala, velas, faz um mapeamento
rastico dos caminhos que, em jogo de
espelhos, duplicam o espago. Como um
grito social e chamamento das coisas da
rua, Sara Ramo denominou a Instalacio

Foto divulgagao

Gilbert & George (Inglater-
ra), Ginkgo Pictrres.

de Uma ¢ outra vezg ld, mesmo que agni. Nas
paredes da Galeria Luisa Strina, o artista
cubano Carlos Garaicoa elabora E/ mapa
del vigjero, mapa de lugares imaginarios,
com pequenas folhas de papel fixadas por
alfinetes de plastico colorido, nas formas
de prédios e torres. A Instalagio, ligada
a0 chamado movimento “minimum”,
apresenta, 4 primelra vista, apenas o0s
pontos coloridos. Bem proéximos,
conseguimos ler referéncias as cidades, de
autores como Calvino, Borges, Benevolo,
entre outros. Em sua poética, o artista
encontta a idéia critica de um mundo
irreal/real.

A arte sécio-politica, arte socioldgica
dos anos 80, ji trabalhava com jogo
de palavras, objetos, imagens, textos,
manifestos, ressaltando sempre um
apelo étnico-humano; agora, em sus-
surros e gritos, em passado revisitado,
cresceu este brado na 51" Bienal de
Veneza.

LEsperienza dell'Arte, um dos temas desta
Bienal, com curadoria da espanhola Maria
de Corral, tem por meta levar o publico
as idéias, a reflexiio, com exposi¢oes que
transmitem intensidade, nio categoria.
Nio é historicista, nem lineat; a0 contritio,
é deconstrutiva, onde artistas,
preocupados com a sociedade atual,
expressam-se de modo realista, mas
poético e visionario. No espaco dos
Giardinz, o Pavilhdo da Espanha apresenta
o artista Muntadas, em instalacoes O
Translation, interpretando fendémenos

Foto divulgagio
BALAZS KICSINY

riment in Narigation.

contemporaneos, como questoes
lingtiisticas, sociais e econdmicas. SA0 va-
rios os espagos On Trauslation: em
Grardini2005, na area central do Pavilhio,
a instalagdo evoca sala de espera,
transeuntes, monitores, publicidade
luminosa ¢ informagdo. Nas demais
mstalacdes, do mesmo artista € no mesmo
Pavilhdo, como em O Banco, O Aplanso,
Lnternet, esta sugerida a problemdtica do
processo de codificacio, interpretacio,
fotos, hierarquias, internet, com tatja em
vermelho expressando Atfensione: La
Percezione Richiede Impegno. O brado da
estética da violéncia e da segregacio estd
registrado em filme da teconstrucio da
Stanford Prision Experiment, célebre
experimento psicolégico de Phillip
Zimbardo, da Universidade de Stanford,
no Pavilhio da Polonia. Na
mesma linha de tema, o Pa-
vilhio da Grécia, com tra-
balho de George
Hadjimichalis denominado
Hospital, o attista alerta,
com fatos e figuras do mun-
do 2005, para o indice de
nascimento ¢ mortalidade
em 20 paises, com o titulo
The planet needs blood. B aten-

Baliazs Kicsiny (Hungtia) - «4n Expe- te-se para o fato de que tais

mstalacGes ocorreram antes

dos tragicos acontecimen-
tos da Londres atual. No Pavilhio da
Hungria estd uma complexa instalagio,
denominada.4n Expe-
riment in Navigation, do
artista Balazs Kicsiny,
que, com este titulo
metaforico, espiritual e
significativo, questio-
na a contemporanea
paradoxidade da no-
¢do de espaco, orien-
tagdo e tempo. Perma-
nece, no entanto, nas

instalacGes descritas, o 7#0 qie agni. Galeria Fortes Villaga /SP
B

fato de que o presen-

te ndo estd trancado em si mesmo, mas
hi uma preocupa¢io histdrico-
patrimonial. Em muitas em estilo
efémero, ha um passado revisitado nes-
sa sociedade hipermoderna; a memoria
estd em entretenimento/espeticulo, num
re-arranjar as ideologias, os besros sécio-
politicos, o rever das tradicdes. Re-
vivéncias nacionais e regionais, ressurgi-
mento étnico, estdo sutilmente presen-
tes nas instalacGes. As utopias coletivas
desaparecem, mas atitudes pragmaticas
avangam. Os individuos hipermodernos
sdo mais informados, mais adultos, mais
instdveis, mais abertos, mas mais
hipernarcisicos.

O espaco Arsenale, sob o tema Sempre nn
po’ piat lontano, com curadoria da também
espanhola Rosa Martinez, leva o visitante
a fazer uma viagem com a idéia de que a
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arte propGe uma promessa de transfor
macio. Romantismo e [luminismo, ideo
logia ¢ economia, entusiasmo e convic
¢oes levam a necessidade de continua
a pensar, inventar e resistir. Assim, a ar
tista guatemalteca Regina Jose Galind
coloca-se em performance e, apos 30
auto-chibatadas, desfila nua pelas alame
das do Arsenale. Um video mostra a ar
tista em operagio da reconstrucdo d
himen. A poucos espagos dali, a portu
guesa Joana Vasconcelos exibe um can
delabro, com 14.000 absorventes femi
ninos. E a sociedade do espeticulo. Bir
bara Kruger comenta as dissonincia
sociais em sua terra, os Estados Uni
dos. A alema Paloma Carga Weisz mons
um patibulo com figuras/esculturas tor
turadas. I assim, o espeticulo continu
o alemio John Bock apresenta instala
¢do com uma guilhotina, que corta pes

cogos de ursos de pelicia.

A 51 Bienal, com reflexio e inflexig
estd presente também em espagos for
dos Grardini e do Arsenale. O Palici

Caralli Franchetti, no Gran Canale, n

Istituto Ttalo-Americano (IILA), com.
exposicdo denominada L« frama y |
nrdimbre, leva o espectador a dialogs
com as diversidades de crencas e sim

bolos, com as paisagens culturais e u

banas, com os temores e as Ansias, ef

seus objetos de ambientes cotidianos

ressaltando também a beleza, o humo

e a inventividade da arte dos continen

. _ tes. O sacralizat:
Foto divulgacio

direito 2 autonom
individual, o cele
brar 0 amor a0 col
PO, a0s prazeres ¢
felicidade privadi
sdo icones da soc
edade atual. A pe
da de referéncis
tradicionais, polt

Sara Ramo thispano-brasileira). Uma ¢ ontra 103 I, ¢q5 e institucional

nio resultou e
caos social, pois ¢
td presente a liberacio individual.
1déia passada da necessidade ética pel
louvavel, pelo alivio a humanidade
ao sofrimento imemorial, pelas mer
sagens morais, transformou-se, nes
sociedade hipermoderna, em épor
de um Narciso maduro, responsive
organizado, eficiente e flexivel.
Intelectuais e artistas continuam sendof
marteladores do sentido. Seu trabalho, pi
ser caracterizado pelo insuperdve
apaixonado e dionisfaco, talvez este
desligado da oposi¢do politica
resisténcia mais obstinada a frivolidad
aos espeticulos tragicos e dramaticos
mundo contemporineo.

'Claudia Fazzolari ¢ pds-doutoranda
Eca/Usp, Arquivo e Laboratério de
Critica de Arte.
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51. BIENAL DE VENEZA:
A EXPERIENCIA DA ARTE LEVA SEMPRE UM POUCO MAIS

Eduardo Eckenfels

Laura Belém, Enamorados. 2004-2005,

Eliana De Simone - ABCA/ ?
Quais os caminhos hoje indicados pela arte
contemporinea? Respostas para esta reflexio tio
antiga quanto atual procuram nos dar as
historiadoras espanholas Maria de Corral e Rosa
Martinez, curadoras da 51.2 edi¢do da Bienal de
Veneza. Ao menos éa inteng3o implicita nos respectivos
titulos das duas mostras tematicas da mega-exposic¢io:

Giiorgio Zucchiatd

Regina José Galindo.

»A experiéncia da arte” no Pavilhdo Italiano, realizada
por Matia de Corral (Fundacio da Caixa de Batcelona,
Centro Reina Sofia de Madrid) e “Sempre um pouco
mais longe”, nos galpoes do Arsenal, dirigida por Rosa
Martinez (Manifesta, Bienal de Instanbul, Site de Santa
Fé, Bienal de Pusan na Corea, curadoria do pavilhio
espanhol na Bienal de Veneza de 2003).

Em que medida as curadoras obtiveram Sucesso em suas
premissas — sobre isso decidird o visitante, de acordo
com suas expectativas, suas visSes estéticas e seu
“Weltanschauung?”.

A critica, principalmente no caso da mostra »»AA expetiéncia
da arte®, tem apontado a falta de ousadia e a escolha de
artistas j4 consagrados pelo mercado da arte e sempre
presentes no “carroussel da Bienais”. De fato, a opgio
de Maria de Corral por nomes conhecidos ¢ evidente:
de “classicos” como Francis Bancon, Philip Guston,
Bruce Naumann, Barbara Kruger e Antoni Tapiés até os
das novas geragées, como as inglesas Tacita Dean e Rachel
Whiteread, mas que de todo modo ja contam com uma
ou mais passagens por Bienais ou Documentas antetiores.
Por outro lado, Rosa Martinez vai mesmo “... um pouco
mais longe” abtindo sua mostra tematica no Arsenal com

as polémicas Guerrilla Girls, um grupo anénimo de artistas
americanas, que hd mais de vinte anos lutam pela igualdade
de chances para artistas mulheres. As Guerrilla Girls, que
S¢ apresentam exclusivamernte com suas provocativas
mascaras de gorilas, através da estratégia do humor e da
auto-ironia, fazem alusio direta ao estado de
discriminagio feminina no universo da arte. O cartaz
elaborado para a mostra veneziana, com o texto em letras
vermelhas Benvenuti alla Biennals fermmministal, evidencia fatos
que demonstram a desigualdade da presenca da mulher
na arte € em particular na Bienal de Veneza: pela primeira
vez em 110 anos a exposicio é dirigida por mulhetes;
paises que dominam o mundo da arte como a Inglaterta,
os Estados Unidos, e a Franca s6 muito tarde trouxeram
artistas mulhetes para as exposicdes individuais de seus
pavilhoes nacionais (respectivamente 1968, 1972 e 2005!);
em 1995, ha apenas 10 anos, a participa¢io feminina da
Bienal resumia-se a2 9% do total dos artistas; os 38% da

Giorgio Zucchiatd

Guerrilla Girls, Inseallation views, 200,

edigdo atual, embora ainda nio sendo a cota justa, j4
representam um grande progresso. O discurso feminista
na arte, que parecia estar fora de moda, volta finalmente
a tona com a relevancia que merece.

As premiacoes também refletem essa tendéncia; dos seis
Ledes de Ouro, quatro foram recebidos por mulheres: a
guatemalteca Regina José Galindo (melhor artista jovem),
a francesa Annette Messager (melhor participacio
nacional), Lara Favaretto (melhor artista italiana) e a
americana Barbara Kruger (premio especial vida-obra).

Giotgio Zucchiatt

Guetrilla Girls, Installation views, 2005.

Além das mostras tematicas, a maratona artistica continua
nos pavithées dos pafses, nio apenas concentrados nos
Jardins do Castelo, como também em pallazzs, igrejas e
outros espacos expositivos dispersos por toda a laguna
veneziana. As participagdes nacionais sio dessa vez mais
aumerosas, contando com 70 paifses e algumas
“premiéres”: Afeganistio, Albania, Marrocos,
Casaquistio, Kirguistio, Usbequistio e Bielorussia.
Embora haja surpresas e encontros com reflexGes estéticas
e filoséficas profundas, entre os pavilhées nacionais

LONGE?

predomina de um modo geral a produgio para o
mercado da arte. Um exemplo do estado de
perplexidade ¢ paralisacio é o pavilhio alemao, que redne
a pintura e a escultura pouco expressivas de Thomas
Scheibitz ao acionismo gratuito de Tino Sehgal, Sua
contribuigio 4 Bienal de Veneza consiste em acdes que
“sdo existentes e ndo o sdo, 20 mesmo tempo”, conforme
afirma o artista numa entrevista ao jornal Die Zeit, a qual
segundo ele deveria ser entendida como parte intengrante
da obra; nessas agées os guardas contratados dancam
pelo pavilhio alemio cantando a frase auto-irbnica “This
Is so contemporaty, so contemporary”. Na tentativa de
apontar o cariter transitorio da arte e de questionar seu
excessivo valor material, Sehgal acabou tendendo a0 polo
contririo, caindo na auséncia quase absoluta de
consisténcia de discurso, E af fica claro o quanto ¢ ténue
o equilibrio entre intencio e resultado na producio da
obra de arte.

Este e muitos outros questionamentos serio objeto de
discussio do simpésio internacional reunindo artistas,
curadores ¢ ctiticos internacionais (out./nov. 2005) na
laguna veneziana, sob a direciio do historiador americano
Robert Storr, ambém ji anunciado como curador-geral
da Bienal de Veneza de 2007,

Mother’s 2000-2005: arte,
comportamento € o espago da
mulher-sujeito na Bienal de
Veneza /2005

Claudia Fazzolari
A 51a. Exposigio Intetnacional de Arte organizada
pela Fundagio La Biennale di Venezia, compés
para esta edi¢do, entre seus diversos espagos, a
petspectiva multipla de uma mostra hibrida que
potencializa tanto as participa¢des nacionais
realizadas no tecinto institucionalizado, identificado
como Giardini di Castello, como aquelas com
pavilhées disttibuidos por toda a cidade, situados
como possibiidades de itineririos que questionam
um percurso definido e insistem em conformagdes
dispares.
De curadotia de Matia de Cotral, a exposicio intitulada
“L’experiencia dell’arte” demonstrava a vitalidade da
ocupagio do Pavilhio Itilia e a intervengio de uma idéia
de lugares incertos em transformacio continua. De tais
lugares histéricos, geogrficos e filoséficos sutge o didlogo
aberto sobre as construces cotidianas em um tempo de
inquietagGes e quetionamentos que configura as distintas
realidades da arte contemporanea. Os itineratios e a
COmMPposi¢ao propostos para o espago do Pavilhio Itilia
reconfiguram percursos, intengdes e materializaces
estéticas.
Sempre un po pin lontano, titulo da mostra destinada a ocupar
0 espago conhecido como Corderie e Artiglerie do
Arsenale di Venezia, com nove mil metros quadrados e
49 artistas investigadores, reservava ao olhar a aventura
de um deslocamento - espacial e temporal - entre
propostas que fixaram inumeras instalacées e objetos
tridimensionais.
Tal “distanciamento” citado por Rosa Mattinez, curadora
da mostra, buscava em Hugo Pratt - escritor veneziano -
0 tisco e a trama de olhares empenhados em construir/

— -‘E: _
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Miyako Ishiuchi. Mothers #49, 2002. Gelatin
silver print. 74 x 108 cm. Collection of the Ardst.

desconstruir o imaginario conflitivo da
suposta ordem simbdlica que reveste o
estatuto da arte contemporanea. Diante
do espago fragmentario proposto, de
curadoria definido por Martia de Corral
¢ pot Rosa Martinez, se reconhecia a
presenc¢a da mulher-sujeito, matetializada
em denuncia, questionamento, debate e
perturbagio.

A discussio acerca do feminino recebeu
boa atencio, inclusive em condicio
institucionalizada, como no caso da
mostra apresentada no Pavilhio do Jap3o.
Mother’s 2000-2005:traces of the future,
apresentava Ishiuchi Miyako, artista
nascida em Gunma, Japio, em 1947.
Sua obra fotografica realizada desde a
publicacio de Apartment (1978), Yokosnka
Story (1979) e Endless Night (1981)
contextualizava a vida simbolica de uma
respeitosa distincia que o olhar sensivel
de Ishiuchi Miyako fixa em pelicula, em
especial desde sua produgio de 1990, na
série intitulada 7.9.4.7. Série notavel de
imagens de mdos e de pés femininos, de
mulheres desconhecidas, 7.9.4.7. registrava
a narrativa expressiva de uma denincia
da exposicio quase publica das pattes do
corpo feminino associadas ao auxilio, a
assisténcia afetiva, a cura e 20 transpotte.
Em Mothers 2000-2005, a artista registra
em detalhes o corpo de sua mie,
fotografada alguns anos antes de sua
morte, 20s 84 anos, e uma série de objetos
pessoais. A pele da mie, marca da
irredutivel presenca da solidio do
individuo, comparece como um
testemunho que relativiza o tempo e
captura, pelo olhar analitico da artista, a
memoria e o destino de uma mulher que
compartilha com outras mulheres a
histéria de um corpo presente/ausente.
Citando Lipovetsky: “a época da mulher-
sujeito conjuga descontinuidade e
continuidade, determinagio e impre-
visibilidade, igualdade e diferenga: a (...)
mulher conseguiu reconciliar a mulher
radicalmente outra e a mulher sempre
recomegada.”. Ao recompor os objetos e
o corpo da mie, Ishiuchi Miyako se
apropria do corpo material para reinventar
a transparéncia das perdas do corpo social
cotidiano.

Arte Brasileira na Tate

Foto divulgagio

Heélio Oiticica, Penetrdrel. Projeto Filtro, 1972.

Percival Tirapeli - ABCA/ SP
O ano de 2005 tem sido de intensas
comemoragoes brasileiras na
Franga. As exposi¢des de arte
brasileira se multiplicaram por
diversas cidades como Rouen, Nice
e Paris. Muitas sdo as noticias dessas
exposigoes arqueoldgicas, histéricas,
acervos particulares de obras sacras,
indigenas e também de grande interesse
por parte do publico europeu aquelas
sobte a AmazoOnia. Se a Franga estd em
festa verde-amarela, do outro lado do
Canal da Mancha em Londtes, na Tute
Modern Gallery , que é moderna até no
nome, ha uma exposigio sobre a arte dos
anos 70 que mostra obras dos artistas
brasileiros Cildo Meitelles, Hélio Oiticica
e Lygia Clark ao lado de outros expoentes
das vanguardas internacionais..
A exposigiao Open Systems: Rethinking Art
«.70 (Sistemas Abertos- Repensando a
arte dos anos 70), de 1 de junho a 18 de
setembro 2005, traz - em nove amplas
salas - trinta ¢ um artistas europeus e
americanos, distribuidos em britinicos,
europeus do Leste e Europa Central, sul-
americanos e norte-americanos, dentre os
mais representativos dos anos da arte
conceitual. Logo na primeira sala,
utilizando a maneira expositiva do cubo
branco ha as referéncias aos primeiros
construtivistas — como Mondtian e
Malevich — e o uso dos sistemas métricos
e compositivos baseados na harmonia.
Logo o minimalismo norte-ameticano
dos anos 50 e 60 é representado pot
Donald Judd que ovaciona a forma pura
do cubo, e do alemio Hans Haacke com
o mesmo tema Condensation Cibe, 1963-
65 no qual o cubo ganha uma “dimensio
biolégica” criando uma atmosfera pelas
temperaturas da galeria e dos corpos
circundantes. A primeira surpresa, para

nos, brasileiros, é ver a obra de Oiticica —
Um Fora da Lei — ali exposta, uma das
caixas criadas em homenagem a Cara de
Cavalo. Obra figurativa ¢ emblematica,
pois ovaciona a marginalidade daqueles
anos de chumbo da ditadura brasileira.
Atual em sua forma plastica transpatente,
combina materiais e transgride os limites
tradicionais tanto no objeto/escultura/
pintura comona maneira expositiva.
Mas o melhor ainda estd por vir: na sala
seis, uma grande instalagio de Oiticica e
objetos de Lygia Clark. Antes, na sala 2,
o préprio espaco ¢ a obra Measurement:
Room, 1969, do norte-americano Mel
Bochner. O cubo é a sala toda com
medidas em /#raset (lembra?) em todo
espago. Seguem-se outras salas onde o
uso das proje¢bes e video ja dos anos 77
junta-se aos novos midia. Projetores de
slides passam slides desbotados ¢
ostentando marcas dos tempos, como
fungos.

A sala 6 € a dos brasileiros. Hélio Oiticica
com uma grande instalagio Proero Filtro
— por V'ergara, Nova lorque, 1972, No
longo corredor construido como um
labirinto, o espectador é convidado a
caminhar naquele Penerrive/, Uma sucessio
de cores vai surgindo das cortinas
translicidas, que espalham cor pelas
paredes brancas, criando uma atmosfera
de gradagio cromaitica (referéncia a
pintura), a medida que surgem
perspectivas (arquitetura) e interferéncias
do espectador ao descortinar novos
espagos ( escultura). Tendo sido o corpo
tomado por ondas de cores, surge o
Filtro. O espectador se torna um
participante total ao ser convidado a
beber um suco de laranja que ele colhe
em um copo de papel. Entio a cor e
sabor se espalham pelas entranhas do
convidado neste banho de luz. Luz, aura
e cor engolidas. Ao sair da instalacio, 14

gagao

T

Foto divul

Lygia Clark, Objetos Sensoriais. 1966

do outtro lado do imponente edificio di
Tate - uma antiga usina de forga - vé-s¢
pela janela o Tamisa e a torre de Londres
Entio se ouve a voz de Lygia Clark ¢
nada melhor que sentar para ver os relatos
¢ experimentos da grande artista. B do
mais alto nivel da arte internacional. Agon
somos convidados a colocar 6culos em
pares e a observar os olhos um do outto
em um jogo de ampla ¢ a0 mesmo
tempo diminuta visdo.Os Objetos Sensorias,
de 1966 estdo dispostos em uma mesa ¢
mais um convite nos ¢é feito: o de toci-
los com as luvas em diferentes materiais
e texturas, e equilibrar as pequenas pedas
sobre sacos plasticos. O publico st
emociona 40 se sentir coadjuvante desta
obras que s6 se completam quando
manuseadas.

Quanto valem? O tempo que elas foram
revividas. im casa, € possivel rectiar tudo
aquilo que estava na Tate. As cortina
colotidas em um fim de corredor, um
embalagem plastica cheia de ar com um
pedrinha ou uma bola de gude para sq
equilibrada, luvas para tocar em objetos
Quanto valem além das sensagoes e d
questionamento do que ¢é a arte?

E as cédulas de dinheiro em papd
carimbadas por Cildo Meirelles, poucs
mais 4 frente, valetiam o enfrentamentc
da ditadura militar de sua épocar D

homenagem a marginalidade, do bank

de luz, das sensagbes provocadas pelo

objetos simples, as moedas utilizads

como veiculo de comunicag¢io contra (

status qno, tive um orgulho danado da art

brasileira dos anos 70.

Saudosismo? Nio. F que a arte daquel

momento ¢ boa e, melhor, esta send

descoberta e reconhecida pela critid

mundial.

—
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A tale of 3 Angelicas and the
heterénimos of Fernando Pessoa

Densa du Astrologta

Sol Biderman - ABCA/ SP

Angelica Pedroso, the Brazilian artist who has
become a success in Europe has had three major

exhibits in the space of three months. The most
recent at the Meeting Openspace in Pescia, Italy, ended
on June 30, where she presented a seties of paintings on
paper and canvas with the theme “Music and Movement,”
atheme adapted to the unique art space, an open ambience
where music and movement are appropriate. The
musicality of her brush strokes brings to mind a Neapolitan
tarantella more than a Brazilian samba or bossa nova in
this phase (one of her several phases) of her artistic career
This is the latest in a series of more than a dozen exhibits
in Italy where onlookers discovered the spontaneity and
“allegro” spirit of her art in dynamic movement, full of
vibrant and emotive imagery. Among the exhibits on show
were Maracatu, 72 x200 cm, acrylic on canvas, Musica
Romantica, 24x233 cm aquarelle and acrylic on Fabriano
paper and other works curated by La Casa di Giorgio
Arte Contemporanea. The title of the exhibit is
appropriately called, ” L’arte Contemporanea Brasiliana.”
Giorgio is a Swiss curator who lives in Italy and has an
acute acsthetic sense,
Like the Italians, Brazilians have reacted positively to her
vivid colors and joyful movement of her figures. Perhaps
the best example of her technique was seen at the Caixa
Economica Federal exhibit on Avenida Paulista, Sao Paulo,
recently where passers by at the Conjunto National could
appreciate her circus and catnival figures, clowns, and
atlequinos and colombinas in large detail, 2 meters high
in some cases on paper and canvas and other textures.
The lightness of tone the levity of her figures who seem
to be dancing on her canvases create an aura of ludic joy
and playfulness. Her art is especially popular among
foreigners who purchased all of her works on show and
took them abroad.
Her most recent exhibit in Brazil just ended at the Espaco
of the Hotel Hilton, at their new quarters in the Berrini-
Marginal Pinheiros region. The title of the Hotel Hilton
exhibit was “Divindades”, and was curated by Sandra
Setti. Marcio Luiz Cruz took some remarkable pictures
of the exhibit.
Foreign and Brazilian visitors and art critics at the show
recognized her unique skill in uniting colot, form and
context in a dynamic yea-saying message. Each of the
three exhibits represent a different Angelica, but like the
beterdnimos of Fernando Pessoa (ele mesmo, Alberto Caiero,
Alvaro de Campos and Ricardo Reis), they came from
the fertile imagination of the same artist. Twenty years
ago this critic wrote his first review of Angelica’s art, which
focused on flowers at the time. To use the slang of an
American film star, “You've come a long way, Baby.”

Foto divulgagio
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LUCIAN FREUD, UM ANARQUISTA

“Para que nos sensibilize, a pintura nunca deve
simplesmente lembrar-nos da vida, mas precisa
conquistar vida préptia”, dizia, h4 50 anos, Lucian
Freud, 82, na sua unica palestra em vida, quando
patticipava com Francis Bacon e Ben Nicholson,
reptresentando a Inglaterra, na 272 Bienal de Veneza,
em 1954,

A partir de ento, Freud, cujo sobtenome vem do seu
avo Sigmund, o pai da psicanilise, tem sido um dos at-
tistas que mais obviamente tem levado a pintura a ter
uma vida prépria, tornando-se um dos grandes simbolos
da pintura atual, e o mais importante pintor figurativo
britanico.

Nio € a toa que suas telas tenham sido recordistas nosm
ultimos leilGes de arte.Um de seus trabalhos chegou a US$
3,8 milhdes (cerca de R$ 9 milhSes), recorde absoluto al-
cangado por uma pintura pés-guerra no leilio da Christie’s
inglesa, em 2004, enquanto, em fevereiro passado, seu re-
trato da modelo Kate Moss chegou a R$ 19 milh&es.

No préximo dia 29, também na Christie’s btitdnica, novo
leildo leva suas gravuras 4 venda, com pregos estimados
em, no minimo, 30 mil libras (cerca de R$ 130 mil), valor
mais que surpreendente para a técnica, além de outro
leildo, no dia 22, na Sotheby’s, oferecer um dos primei-
tos auto-retratos do artista, de 1943, estimado em, no
minimo, 2 milhdes de libras (R$ 8,7 milhdes). Nem sem-
pre o metcado da produgio contemporinea coincide com
a opinido da ctitica de arte, mas, quando se fala em Lucian
Freud, mercado e critica nio andam separados. Grandes
mostras nos ultimos anos, como 2 retrospectiva na Tate,
em 2002, e agora no Museo Cotret, em Veneza, atestam
0 motivo da valotizagio do artista. Em 75 telas e 17 gra-
vuras, a exposicao “Lucian Freud”, em Veneza, em car-
taz até 30 de outubro, e um dos eventos paralelos da
Bienal italiana, apresenta o percurso do artista, de 1947
até sua mais recente produgio, provocando “siléncio em
meio 20 ruido da produgio contemporinea”, como que-
ria Rosa Martinez, uma das curadoras da Bienal.
Obviamente, mostras retrospectivas de grandes artistas
ja chegam com o mérito de provocar uma imersio num
universo, o que numa Bienal com dezenas de trabalhos
individuais ¢ dificil obter. Mas, em se tratando de Freud,
0 contraponto com a Bienal torna-se ainda mais flagrante,
e 0 que Martinez buscava em sua mostra ocorre de fato
no Museo Correr.

Moga com Cuchorro Branco. Oleo s/ tela, 76,2 x 101,6cm. 1950

Foto divulgagio

A exposigio, em ordem cronoldgica, é aberta com tra-
balhos de final dos anos 40 e inicio dos 50, pessoas ves-
tidas e com semblante melancélico, nos quais o traco
do artista nio é visivel.

A transforma¢io comega com um retrato de Francis
Bacon, realizado em 1956 e 1957, quando a pincelada é
clara e a imagem composta por manchas de tinta, que
VAo se tornar uma das marcas registradas do artista. A
melancolia estard nio apenas na expressio das pessoas
mas também nos contrastes entre claros e escuros que
sua pincelada passa pela tela.

A outra marca é o nu, que aparece, em final dos anos 60,
em “Intetior with Plant, Reflection Listening” (interior
com planta, escuta reflexiva), realizado em 1967 e 1968,
um dos pontos altos da mostra, uma figura masculina
com a mio no ouvido, atris de uma grande planta. Ambas
sdo bem caracteristicas: a nudez, simbolo da fragilidade
humana, e a melancolia, as quais levaram o critico brita-
nico Herbert Read (1893-1968) a nomear Freud como o
“Ingtes existencialista”, A referéncia ¢ ao pintor francés
Jean Auguste Dominique Ingres (1790-1867). Para com-
provar sua tese de pintor anarquista para Lucian Freud,
seu curador Feaver usa uma citagio do préprio Freud, na
palestra de 1954: “Um pintor deve dar rédeas livres a
qualquer sentimento ou sensagio que ele tenha tido e nio
rejeitar nada para o que ele é naturalmente conduzido”.
Essa liberdade de criagdo ¢ vista 20 longo da €xXposicio
pelos diversos temas e formas abordados pelo artista a0
longo de sua carreira, entre elas a série “The Painter’s
Mother” (a mide do pintor), de 1972, freudiana tanto no
sentido de Lucian como na de seu av6. Na mostra, ela
aparece em varias cenas, seja na cama, lendo um livro ou
num simples retrato. Contraponto a série da mie é o re-
trato da rainha Elizabeth, de 2001, feito como presente
para o jubileu da mais conhecida mie inglesa.
Surpreendente, entretanto, é seu mais recente trabalho
apresentado, de 2005, um auto-retrato do artista em
seu atelié, no qual se vé uma mulher nua agarrada as
pernas de Freud 2o lado de um cavalete com uma tela,
que reproduz novamente 2 cena, tudo como se estives-
se de frente para um espelho, que, de fato, é o proprio
observador.

Colocados dentro do quadro, como fez Velasquez (1590-
1660) em “As Meninas”, Freud realiza uma tipica
apropriagdo, marca da producio contemporinea, em seu
estilo andrquico, mas criando vida prépria, como sempre
pregou em seus escritos..
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Mary Vieira

Romulo Fialdini

Polivolume: momento elipsoidal, aluminio anodizado,
200x40x10cm. Col. Banco Central- Brasilia, Brasil. 1967-1970.

“Minha escultura nunca esti terminada. Ela
esta terminada para comegar. Uma escultura
estd pronta para mim quando eu dou a ela
todas as possibilidades de um comego que
nio tem fim”.

Mary Vieira T

Mary Vieira chamava a si prépria
de “ideadora” plastica. Previa a
extingao da divisio entre as ca- =
tegorias de desenho, pintura, es- &
cultura e arquitetura e con-
siderava a interdisciplinaridade
essencial para a evolugdo da arte.
Os principais conceitos de suas obras
sio absolutamente contemporaneos.
A artista € considetada internacional-
mente uma das pioneiras da arte
cinética.

Incluida regularmente em todas as gran-
des mostras historicas da arte brasilei-
ra, ela sempre foi aqui representada pe-
los mesmos raros trabalhos presentes
em cole¢Ges nacionais.

Durante sua vida Mary Vieira jamais
teve uma exposi¢io individual no Bra-
sil, embora tenha recebido varios e im-
portantes prémios ¢ sido a representan-
te brasileira, ao lado de Burle Marx, na
Bienal de Veneza de 1970. Hoje a obta
da artista encontra-se espalhada por

Poliv-olume: superficie multidesenvolvivel,
aluminio anodizado, 350x75x10cm. col.
Kunstmuseum - Basiléia, Suiga. 1966.

varios paises — Suica, Itdlia, Alemanha,
Holanda, Estados Unidos e Brasil, me-
recendo, por sua envergadura, um extenso trabalho de ca-
talogagido e pesquisa, que s6 agora comega a ser feito. So-
bre ela existem textos criticos e biograficos em alemio,
francés, inglés, italiano e portugués, tornando bastante
complexa a pesquisa sobre sua obra.

Por todos estes fatores realizar a exposigdo “Mary Vieira — O
Tempo do Movimento”, apresentada no Centro Cultural Ban-
co do Brasil de Sio Paulo e do Rio, foi um grande desafio,
pois, sem ter a pretensio de ser uma retrospectiva, a mostra
tinha como objetivo mostrar ao piblico a trajetdria do pen-

samento estético da artista, trazendo novas informacdes, obras
desconhecidas, um levantamento biogrifico e, uma entrevis-
ta essencial, realizada para a TV Suica em 1967.
Maria Vieira nasceu em 30 de julho de 1927, em Sio Paulo, e
foi criada em Minas Gerais. “Na verdade, eu sou uma mineira
que nasceu em Sio Paulo”, esclarecia a artista, que, bem no
infcio de sua carreira, mudou seu nome artistico devido a se-
melhanga com o da artista portuguesa Maria Helena Vieira
da Silva, com quem era freqiientemente confundida.
Foi aluna de Guignard em 1944, ¢, em 1948 criou as maquetes
de suas primeiras obras mutiveis Fascinada pela exposicio
de Max Bill, realizada no MASP (1950) Mary Vieira viajou
para a Suiga em 1951, levando consigo alguns modelos que
realizara aqui. Foi imediatamente aceita pelo grupo concretista,
nio como uma aluna, mas como uma jovem ¢ promissora
artista. Bntre 1952 ¢ 1953 teve suas litografias “Tempos de
um Desenho” publicada pela Spiral Press, a editora do grupo
concretista suico. Em 1953 fez parte do primeiro grupo de
estudantes da Escola de Ulm, na Alemanha, onde permane-
Ceu por POUCO tempo.
O depoimento da artista sobre o inicio na Europa ¢
esclarecedor sobre sua pessoa ¢ obra:
Chegando na Suica, nio sabia ainda o alemio, mas
usel essa impossibilidade de comunicacio direta
através da palavra também como auxilio a concen-
tragdo, a interioriza¢io das minhas idéias. Por dois
anos nio revelei o meu endereco, nem mesmo a0s
meus amigos de lingua latina, o que significou acen-
tuar 2 minha solidio, aplicada no sentido da conti-
nuagio das minhas pesquisas, que exigiam essa to-
tal concentragio espiritual ¢ 0o mais completo si-
léncio modal.! O que eu quetia eta pesquisar a ori-
gem de todas as formas estéticas. Cheguei a0 mo-
vimento que, num tempo determinado, determina
Rrené Michler 4 forma.” Hoje, sei
s finalmente que a
forma nada mais é
do que um movi-
mento no tempo.’
Desde o principio
Mary Vieira ja im-
primia aos concel-
tos concretos sua
marca pessoal: o
movimento. Um
exemplo ¢ a Colu-
na Centripetal, rea-
lizada em 1952,
Esta sua primeira
producio européia
foi vista no Brasil
nas obras apresen-
tadas na II Bienal
de Sdio Paulo, na
qual ela recebeu o
prémio “Escultor Brasileiro” do Mu-
seu de Arte Moderna do Rio de Ja-
neiro.
Em 1954, a convite de Max Bill, ela
participou da dltima exposigio do
Grupo Allianz. Neste ano conheceu
o poeta e critico italiano Carlo Belloli
com quem se casou em 1958, Mary
Vieira viveu e trabalhou toda a sua vida entre a Suica, a
Ttalia ¢ o Brasil.
Na Europa, aprofundou suas propostas de uma escultura
de formas dinamicas, que foram sucessivamente denomi-
nadas: monovolumes, multivolumes, polivolumes e
intervolumes. Mas, nem as obras interativas foram sufici-
entes para esta artista utdpica, que tinha uma crenca abso-
luta no poder da arte, e ela passou a se dedicar 4 criagio de
obras monumentais, que consumiam anos, do projeto a
forma final.

Coluna centripetal; titmo 2, rowmtorio, ago
inoxidivel, 53 x 50 & em. Isisuf. arquivo

Belloli-Vieira, Mmilio, ltilia, 1933-1954.

- O tempo do movimento

Romulo Fialdini

Intervolume: flexibéton, madeira e cimento armado, 37,5x60x60 cm.
1975. Isisuf. arquivo Belloli-Vieira. Milao, Itilia.

Muitas de suas obras estio instaladas em locais publicos

no Brasil : na Praga Rio Branco, em Belo Horizonte; no

Parque Ibirapuera, em Sio Paulo; e no Ministério das Re-

lacSes Exteriores, em Brasilia; na Suica, no Instituto de

Patologia, no Hospital Municipal ¢ na Biblioteca da Uni-

versidade as trés na cidade de Basiléia, e no Parque

Seefelquai, em Zurique. Em Monte Castello (Italia) estd a

ultima escultura monumental realizada pela artista em ho-

menagem aos pracinhas brasileiros.

Romulo Fialdini A artista participou de exposi¢des na
Europa, no Brasil e nos Estados Unidos,
realizou projetos de urbanizacio, design
de artes graficas, e foi dutante trinta anos
professora de Estruturacio do Espago na
Kunstgewerbeschule da Basiléia (Suica).
Mary Vieira foi uma artista completa el
complexa, uma personalidade intransi-
gente que nio fazia nenhum tipo de con-
cessdo, uma criadora que exigia uma pre-
cisiio absoluta na realizacio de seus
projetos, uma sonhadora com a capact
dade obsessiva de transformar suas idéi
as em realidade.

Um dos mais interessantes depoimentos

sobre cla, colhido durante a pesquisa patz

a exposigio, foil o de Markus Kutter, his

toriador e designer grafico suico, contem:

poranco da artista. Em poucas palavras ele
assim a descreve:

Mary Vieira era uma figura impressio-
nante. Ela irradiava uma forca de vontade muitg
intensa, evidenciava a sua capacidade de imposk
¢io de forma bastante perseverante sem, todavia,
parecer obstinada. Muito ao contririo — uma ale-
gria constante a envolvia, que parecia contagiante,
(...) Mary Vieira carregava a sua origem brasilein
como um manto em volta de si, o que dava un
colorido ao rigor suigo na década de cingtenta.!

1) Outubro-novembro de 1982 — Revistu Arte Conteripordnea -
Conversagao com Mury Vieira.

2) 1o de agosto de 1970 — Jorual do Brusil R)) — Mary Vieira: noss
escltora em 1Veneza. (Regina Célia Colonia)

3) 2 de agosto de 1978 — O Estudo de S. Panlo (SP) — Mary T7ein
Mus podens chanid-la de Juscelina. (Nello Pedra Gandara)

4) Em depoimento escrito 2 Malou de Muralt — 3 de agosto d
2004 — Basiléia (Suica).

Denise Mattar € curadora e critica de arte.
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Alberto Beuttenmiiller - ABCA/ SP

Lisette Lagnado da respostas possiveis

Pela primeira vez na histéria da
Bienal de Sio Paulo, entidade com
mais de meio-século, a curadoria é
alcan¢ada mediante um concurso, no
qual os participantes foram
selecionados pelos seus projetos, por
um juari de criticos internacionais,

brasileiros e estrangeiros. Lisette
Lagnado, a nossa entrevistada, venceu pot seu
projeto Bloco sem Fronteiras, titulo que,
segundo ela, ndo é definitivo. Dois artistas sdo
os simbolos da 27* bienal, em que Lisette
Lagnado pretende que nio mais haja as
tradicionais representagSes pot paises: o belga
Marcel Broodthaers (1924-1976) e o norte-
americano Gordon Mata-Clark (1943-1978).
Nascida no Congo hd 44 anos atris, Lisette
Lagnado tem o Francés como primeira lingua e
estd no Brasil desde 1974. Virias tentativas de
eliminar a representagdo dos paises na Bienal
de Sio Paulo foram feitas: a primeira foi em
1977, quando o Conselho de Arte e Cultura,
erao curador geral. O curador executivo do CAC
de 1977, o critico Albetto Beuttenmiiller, que
fez a montagem da 14* Bienal, além do texto
de catdlogo e dos contatos internacionais, por
coincidéncia, foi o entrevistador da nova
curadora.
A.B. Vocé disse que a 27 edi¢do da Bienal de
Sdo Paulo nido tera mais representa¢des
nacionais. Pot quér O Itamaraty estd de acordo?
Sabemos que os convites aos paises para
participarem da Bienal é feito pelo Itamaraty.
Virios curadores ja tentaram sem sucesso
eliminar as representagbes nacionais. Vocé
conseguira?
L.L. A 27a. edigdo da Bienal de SZo Paulo nio
terd representagdes nacionais pois esse sistema
fazia sentido na época das exposigdes universais
ou entdo quando o Brasil ndo tinha autonomia
para pensar uma mostra internacional sem olhar
para sua matriz, Veneza. Ora, nds temos a
vantagem de uma arquitetura sem pavilhes, o
que ja é uma justificativa espacial de saida. Por
outro lado, temos cada vez mais artistas
libaneses na representagio inglesa, albaneses na
representacio francesa e assim por diante. Haja
visto a Bienal de Whitney que j4 entende que
um brasileiro residente Ja possa participar da
Bienal mais “nacionalista” da face da terra. Um
terceiro dado é a coeténcia de um projeto
curatorial, que n3o pode se submeter a envios
que obedecem critérios “estranhos” (ora para
fazer uma justiga local, ora para projetar um
nome no mercado). Na tltima Bienal de Sio
Paulo, a proporgio entre os artistas convidados
por Alfons Hug e os de Representagdes
nacionais era quase equivalente. Quase. Mas
ainda havia uma disparidade financeira que fazia
com que o artista francés da Representacio
nacional pudesse ter uma sala gigante e carissima
com sete projecOes simultdneas e o francés
convidado por Hug fosse tratado dentro de
uma situagio precaria. O visitante percebe esta
disparidade, e o leigo nio compreende.
Simplesmente se seduz pela beleza de uma sala
bem montada (com cifrdes) e julga mal aquele
que tenta se erguer nessa mega-estrutura com
suas proprias forcas.
Se vou conseguir? Acho que sim. Por qué?
Porque o trabalho de diplomacia ¢ feito por
mim e ¢ feito com a garra de quem ama a arte,

compreende seus embates e luta pela sua
melhor visibilidade.

Entdo, me dou o trabalho de receber pesso-
almente todos os adidos culturais dos consu-
lados, explico o projeto conceitual (de
construdo, reconstrugio, cinetismo e temas afins
que integram a anteprojeto) e pego que me
proponham um “
dentro deste perfil. Depois, coloco-me i
disposi¢io para discutir com a pessoa que estes
paises costumam designar de “curadot” e que
nos, na bienal, chamamos de “consultor” ou
“colaborador”. Temos alguns precedentes
positivos de paises que no passado deixaram o
curador brasileiro fazer sua op¢io (cf. EUA na
26a BSP). Temos casos de paises que dizem
que mandario menos dinheiro neste esquema.
Eu respondo que aceito o dinheiro que vier,
mas nossa equipe esta preparada para acionar
institui¢des internacionais e fundagdes que
estdo acostumadas a pagar artistas e curadores.
Menos dinheiro também pode significar menos
“show” e maior reflexio. O cenirio mudou.
A_B. Eliminadas as representa¢es nacionais, a
Bienal tera de convidar os artistas e arcar com
os custos desse convite — cerca de US$3 milhoes
—a Bienal ja disp6e desse valor?

L.L. Esta pergunta deve ser feita ao Presidente
da Fundagio Bienal. Que eu saiba, a2 27a Bienal
ainda nio foi orcada pois dependera das
escolhas curatoriais. Dr. Manoel tem sido
extremamente receptivo, ouvindo de minha
parte o que seria o “ideal”, enquanto, em
contrapartida, tenho me adequado as restricbes
orgamentarias. Mas a aventura apenas comecou.
O ano que vemn ¢ um ano de eleicSes e a situagio
politico-econémica é das mais alatmantes...
A.B. Pela minha experiéncia de curadoria na
Bienal creio que ha duas bienais: uma que vive

short list” com artistas

na cabega dos curadores; outra, que é a Bienal
possivel, aquela que seré realizada de acordo
com o dinheiro arrecadado para a mostra. O
curador Alfons Hug das duas dltimas edigdes,
tirou da Bienal de S4o Paulo as salas historicas,
que rendiam uma boa dotagio para a Bienal.
Voce ndo tem receio de, ao tirar as representacdes
nacionais, ficar sem o apotte financeiro paraa
realizagdo do seu projeto “Bloco sem
Fronteiras™?

L.L. Nio tenho receio de fazer uma ma Bienal
por falta de aporte financeiro. Minha equipe e
eu faremos uma Bienal de 1 milhio, de 2
milhées ou de 10 milh&es. Claro que
preferimos fazer a Bienal de 10 milhdes, mas
garantimos a qualidade das obras, independente
do dinheiro que entrard. Ao invés de trazer
obras espetaculares, teremos obras talvez mais
delicadas ou “invisiveis™. Menos obras? Tudo
bem. Assim, a visita 2 Bienal ganha uma escala
humana. O problema do espetacular se coloca
por causa da escala do Pavilhdo de Niemeyer.
Mas isso ndo quer dizer que obras de pequeno
porte ndo possam set primorosas...

A.B. Explique o Bloco sem Fronteiras.

L.L. Ah, explicar o “Bloco sem fronteiras”
(titulo que ainda é provisério pois foi cunhado
no calor da preparag¢io de um anteprojeto em
um més) é um tratado que estd, inicialmente,
com cerca de 30 laudas, nio faga isto comigo!
S6 quero te passar uma sintese. Escolhi a palavra
bloco porque traz 3 acepgSes que interessam a
mostra: bloco ¢é tijolo, portanto “constru¢io”;
bloco é bloco de rua, portante “coletivo/
grupo/ comunidade’; bloco é “bloco do leste”,

a perguntas de Alberto Beuttenmdiller

“bloco europeu” etc., portanto tem um cu-
nho “politico”. E “sem fronteiras” porque
nio trabalho com paises, nacionalidades nem
categorias estéticas.

A.B. Ao que parece ja hi dois artistas convi-
dados para a 27° edi¢do: o belga Marcel
Broodthaers (1924-1976) e o norte-americano
Gordon Matta-Clark (1943-1978), quem pagara
avinda desses dois excelentes artistas?

L.L. A vinda de obras pontuais de Broodthaers
e Matta-Clark servira de paradigma para situar
a produgio contemporinea. E quase uma
“missdo pedagogica” mostrar a0s artistas que
estiio produzindo hoje no Brasil referéncias que
eles até desconhecem em certos casos. Nio sao
salas historicas, sdo salas em que também haverd
uma mescla entre estes artistas e os artistas de
hoje. Quem pagara? Ainda nio sei. Muito cedo
para responder. Desculpe.

A.B. O modelo Bienal se tornou muito mais
um show do que uma reflexio sobre os
caminhos da Arte. Este modelo seri
questionado na 27* Bienal de Sao Paulo?

L.L. O questionamento do modelo “grandes
mostras de arte” ndo precisa ser uma plataforma
em si. E 56 ver como estou propondo trabalhar
(com menos artistas e obras significativas de
cada um; sem representacbes nacionais; com
semindrios, tesidéncias e filmes na Cinemateca,
em paralelo 4 Bienal, fazendo parcerias ainda
com Museus, quando for necessario mostrar
obras historicas que iluminem o contetido da
Bienal) para vocé perceber que este é um outro
formato de se pensar uma Bienal que antes
durava dois meses e hoje comeca em janeiro de
2006 e vai até dezembro daquele ano. Este
sempre correspondeu ao meu desejo. Sem
contar a Area educativa que voltara a ter sua
dignidade. Mas isto eu recomendo que vocés
fagam uma entrevista 2 parte com Denise
Grinspum.

A préxima 27* Bienal de Sdo Paulo
serd “critica e politica”, diz Lisette
Lagnado

Faltando mais de um ano para o comego
da 27a. edicio da Bienal Internacional de
S4do Paulo e a nova curadora, Lisette
Lagnado, ja esti criando polémica para
armar o projeto do mais importante
evento de arte contemporinea do Brasil.
Nesta quinta-feira, Lagnado apresentou
a imprensa os cinco co-curadores que vao
assinar com ela o projeto da préxima
edi¢io, agendada para 7 de outubro a 17
de dezembro de 2006. “Sera uma Bienal
critica e politica”, afirmou Lagnado
diversas vezes. Os trés fatores — assinatura
coletiva do projeto, tom ctitico e politico
— divergem em parte dos caminhos das
duas dltimas edi¢bes da Bienal, quando o
alemio Alfons Hug tomou as rédeas da
curadoria e trouxe, como na 26a., o tema
“Territorio Livre”, dando mais énfase 2
experiéncia estética dos trabalhos.

“A curadoria nio pode ser pensada por
uma tnica cabega”, disse Lagnado, eleita
em maio por uma comissio da Bienal.
Fazem parte de sua equipe Rosa Martinez,
co-curadora da Bienal de Veneza deste
ano, José Roca, curador e ctitico que vive
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na Colombia, Cristina Freire, pesquisadora
e docente no MAC-USP, Adriano
Pedrosa, curador, escritor e editor, e
Jochen Volz, curador alemio que vive
atualmente em Belo Horizonte.

Marta Bogéa, também presente na mesa
de apresentagSes, sera a arquiteta
responsavel pela montagem da exposi¢io.
Uma das criticas que Lagnado chegou a
fazer a curadoria de Hug, na época da
26a., foi justamente a distribui¢do das
obras no espago.

“As coisas nao vio ser atabalhoadas”,
disse a curadora, completando que quer
Bogéa trabalhando com a equipe desde
0 comeg¢o, numa iniciativa nova para
debater a questio do espago.

Bienal vai abrir em janeiro de 2006 com
seminarios

Para a 27a edigdo, que terd como tema
“Blocos sem Fronteiras”, Lagnado prepa-
ra uma série de mudancas, como abtir o
calendario de atividades ja a partir de ja-
neiro, com seminarios até outubro.
“Vamos colocar a cara para bater e colocar
de forma generosa para o publico enten-
der o que vem a ser essa Bienal, através de
seminarios pelo ano inteiro”, disse, expli-
cando que ndo quer fazer um evento patra
um publico restrito. A 27a. sera mais uma
vez gratuita. Apesar de achar cedo para fa-
lar em promessas de obras e artistas, a
curadora adiantou que quer trazer um pe-
queno conjunto representativo de cada ar-
tista, no lugar de varios trabalhos individu-
ais. Uma coisa vai continuar igual: a vonta-
de de descobrir novos talentos, “o Picasso
de amanhi”, como ji disse intmeras vezes
o presidente da Bienal, Manoel Francisco
Pires da Costa.

“Queremos reverter essa tendéncia de
importar artistas”, disse Lagnado,
admitindo a grandiosidade da tarefa.
“Queremos que as outras Bienais
peguem os artistas que forem expostos
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aqui.
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Jair Mendes, o lado humano

Figuras com flores. Oleo sobrte tela, 70x50 cm., 2005

‘WNao pretendo reproduzir o fato real, mas
as impressoes que eles causaram”
(Jair Mendes)
Afastado durante muito tempo do
meio artistico curitibano, periodo
que se dedicou a Diretoria de
Ac¢do Cultural da Fundagio Cul-
tural de Joinville, o pintor Jait Men-
des sempre se manteve proximo da
administragdo cultural, acredito que
¢ mais uma de suas paixoes; hoje ele
¢ o Diretor do Museu de Arte Con-
temporanea do Parana, portanto esta
de volta a cidade de Curitiba e, pelo
que parece, os cargos administrati-
vos lhe deram nova for¢a e nova vi-
talidade. Ele acaba de abrir uma ex-
posi¢do de suas pinturas recentes no
Palacete dos Ledes, espago BRDE,
em Curitiba (e a exposi¢do seguird
depois para Florianépolis), obras
que apresentam uma juventude que
nio encontramos mMesmo em muitos
jovens.
Vicente Jair Mendes nasceu em Sao Joao
do Rio Pardo, Sdo Paulo em 1938 mas
deve a sua formacio artistica ao Parana.
Foi aluno da Escola de Musica e Belas
Artes do Parana onde foi aluno, entre
outros professores, de Guido Viaro que
marcou sensivelmente sua personalidade
artfstica; em 1960 fundou, junto com
Adalice Aradjo, Constantino Viaro e Luiz
Catlos de Andrade Lima, o Circulo de
Artes Plasticas do Parana, agremiagio que
contribui muito para a renovagio das
artes no Parand. Posteriormente estagiou
no Centro Georges Pompidou, em Paris,
¢ na Academia de Brera, em Milio. E
pintor, desenhista, gravador, professor e
administrador cultural.

2 A obra de arte é sempre

o

3‘ mais real que a prépria

g realidade, “atesta a digni-
! u% dade da imaginagio artis-

tica que se ergue como
consciéncia do absoluto”
e € sua funcio se fazer
compreender, mesmo
que a inten¢ao seja a de
ser obscura, pois na pin-
tura, a imagem se refere
20 seu objeto pela sua se-
melhanga, pela sua trans-
paréncia, e através dela é
que se deve chegar ao
objeto da realidade, sen-
do assim o quadro, na vi-
sao do objeto representa-
do, ¢ o préprio objeto do
olhar, foi desta maneira
que o filésofo Emmanucl
Levinas se referiu sobre
a funcio da arte ¢ da critica, num artigo
publicado na revista Les Tewsps Modernes
(1948).

Somente um motivo pode nos condu-
zir a abstragdo, ¢ a de que sendo a reali-
dade tio dura e tao violenta, ela deve
entdo ser escondida pelas formas
abstratas. Jair Mendes, que ha quase dez
anos nao expunha em Curitiba, sempre
se recusou em aderir & abstracao infor-
mal, certamente no por comodismo de
estar integrado nas correntes figurati-
vas, mas por sua ideologia em relagio
ao seu proprio trabalho plastico.

Em toda a historia da arte, alguns artistas
importantes permaneceram aparen-
temente insensiveis as ideologias moder-
nas triunfantes ou as caricaturas das
vanguardas, mas a tradigdo que Jair quer
manter, é uma vanguarda em forma de
resisténcia e de resisténcia ao academismo
imposto pela dominagio das proprias
vanguardas. Jair Mendes ¢ um pintor
figurativo, mas no conceito do Finfithlung
de Worringer, para quem toda a arte tende
a abstragdo, e é port isso que para ele, a
ruptura das vanguardas com o wetier do
pintor, soa como blasfémia.

Foi sempre tido como um artista rebelde
por ndo se acomodar com o pré-
estabelecido e por seu inconformismo
com as injusticas do mundo. Ainda
estudante da Escola de Belas Artes,
participa da revolta dos artistas em 1957,
expondo com eles pinturas, desenhos e
gravuras no salio dos Pré-Julgados, que
deu inicio ao chamado Movimento de
Renovacido das Artes Paranaenses.

Seu mestre Guido Viaro elogiava princi-
palmente sua dedicagdo nas aulas de
modelo vivo, mas dizia que ele pintava
fazendo barulho e Jair continua fazendo
barulho, é sempre polémico, mas defen-

dendo suas idéias:
“nasceu para abo-
lir o tempo e de-
molir compromis-
sos”. Mas toda dis-
cussio acalorada
acaba sempre nu-
ma grande amiza-
de e numa mesa de
bar. E o eterno
boémio que se
embriaga pela
aten¢do que da ao
seu universo, sem-
pre preocupado
com as pessoas
que estio a sua vol-
ta e com elas i ou
chora.

E considerado um
dos artistas que
mais fielmente
mantém a figuracio “expressionista”
seguindo o veio riquissimo que fol ex-
plorado inicialmente por Viaro, mas ¢
também uma classificacio que nio tem
muito a ver com Jair; ele escapa a ela
sem no entanto o expressionismo lhe
ser estranho, principalmente nas suas
solugbes plasticas. O “expressionismo’
de Jair Mendes € rebelde e explostvo,
por isso alegre e colorido.

E alegre por natureza, mas gosta de pin-
tar a dor e a tragédia social. Pinta como
um ctistdo que o espetaculo do pecado
o revolta, que também foi ferido pelo
espeticulo da miséria. Sua inspiragio é
moral, cristd, religiosa mas ndo sagrada,
ela ¢ a indignagdo dolorosa em face da
decadéncia humana e resultado da raiva
que lhe inspira a hipoctisia. Assim ele
nos lembra Georges Rouault quando
disse: “Se eu fiz, na visio de meus criti-
cos, figuras tio lamentaveis, ¢ que eu
traduzia sem duavida a angustia que eu
sinto ao ver um ser humano que deve
julgar outros homens”.

Jair é o desenhista e o pintor da condi-
¢ao humana, do herdi e da vitima, do
amor e do 6dio, da alegria ¢ da tragédia,
do humor e da tristeza. O que conta ¢ a
sua espititualidade amadurecida nas for-
mas de um dramatico existencialismo
catdlico. Toda a sua obra tem um senti-
do de meditacdo, os personagens desfi-
gurados ou transfigurados se situam fora
do tempo e refletem um mundo interi-
or onirico, formado pelo realismo tra-
gico de homens e mulheres que por ve-
zes, também eles, estdo em introvertidas
meditacdes sonhadoras.
Reconhecemos sempre, em sua obra,
os signos do sagrado na fronteira do
universo cotidiano e do espago espiti-
tual. Num grande diptico (desta expo-

Notnrno/ urbano. Oleo sobte tela, 80 x 70 cm., 2005

si¢A0) vemos,
como nas pin-
turas da Idade
Média, que o
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personagem
nu representa
o0 pagido ou o
pecador; nele,
na direita do
painel,
mulher nua es-

uma

conde seu sexo
€ seu rosto,
proximo dela,
mulher
ajoelhada cho-

uma

ra mas os tran-
seuntes passam
por ela sem a
perceber; ela
esta s na mul-
tiddo — ¢é este o
tratamento humano que ele dd ao
desprotegido ou ao pecador. Ainda um
desenho em trago branco ultrapassa os
dois painéis, representa uma mulher
deitada: seria ela a imagem de um so-
nho ou 2 memoria do pecado? Outras
figuras se misturam e pedem também
para serem decifradas.

Eva expulsa do parafso! E a vergonha
que se apoderou dela depots do pecado?
H4 muita pintura nesta tela, mas hi
também uma figuracio narrativa que
clama por meditagio. E biblico, o homem
belo feito a imagem e semelhanga de
Deus, por isso ele endeusa o homem e
humaniza Deus. O resultando ¢ um
trabalho decorrente da sua vivéncia
religiosa e laica, que produz formas
investidas de sexualidade pois sio
humanizadas.

Também encontramos em Baudelaire esta
mesma ambigiiidade, entre a ordem do
religioso e a ordem do poético, pois a
poesia € um ato de conhecimento ¢ um
“meu corac¢io desnudado”, produtor de
linguagem a partir dessa consciéncia
dilacerada e que sempre recai no tema
do mal ou do pecado: .15 Flores do Mal.
Desde o inicio de sua carreira profissional
de artista plastico, Jair se preocupou com
os aspectos pedagdgicos da arte.
Participou da criacao do Circulo de Artes
Plasticas do Parana junto a outros colegas
recém-formados da Escola de Belas
Atrtes e foi professor de educagao artistica
durante muito tempo. Estes fatos, mais a
sua formacdo académica, lhe fazem um
conhecedor da historia da arte e assim,
sua obra ¢ uma forma de sintese dos
artistas do passado que trabalharam com
profundidade as relacSes entre o sagrado
¢ o profano, a realidade da arte e a
realidade da sociedade.
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Sensivel a0 mundo e
também ao mundo
da arte, encontra-
mos na obras de Jair
referéncias, por
exemplo, a um pin-
tor humanista, ctis-
tdo e tragico como
Caravaggio que pin-
rou a tragédia da en-
carnacdo de Deus
n1a  histéria, no
sxemplo de Cristo
1a humanidade so-
fredora. Procurou a
presenca do sagrado
nos objetos mais
simples e nas agdes
mais corriqueiras.
Esta religiosidade afetiva de Caravaggio,
Incluindo a sua simplificagio das for-
mas, mas sem perder o cariter de reali-
dade, é o que podemos ver em quase
loda a obra de Jait, inclusive nas suas
paisagens € naturezas mottas, pois elas
ndo ficam sozinhas pot muito tempo, o
quadro sempre grita pelo personagem
wmano, € por detras das paisagens ou
las flores vio desfilando pessoas pin-
adas vigorosamente, com contornos
Jrosseiros como se tivessem sido talha-
fas, sugerindo personagens cheios de
im realismo ferido e insuflados pelos
novimentos da sua préptia vida.

J valor moral dos individuos simples
Jue, muitas vezes, independente de sua
jontade, fazem parte do espeticulo do
mundo € o tema de Toulouse-Lautrec,
tomo ele Jair também tem suas crengas,
jeus modos de vida, sua moral e que, por
czes, € incitado a se exptimir em total
)posicio a estes compromissos. B uma
irte que reproduz a vida, seja na sua ne-
essidade vital ou na sua finalidade soci-
ll, ¢ como imita¢do de uma realidade in-
ciramente transformada em espeticulo
Jue o artista resolve plasticamente com
» dominio do seu méter.

vlas a resisténcia 4 abstracdo na obra
le Jait Mendes tem a ver, também, com
$ vanguardas artisticas dos anos 60, o
:onfronto, de um lado, como o
ixpressionismo abstrato e de outro
'om a Pop Art. Esta arte descontraida,
'spontanea, expressiva e intensa que ele
rroduz, tem o propésito de, se apropri-
ndo das linguagens da comunicagio de
nassa, interrogar de forma obsessiva o
nal estar do mundo e a necessidade de
esistir a ele através da forma.

Jerta vez um amigo seu disse que, tal-
ez “por timidez — ou, pot nio ter tido
linda a coragem de tudo dinamitar com
| tinta, fazendo explodir aquela forca
druta de seu talento”. Jaitr sempte pin-

do sagrado

Composigio com histétia e figuras. Diptico, 6leo sobre tela, 130x200 cm., 2002

tou o prazer com prazet, pintou o ho-
mem e, principalmente, as mulheres,
mesmo que nelas sempre restassem
qualquer coisa de nostalgico, a sua pin-
tura € um culto 2 mulher e que nos
lembra as palavras de Jean Cassou:
“aquela que, sob qualquer aspecto que
o destino a obriga a se aptesentar,
continua sempte a mais maravilhosa
das criaturas”.

Se anteriormente Jair nio tinha tido a
cotagem agora, com esta mostra, ele
se tornou um vulcio em erupgio. Suas
novas pinturas, trabalhadas com a
transparéncia das cores, talvez numa
metafora do vidro, sio camadas nio
estabilizadas de tintas que se movem;
sobre estas camadas entra o grafismo,
que ¢ a sua grande tradi¢io do dese-
nho e que ele mantém com maestria O
grafismo sempre faz surgir a figura
humana que por vezes se fragmenta ou
se dissolve na pintura. O desenho se
torna entdo arabescos, entrelacados,
que produzem rostos ou fragmentos
de corpos. Agora nada mais é estavel,
surgem corpos desmembrados, dese-
nhados com o préptio tubo de tinta,
com forte entonacio erdtica. A maté-
ria pictérica sublimada, enobrecida, é
penetrada pela luz e sensibilizada pela
espiritualidade especial do artista.

Ha paisagens liricas, naturezas mortas
construidas com a cor, mas hi figuras
humanas, de trabalhadores, de sofredo-
tes e as belas mulheres, seres privilegia-
dos por Jair, que, se sio prostitutas avil-
tadas, tém nobteza de alma e a discreta
grandeza de heroinas.

A cor ¢ utilizada no sentido expres-
sionista, ela planifica as figuras das quais
o artista tira proveito somente dos efei-
tos de nuances cromdticas, exagerando
no grafismo quase caricatural — um mis-
tico romiantico de inspiragio ptimitiva,
quase um batbaro.

B a pintura que o
conduz, seja para a
tragédia ou para o
sonho. Pinta ainda o
costume de seu tem-
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po, mas n3o é um
frio moralista nem
um satirico, é amat-
go e duro porque
conhece a ferocida-
de de um mundo do
qual também faz
parte.

O erotismo de seus
quadros comega na
representagio de
imagens profanas,
por vezes retiradas
do contexto religio-
so, s20 sugeridas pela idealizagdo artis-
tica da beleza do corpo humano. Tudo
€ acompanhado pelo trabalho sensivel
sobre a matétia, que neste momento se
tornou mais espessa e mais tica, cujas
camadas se sobrepde itregularmente. O
desenho vem em paralelo simplifican-
do a forma e sepatando as manchas:
“boina preta, roupa vermelha, fazem
belas manchas de cores”. (Rouault)

A obra de Jair Mendes é um canto, qua-
se um grito; € uma Opera realista, tragi-
ca ou comica, Opera séria ou dpera bufa,
mas sempre 6pera; ele mesmo gosta de
cantat, no seu corpo corre o sangue dos
Rondinelli, do Scala de Mildo; sua pre-
feréncia é a 6pera roméntica e €, justa-
mente, na concepgao que o romantis-
mo faz do amor que encontramos a
mais clara assimilagéo entre o sagrado e
o profano, mas é de pintura que estamos
falando:

“Nao ha pintura que nfo seja, quer quei-
ramos ou nao, representagio fraternal; a
que faz referéncia ao espelho, a que tem
relagdo com o outro ou com o outro sexo,
que € a matéria de nosso pensamento,
infinita criagdo de nossa percep¢io do
mundo” (Eugene Leroy, pintor)

Jair Mendes, proprietario de um dese-
nho e de um trago invejivel é mais um
dos pintores que afirma com veemén-
cla que a pintura ainda existe e que é
necessario resistir. Mesmo que ela se
torne visceral, que penetre em suas en-
tranhas, como agora, que ela saia de 14
tevitalizada, fortificada para o prazer de
nossa frui¢do estética, pois esta é uma
das razdes que fazem aparecer o valor
da arte. Nesta exposicio a pintura e ele
sao um sé, lembrando Klee; é o artista
no melhor momento de sua criacio
quando seu trago incisivo e forte se mis-
tura com a matéria e a cor que nos fa-
zem pensar se Jair ja nao esta procuran-
do as solugdes da abstracao lirica.

Carta do Leitor

Opinides preciosas

Sr. Editor,

Tivemos oportunidade de apteciar o
Jornal da AB.C.A. O tema central foi
as Bienais de Sido Paulo. O numero
7, de Setembro de 2004, trouxe
informagdes sobre este relevante
evento, de certa forma diminuindo o
distanciamento existente entre o
Velho Continente e o Brasil. Preciosa
a entrevista feita pelo critico Alberto
Beuttenmullet com o curador da
Bienal de Sio Paulo de 2004 e o
ensaio do critico Vicente de Percia
“Bienal - interrogar sem destruit”,
onde partindo da 1* Bienal e a de 1968
tece reflexGes bem embasadas,
elucidativas que se fundem com
outro artigo do St. Beuttenmiiller. Sio
duas opinides praticamente se-
melhantes que demonstram idéias cal-
cadas em pesquisas e vivéncias e cer-
tamente serdo utilizadas pot nés como
fonte de encaminhamento para a
compreensio do Circuito das Artes
no Brasil e no extetior.

Parabéns

Luisa Becken - Lisboa - Portugal
luisabecken@sapo.pt

Prezada Senhora Lisbeth,

Acabo de receber o exemplar de o
Jotnal da ABCA e cumpre-me
felicitd-la e a todo o Grupo que
trabalhou na Edicdo, pela beleza da
mesma e sua imensa colaboracio a
Cultura brasileira.

Bom que a ABCA transferida para
Sdo Paulo tenha adquitido tal nivel.
Actescente-se: sob sua Presidéncia.

Atenciosamente,
Ruth Laus
23/06/2005.

h----_--——--—-----—--—----------——-—-—-—--_-—---—_——--—_---
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70 Anos do Grupo Santa
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r.:ia.uo, Bailarinos. dec. 1940 (Col. Moacir Andrade Pems

Com uma exposi¢io, o Espaco Cultural VIVO
homenageia os 70 Anos do Grupo Santa Helena. A mos-
tra abre no dia 1° de setembro, estendendo-se até 6 de
novembro. O Espago Cultural da VIVO fica na av. Chucri

Zaidan n.° 860.

No cenirio da atte brasileira das décadas de 1930 e 1940,
os artistas do Grupo —Rebolo, Volpi, Bonadei, Mario
Zanini, Filvio Pennnacchi, Clévis Graciano, Manoel
Martins, Alfredo Rizzotti e Humberto Rosa — logo
chamaram a atengdo dos criticos de arte ligados ao projeto
modernista. Eles tiveram presenga importante nesse petiodo,
contribuindo, como diz Loutival Gomes Machado, para a
Consolida¢io do Modernismo.

Alguns artistas do Grupo alinharam-se, desde o inicio, na
luta pela abertura de espacos para expor a arte moderna,
pois nio existiam - na cidade de Sdo Paulo ou em outros
estados do Pafs - museus, galerias de arte ou centros culturais
voltados para essa arte. Efetivamente, o academismo
dominava o gosto do publico, acostumado aos Saldes de
Belas Artes.

Com isso, a0 lado de outros artistas do periodo, os pintores
do Santa Helena colaboraram intensamente para que se
ampliasse o contato do publico com a arte moderna.
Chegam a alugar espagos para realizar algumas das primeiras
mostras coletivas abertas ao grande publico.

E preciso destacar que, embora colaborando para a
consolidagdo da arte moderna, o Grupo Santa Helena nunca
chegou a realizar uma exposi¢do como grupo isolado nos
anos 1930/40. Foi ele, entretanto, o micleo principal das
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mostras da Familia Artistica Paulista, tendo alguns de seus
componentes participado dos “Salées de Maio” e das
Exposi¢oes do Sindicato dos Artistas Plasticos, bem como
do Saldo de Arte da Feira Nacional das Industrias, ji na
década de 1940.

O Surgimento do Grupo

A formagio do Grupo iniciou-se em 1935, em totno do
atelié do pintor Francisco Rebolo, no edificio Santa Helena
— situado na Pra¢a da Sé, no centro de Sdo Paulo, e demolido
no inicio dos anos 1970. Pouco tmais tarde, os artistas
alugaram uma segunda sala de trabalho, ocupando assim as
salas 231 e 232 do edificio. O prédio também acolheu,
depois, o Sindicato dos Artistas Plasticos, surgido em 1937,
¢ 0 Grupo de Cultura Musical, formado no final da década.
Os artistas do Santa Helena eram imigrantes ou deles
descendentes e sua formacio se fizera, na maioria dos casos,
através de cursos em escolas profissionalizantes, entre elas
o Liceu de Artes e Oficios e a Escola Profissional Masculina,
situada no Bras, onde viviam muitos imigrantes italianos e
espanhdis.

Além do mais, aqueles jovens artistas — Rebolo, Zanini, Volpi,
Graciano, Bonadei, Pennacchi, Rizzott, Martins e Rosa -
eram operarios ou pertenciam a baixa classe média, ndo
tendo a maioria deles oportunidade de viajar para a Europa
a fim de estudar arte, como faziam os modernistas
emergidos no decénio anterior. Sendo o ensino nas Escolas
de Belas Artes somente académico, também se viam
cerceados quanto ao usufruto de bolsas de estudo.

Desta forma, a troca solidaria que nascia do trabalho em
ateliés comuns motivava o intercimbio da informagio que
tinham sobre arte e técnicas de pintura. A solidariedade
grupal fortaleceu a amizade e o sentido de parceria entre
eles, tornando-se os dois ateliés contiguos um ponto de
encontro de artistas e intelectuais de Sdo Paulo e de outras
cidades brasileiras.

A produgio dos artistas do Grupo Santa Helena
caractetizou-se pela liberdade de pesquisa no trabalho
plastico e pela pintura ao ar livre, além do trabalho em
atelié. Juntavam-se nos fins de semana e salam para pintar
na periferia, captando no seu registro estético a cidade que
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Palacete Santa Helena, onde os artistas do grupo instalaram seus dois ateliés.

Helena
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Pennacchi, O Circo. 1942 (Col. Familia Pennacchi).

Foto divulgacio

Foto divulgagio

R L P oy <

se transformava. Registram o cotidiano do homem simples,
o trabalho no campo que garante a subsisténcia, mas retratam
também aspectos da vida urbana, em alguns casos com
uma tdnica social. Pintam também naturezas-mortas,

composi¢oes ¢ flores, temas correntes da arte moderna,
além de retratos. Absorvem informagSes do pods-
impressionismo, admirando especialmente Cézanne e Van
Gogh; trazem, através de seus estudos no Liceu, alguma
informagio dos Macchiaiolli italianos e apreciam a expressdo
dos artistas pré-renascentistas, como Giotto.

Um catilogo, editado para a mostra, trara informages mais

amplas sobre a contribuig¢do do Grupo.
| N 8 N 8 BN B E NN DR NN B NBESSMSSBNEBRHMSMBH;EN§N.|

apoio grafico

imprensaoficial




