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O Brasil ocupa a vice-
presidéncia da AICA e
a ABCA faz — antes da
abertura da mostra — um
semindrio internacional
sobre Arte e Politica,
tema da Bienal de Sdo
Paulo (aqui observada
por um olhar espanhol).
O mundo globalizado
redemoinha nas aborda-
gens desta edi¢do que
inaugura a se¢do Memo-
rias da Critica, fazendo
emergir a verve picante
do poeta Manuel Ban-
deira. E, paralelamente
ao registro da acéo
dos tragos e pincéis, a

Fotografia de Valdir Cruz: Nascente do Rio Bonito — MS/Brasil/2009. Pagina 8

edicdo destaca as luzes e
mistérios da fotografia em
imagens surpreendidas
num dos lugares onde flui
e pulsa o belo brasileiro:
Bonito.
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E o pintor Yutaka Toyota?
Espaco Invisivel - Planeta Fogo,
2009, relevo e pintura. Pagina 6
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Resenha

BONITO EM EXPOSICAO
E LIVRO

O fotdgrafo Valdir Cruz apresenta
na Galeria Lourdina Jean Rabieh, de
S&o Paulo, entre os dias 25/11/2010 ¢
15/01/2011, a mostra BONITO, com
25 fotografias em P&B, bem como
o livro “BONITO, Confins do Novo
Mundo”, com 45 imagens clicadas
durante 2008 e 2010 na regido de
Bonito, em Mato Grosso do Sul. O
livro foi patrocinado pela Fundagio
cultural BNP PARIBAS e publicado
pela editora CAPIVARA

Para Rubens Fernandes Junior,
curador da mostra e prefaciador
do livro, Valdir Cruz realizou um
ensaio que sintetiza uma experiéncia
imersiva puramente visual. Um
perfeito equilibrio entre intuicdo e
intelecto. Se “a técnica é o exercicio
da sinceridade” como defendeu
o poeta Ezra Pound, Valdir Cruz
trouxe para este trabalho toda sua
experiéncia.  Potencializou com
competéncia técnica e emocional,
uma forca invisivel que organiza e
alinha os diferentes objetos — pedras,
Jolhas, seixos, galhos, peixes, entre
outros — que ao serem fotografados
parecem conduzir ao devaneio nosso
olhar de espectador.

Valdir  Cruz  nasceu em
Guarapuava, no sul do Parana.
Embora more nos Estados Unidos
hd mais de 25 anos, o foco principal
de seu trabalho tem sido o povo, a
arquitetura ¢ a paisagem do Brasil.
O titulo do novo livro, “BONITO,
Confins do Novo Mundo”, foi
pingado do texto de apresentacfo
assinado por Lélia Rita Euterpe de
Figueiredo Ribeiro. )

Obras do artista: Raizes — Arvores
na paisagem do Estado de Sao Paulo
(Sdo Paulo: Imprensa Oficial, 2010)
+ O caminho das dguas (Séo Paulo:
Cosac & Naify, 2007) Patrocinio:
Fundacdao Stickel + Carnaval,
Salvador — Bahia — 1995/2005

(Nova York: Throckmorton Fine
Art, 2005) + Faces da Florvesta —
Os Yanomami (Sdo Paulo: Cosac
& Naify, 2004) + Faces of the
Rainforest — The Yanomami (Nova
York: powerHouse Books, 2002)
Apoio: Fundagdo Guggenheim +
Faces of the Rainforest (Nova York:
Throckmorton Fine Art, 1997) +
Catedral Basilica de Nossa Senhora
da Luz dos Pinhais (Nova York:
Brave Wolf Publishing, 1996).

CRITIQUE
= .~D’ART

REVISTA CRITIQUE D’ART

O Arquivo de Critica de Arte,
criado pela AICA em interface com a
Universidade de Rennes, na Franca,
publica a revista Critique d’Art, que
reine resenhas e andlises criticas
de bibliografia recente ( livros e
catalogos), em lingua francesa, sobre
arte contemporénea, critica de arte
¢ teoria da arte. E um instrumento
util de reflexfio e guia de leitura
para os estudiosos e pesquisadores
do campo artistico. Acaba de ser
langado o n. 36, onde entre outros
artigos, temos informagdio sobre a
pesquisa a respeito do ex-presidente
da AICA, James Johnson Sweeney
(era o presidente, na ocasiio no
Congresso Extraordinario realizado,
em 1959, no Brasil) € o de Ciaran
Bennet, membro da AICA /Irlanda.
Para mais informagdes: www.
archivesdelacritiquedart.org

Palavra da Presidente

Estivemos em Paris, com viagem
subvencionada por conta propria, no
periodo de 20 a 23 de outubro passa-
do, para o Encontro Anual da AICA,
quando se deu a Assembléia Geral,
evento anual da Associagio e a Reu-
nido do Conselho (semestral), além
das reunides de trabalho das Comis-
sdes de Finangas, Prémios, Linguas e
Tradugoes, Copyright, Site Internet,
da Comissdo que discute questdes de
Censura e da Comissdo que avalia o
ingresso de novos membros (Mem-
bership Commission). Houve um dia
dedicado a discussdo dos rumos da
AICA e suas atividades e, durante a
Assembléia Geral, foram eleitos, com
mandato de trés anos: um novo Secre-
tario Geral da AICA, Brane Kovic,
da Eslovénia e trés vice-presidentes:
Adriana Almada (Paraguai), Burcu
Pelvanoglu (Turquia) e eu mesma,
pelo Brasil. Foram ainda eleitos dez
membros, dentre os presentes a reu-
nido, para integrar o Conselho, cuja
composicao estd disponivel no site da
associagdo internacional (www.aica-
int.org).

Na ocasifio do Encontro de ou-
tubro, as diversas se¢fes nacionais
da AICA realizaram breve relatorio
anual e parece-me interessante desta-
car que diversos Semindrios sobre a
questdo da terminologia da Arte vem
acontecendo em diferentes paises ---
trata-se de uma proposta langada pela
Bienal de Paris, no sentido de explo-
rar criticamente 0s novos territorios
da arte. A AICA continua estimulando
arealizagdo de semindrios, palestras e
workshops em torno de arte e critica e
estimula as suas interfaces nacionais a
produzirem publicag¢Bes sobre o tema.

No relato do Presidente Yacouba
Konate, constou mengdo ao projeto
de publicar-se, em francés, os Anais
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relativos ao Congresso Extraordindrio
da AICA de 1959, que teve lugar no
Brasil, as vésperas da inauguraggo de
Brasilia, como nova capital do Pais. O
presidente aprovou a proposta que lhe
apresentamos, uma vez que, em pes-
quisa em diversas fontes, foi possivel
localizar as comunicagdes e outros
documentos, em francés, relativos
aquele encontro cientifico. Vale lem-
brar, aqui, que o tema dos Anais foi
também objeto da realizagdo de um
mestrado na USP, por Maria Zmitro-
vics Lopes, texto em processo de pu-
blica¢fo pela Colegio Critica de Arte.

A AICA instituiu o Prémio Jovem
Critico, estimulando a realizagio de
ensaios sobre grandes exposi¢es,
especialmente as bienais. O primeiro
concurso realizou-se sobre a ultima
edi¢do da Bienal de Dakar e, em bre-
ve, o resultado serd anunciado. Esta
em projeto a institui¢io de um outro
prémio: o Prémio AICA/UNESCO,
que colocarad em destaque os criticos
com significativa trajetdria.

O Encontro de Paris avaliou as
dificuldades que vém sendo encon-
tradas por alguns paises, para a re-
alizagdo dos Congressos Anuais.
Néo tendo havido confirmagio dos
encarregados dos projetos para 2010
e 2011, foi sugerido o Paraguai,
como local para o pr6ximo encontro
cientifico, uma vez que ja ha, para
2011, um projeto em andamento da
Associac@o paraguaia e da AICA, de
realizagfio de um Semindrio Interna-
cional com apoio da UNESCO. Em
acontecendo o evento no Paraguai,
uma viagem de extensdo cultural
seria realizada ao Brasil, com visita
prevista a préxima Bienal do Merco-
sul. O Congresso de 2012 ja est4 em
preparativos e acontecerd em Ber-
lim, na Alemanha.
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M. Teresa Beguiristain

159 artistas, 30.000 m2 de
espacio expositivo, son un gran
reto para cualquier publico que
pretenda haber “visto la Bienal”, por
muy especializado que esté como
perceptor, pues requiere, no s6lo una
gran capacidad de concentracién
sino, ademds, suficiente tiempo ya
que muchas de las obras expuestas
son videos cuya vision requiere de
una pausada degustacion.

Bajo el tema de la relacién entre
el arte y la politica, que funciona
como paraguas para una infinidad
de formatos, es casi inevitable no
encontrarnos ante una bienal llena
de videos — nada mejor que el cine
para la denuncia- e instalaciones,
muchas de ellas con el material
impreso como materia prima de las
obras. También parece inevitable
que muchos de estos films discurran
en los ambiguos limites entre el
video-arte y el documental. También
parece inevitable que muchas obras
se enfoquen hacia los marginados,
los invisibles, los destrozos de las
guerras y de la naturaleza.

Este es el caso, por ejemplo, de
las obras de Sophie Ristelhueber,
WB (2005), grandes fotografias
repartidas por el pabellén, mostrando
los rastros de conflictos bélicos con
especial insistencia en la ruptura de
las comunicaciones, que a veces,
puede confundirse con imégenes de
catastrofes o0 derrumbes naturales; o
la obra de Kutlug Ataman, Beggars
(2010), que nos muestra en los
videos el modo, tan diferente, de
pedir una ayuda de los marginados de
las calles, rostros y manos expresivas
con pequefios movimientos de gran
lentitud, videos que mostrados en
forma de instalacién convierten
los actos de pedir en performances
teatrales de actores involuntarios
que ciertamente teatralizan su propia
vida en el propio acto pedigiiefio.
En ambos casos, y en muchos de
los videos que toman este formato
limitrofe, me surge una cuestién
que quizd no sea pertinente, pero
que no puedo evitar, ;donde esta la
maxima horaciana del “art est celare
artem”? ;Por qué la evidencia de lo
relatado y de lo que el artista desea
que sienta el publico, hace que este
se encuentre con el dilema de decidir
si eso es arte o periodismo, quiza,
de disefio? Es evidente que no todos
los videos presentados caen en esta
formula, ejemplo contrarios son,
el presentado por Samuel Beckett,

Not I (1972), que nos muestra una
gran boca de magnificos dientes
moviéndose, articulando palabras,
emitiendo sonidos, en una pantalla
cuya total negrura esconde el rostro
al que se supone que pertenece
dicha boca. Una especie de altavoz
viviente desconectado de todo ser
emitiendo  sonidos  reconocibles
como lenguaje pero carentes de
sentido. Una magnifica metafora de
la actualidad, del discurso politico,
de la manipulacién de la historia.
Una obra que no es obvia pero si
clara y concisa en su significado.

También camina por la misma
senda la obra de Steve McQueen,
Static (2009), aunque en este caso
los sinsentidos surgen de simbolos
convencionales como la estatua de
la libertad estadounidense a la que
se ve a vuelo de helicoptero en una
narracién filmica totalmente plana.
Aunque en este caso la relacién
entre la obra de arte y su referente,
pues es una narracién, es mucho
mas anecddtica, o quiza, nacional,
ya que parece reflejar el miedo
estadounidense tras la destruccién de
las torres. Algo similar ocurre con la
instalacion de las cabezas de animales
del zodiaco, Circle of animals
(2010), de Ai Weiwei, ya que refieren
a un periodo de la historia que como
muchas supuso destruccidn.

Es interesante observar como
la relacién entre el arte y la politica
se puede dar de este modo un tanto
oscuro para el observador no avisado
y como estas piezas se confrontan
con otras relaciones mucho mas
universales como ocurre con Un
lugar para vivir cuando seamos
viejos. El baile: Danzén/Conchita,
Lucio, Marfa Ascensién (2010)
de Ana Gallardo que recrea con
una pequefia escenografia una
plaza mexicana donde la gente se
reune para bailar, una muestra de la
emocionalidad de la vida cotidiana.
Modificando la escenografia, estos
lugares son bastante universales si no
totalmente globales. Y su significado
no sélo captura al espectador sino que
lo impulsa a la accién. Caracteristica
que creo es valiosa en el arte que yo
entiendo como comprometido.

Interesante la instalacién de Pedro
Barateiro, Plateia (2008), sillas
dispuestas en filas y enterradas en
cemento que sugieren, frente a una
pantalla sin imégenes, la sujecion a
la que estamos todos anclados frente
a mensajes globalizados carentes de
significado real, sea en el cine, el

teatro o en el discurso politico.

En cuanto a la participacién
brasilefia, inevitable mencionar
al artista que escandaliz6 a los
politicos locales, jno hay Bienal
sin escandalo! Escandalo, como
casi siempre, gratuito ya que los
grandes dibujos que presenta Gil
Vicente, autorretratos como asesino
de politicos de tamafio natural, donde
se ve al autor amenazando con una
pistola a Isabel II, Chavez, Bush,
Lula, el Papa...un dibujo de factura
impecable, un mensaje demasiado
explicito simbolizando un ataque a
toda forma de poder. Que los politicos
quisieran censurarlo es una vez mas,
muestra de su falta de ironia y su
incapacidad para detectar en el arte lo
que realmente es un ataque en su linea
de flotacion. La obra, por su factura
carece absolutamente de dramatismo
y no es mas que la expresion de
un sentimiento o idea abstracta
representada con todo el naturalismo
del artificio. Mucho m4s interesante
me resulto la documentacién
presentada sobre el trabajo de los
Pixacao SP, los grafiteros de Sao
Paulo presentados en formato video,
fotografia y cartelas que los muestran
trepando a las fachadas para pintar sus
mensajes artistico-politico-urbanos.
Un acierto incluirlos en esta bienal
pues son los auténticos resistentes
a las politicas sociales y culturales
de nuestra sociedad. Colectiva es
también la performance que se
muestra en video de Lygia Pape,
Divisor (1968/2010). Una enorme
sdbana blanca con agujeros por
donde los partipantes sacan la cabeza
de modo que sus movimientos, su
danza improvisada es perceptible
para el espectador pero no para los
participantes que solo pueden ver
las cabezas de sus compaiieros pero
no los movimientos que realiza cada
uno. Una colectividad construyendo
finalmente un Gnico cuerpo danzante.

En otro registro, el de las piezas
monumentales, me parecié genial la
construccién en maderas de desecho
de Henrique Oliveira, A origen do
terceiro mundo (2010) un laberinto
sinuoso con magnificas cualidades
perceptualmente organicas donde
el espectador al introducirse se
convierte en espermatozoide y lo
sabe, o lo siente, sin necesidad de
acudir al titulo de la obra. Un paso
mas alla de la obra de Coubert.

Eduardo Coimbra nos introduce
el cielo azul con nubes blanquecinas
en una instalacién, que se acopla a
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Obra de Gil Vicente na 29° Bienal

las columnas del edificio, compuesta
por tubos de neos. Luz natural
(2010), juega con el edificio de Oscar
Niemeyery laidea de interior-exterior
del propio edificio. Insistiendo en lo
arquitectonico, la bienal nos presenta
los terreiros, espacios performativos
para el descanso, la reunién, el
dialogo, arquitecturas efimera y
moviles de cartén O outro, 0 mesmo
(2010) de Carlos Teixeira con una
gran carga ladica.

Y finalmente el gusto de ver a los
mayores, Amalia Toledo con Glu-
Glu (1968-2010) bolas de cristal
transparente Ilenas de burbujas
coloristas de jabon y Medusa (1970-
2010) las enmarafiadas serpientes de
la cabeza de Medusa convertidas en
cilindros de pvc llenos de liquidos
de colores que desdramatizan el
mito convirtiéndolo casi en un
Juego infantil. Nancy Spero con
su Cri du coeur (2005), un zécalo
que recorre el espacio expositivo
con las figuras femeninas egipcias
que lamentan la muerte de Ramses,
intercalando variaciones crométicas.
El grito de tantas viudas de este
mundo en guerras. Ernesto Neto
con otro ferreiro construido con las
caracteristicas formas a las que nos
tiene acostumbrados.

Todo esto no es sino una visién a
vuela pluma de la inmensa oferta que
ofrece esta bienal que, como es obvio,
no “he visto”, pero si apreciado.
Maria Teresa Beguiristain foi professora
de Estética e Teoria da Arte da Universidade
de Valéncia, presidente da AVCA, vice-
presidente da AICA, conservadora do
Museu de Arte Contemporinea Vicente
Aguilera Cerni e diretora-adjunta do Centro
Intemmacional de Documentagio Vicente
Aguilera Cerni, em Vilafames (Espanha),
Atualmente preside as Ediciones Mahali ¢ é
comissaria de exposicdes.




Memorias da Critica

Na constatagio ululante de que o presente e o futuro sio consequéncia do passado que tivemos, pareceu-nos ser de interesse
resgatar momentos da anélise € da reflexdo sobre as artes plasticas produzidas no Brasil em suas manifestagcdes individuais e
coletivas. Comegamos com as coletivas, vistas por tras dos 6culos de um poeta sediado no Rio de Janeiro, onde se tornou um
porta-estandarte do modernismo, porém ativo em jornais e revistas de todo o Pais. Assim, Manuel Bandeira aborda o que en-
controu no Saldo Nacional de Belas Artes de 1928 e no de 1933, em crénicas publicadas nos jornais A Provincia (do Recife, sua
terra natal) e Estado de Minas (de Belo Horizonte). Os textos foram pingados dos livros Crénicas inéditas 1 e 2, editados pela
Cosac Naify, com organizagao, posfacio e notas de Julio Castafion Guimarées, em 2008 e 2009. A sintaxe original foi mantida e
ndo impede a desenvoltura do pensamento absolutamente descomprometido, livre, auténomo, sem luvas de seda. Nem o humor,
as vezes ferino, que sabe sempre encontrar seu toque de graga. Cabe lembrar, como informa José Roberto Teixeira Leite em seu
Diciondrio Critico da Pintura no Brasil, que o Saldo Nacional de Belas Artes s6 ganha este nome - oficialmente - apartir de
1934. O que havia antes, desde sua criagio em 1840, era a Exposicdo Geral de Belas Artes. No entanto, a partir de 1894, quando
se deu a primeira Exposi¢io Geral apds o advento da Republica, a mostra ganhou, oficiosamente, o titulo de Saldo Nacional. Os

O Brasil que insiste
em pintar

O Brasil insiste em pintar. A
prova disso ¢ o saldo anual da
nossa Escola de Belas-Artes. Sdo
seis grandes salas cujas paredes
ficam cobertas de telas. Este ano
o nimero de trabalhos recusados
subiu a quatrocentos. Assim, o
saldo representa uma atividade
consideravel.

Essa atividade nd3o encontra
outra  recompensa  palpavel
sendo o0s minguados prémios
de consolagdo distribuidos pelo
jari. Comprar, ninguém compra.
Eu poderia compreender essa
abstencdo, se colocasse no meu
ponto de vista pessoal as pessoas
de posse que visitam o saldo. Para
mim,bementendido, osaldoéuma
galeria grotesca aonde vou mais
para exercer o senso humoristico.
Nao me pode interessar de outra
maneira aquela exibi¢io de um
monotono realismo aneddtico.
Os pintores que admiro sdo
outros e ndo expdem na Escola.
Tarsila do Amaral, Ismael Nery,
Di Cavalcanti, Gomide, Cicero
Dias, é nos quadros destes
que encontro fantasia plastica,
emocdo, poesia.

Mas pondo de lado o meu gosto
pessoal para julgar de um ponto

de vista mais objetivo, reconhego
o esforco dos artistas do saldo. Se
o publico no adquire nenhum
quadro, nfo € por uma questdo de
estética. O que ha ¢ desinteresse
pelas coisas de espirito, 0 mesmo
desinteresse que ndo otha nem a
um nem ao outro dos dois lados
que se empenham na batalha
artistica.

Ha quem atribua o insucesso
financeiro do saldo e das
exposigdes  particulares  ao
prestigio desfrutado entre os
nossos burgueses endinheirados
por um conhecido negociante
de quadros. Esses figurdes
quando montam casa recorrem
invariavelmente a galeria do tal
homem, onde lhes é impingido
a pregos carissimos o refugo da
rotina européia. (Ficam depois
muito orgulhosos de poder exibir
um Maxence as suas visitas!)
Sem negar a acgfo perniciosa
dessa galeria de gosto realmente
detestavel, acho que ela nfio basta
para explicar a absten¢do dos
compradores nas exposi¢oes.

Pode-se censurar ao juri do
saldo a sua excessiva tolerincia.
Embora  houvesse recusado
centenas de quadros, deixou
entrar talvez outras centenas que
mesmo considerados sob critério
da orientacdo académica ndo
passam de aleijdes repulsivos. O

que existe de passavel no saldo
caberia amplamente em duas
salas.

Dos velhos mestres sd se
salva a contribui¢do de Visconti.
Esse pintor nada trouxe de novo
a nossa pintura. Quando mogo
pintou sob influéncia dos pré-
rafaelitas algumas telas que ainda
hoje representam o melhor da sua
obra. As Oréades, que figuram
na pinacoteca da Escola, sdo sem
divida uma bela composi¢io.
Depois que o artista voltou a
Europa para executar o teto do
Municipal, tdo insignificante
como  desenho,  construcio
¢ colorido, adotou a técnica
impressionista, na qual até hoje
persiste como retardatirio. Em
todo o caso, as suas telas se ndo
chegam a interessar, também n#o
provocam a irreveréncia.

O mesmo ndo se pode dizer
do senhor Amoedo e do senhor
Henrique  Bernardelli.  Estes
estio em completa decadéncia.
O Cristo do primeiro parece uma
oleografia. O ultimo mandou uma
numerosa cole¢do de retratos, dos
quais s6 escapam o auto-retrato
e o do escultor seu irmio. Estd
simplesmente ridicula uma série
de perfis de suas discipulas, todos
sem parecenca, sem carater, e
tanto no desenho como na cor
hesitantes e frouxos. Cada cabeca

traz ao lado o nome da retratada
na propria pintura, precaucio
louvével porque sendo ninguém
reconheceria os modelos.

Da geragdo que anda pelos
quarenta anos deve-se destacar
o nome de Carlos Oswald.
Como Visconti, também Oswald
ndo realizou as esperangas que
anunciaram as pinturas que o
langaram aqui. Houve um tempo
em que ele especializou-se em
contrastes violentos de luz. Era
coisa vendavel e o artista insistiu
mais do que convinha ao seu
talento, capaz de uma técnica
mais sutil. A este saldio mandou
ele uma Santa Cecilia, obra bem
incolor apesar de todo o seu
vermelho, um Victor Hugo que
sO se justifica como trabalho de
encomenda, uma paisagem de
Petropolis, apenas agradavel,
e finalmente uma figura de
violoncelista, que ¢ um belo
estudo, de linhas bem construidas
e colorido ardente e impressivo.

O saldo apresenta algumas
boas paisagens de Gagarin,
Manna e do nosso Mario
Nunes, ao qual sé incrimino o
colorido novinho da velha casa
de Megaipe, colorido que lhe
deturpa o aspecto veneravel de
ruina para transforma-la quase na
praga do neocolonial.

Dos novos o senhor Osvaldo




¢é verdadeiro. C.S.F.A.

Saldes sucederam-se ininterruptamente com rarissimas excessdes, como em 1922, quando em vez dele aconteceu a Exposigio
Comemorativa do Centenario da Independéncia. Ou como em 1932, quando a Revolugio Constitucionalista de Sdo Paulo tirou o
sossego do governo Vargas e o0 Museu Nacional de Belas Artes, sede irredutivel do Saldo, ndo abriu suas portas para o evento. A
partir de 1940 (XLVI Saldo Nacional de Belas Artes) a mostra se partiu em duas divisdes: a Geral e a Moderna. A Divisdo Mo-
derna foi extinta em dezembro de 1951 dando lugar ao Saldo Nacional de Arte Moderna. Em 1978 os Saldes deixaram de existir.

Manuel Bandeira aplicou seu olhar e seu interesse intelectual sobre a pintura, o desenho, a gravura e a escultura. Ele registra
figuras e acontecimentos inserido na agfio das personagens e no rolar dos fatos, dentro da pulsagfo e da trepidagio do que se
fazia (ou da poética, como diriam alguns nefelibatas que se supdem visitantes do jardim de Academus), sem adotar a postura de
observador distante ou a distincia. Talvez devido & urgéncia jornalistica, acontecia-lhe escorregar em uma ou outra informacgéo,
como ¢ o caso aqui perceptivel em relagdo a Portinari. O poeta aponta-o como pernambucano e lhe atribui a idade de 23 anos,
sendo que, na verdade, Portinari era paulista e tinha 25 anos quando ganhou o Prémio que o levou a Europa. Afora isto, tudo mais

Teixeira domina pela quantidade
e pela facilidade. E um rapaz que
pinta bem, mas que sensibilidade
convencional! O seu melhor tra-
balho, Pescadores, é uma repeti-
¢80. O Sdo Francisco desperta o
riso em vez do sentimento de re-
ligiosidade ou de humana frater-
nidade que inspira sempre o san-
to de Assis. Quanto ao seu nu (ha
muitos nus no saldo fazendo um
apelo desesperado a libido dos
visitantes!), ele é o mais gros-
seiro, o mais epidérmico possi-
vel: que ar falsamente sensual,
que composi¢do facticia naquela
mulata, nua, escarrapachada no
meio do mato, com um cacho de
bananas ao lado e um coco parti-
do aos pés!

Foram numerosos os candi-
datos ao prémio de viagem: os
senhores Portinari, Constantino,
Cadmo Fausto, Teruz, Ordzio
Belém, Celso Kelly, senhorita
Sara Vilela e muitos outros, tanto
da secdo pintura como das de es-
cultura e gravura.

Na se¢do de pintura a disputa
se reduziu aos dois primeiros
nomes desta lista, os mais fortes
do grupo, O juri premiou o
senhor Portinari pelo retrato do
poeta Olegario Mariano. Candido
Portinari é um pernambucano de
23 anos que possui excelentes
dons de retratista. A sua fatura

¢ larga e incisiva. Apanha bem
a semelhan¢a e o carater dos
modelos. Ja concorreu mais de
uma vez ao prémio de viagem
do salédo. Foi sempre prejudicado
pelas tendéncias modernizantes
de sua técnica. Desta vez ele fez
maiores concessdes ao espirito
dominante na Escola, do que
resultou apresentar trabalhos
inferiores aos dos outros anos:
isso lhe valeu o prémio.

O senhor Constantino revela
também  qualidades como
desenhista e pintor, porém esta
no caso do seu colega Osvaldo
Teixeira. £ uma sensibilidade
convencional. Pois nfo foi buscar
para assunto de composi¢do a
morte da Mimi?

O juri da seg¢dio de gravura
apresentou também um candidato
a viagem. O simpatico Portinari
esteve arriscado a ceder o prémio
ao outro sob pretexto de que o
medalhista estava no limite da
idade, que ¢é de 35 anos. E um
critério que mais de uma vez
triunfou na Escola. Encara-se a
viagem como a recompensa de
um esforgo persistente e honesto,
quando ela deve ser uma medida
de aproveitamento de talentos
excepcionais na primeira forca da
mocidade. O quadro que merece
tal prémio nfo deve ser o mais
bem desenhado ou composto,

porém o que revela maior riqueza
de temperamento, mais finura de
sensibilidade. Sem esses dois
predicados inatos a técnica ndo
levard sendo a uma deploravel
facilidade.

Sob esse ponto de vista
Céandido Portinari era realmente
0 mais bem dotado dos
concorrentes.

Nao vale a pena falar das
esculturas.

A Provincia, 13/091928

Pintura

No saldo da Escola de Belas-
Artes reina uma mediocridade
bastante simpatica este ano. Digo
simpatica porque se exprime em
telas pequenas. Nido se contava
com saldo; ndo houve tempo
para preparagdo das grandes
trabuzanas. Como modelo de
coisapequenae ruim haum quadro
impagdvel de Visconti: o proprio
artista, com uma cara de imbecil
que ele ndo tem, segurando a
palheta que arde e o fumo das
chamas se vdo compor no alto
em figuras ideais... Admira que
o velho mestre ndo encontrasse
um amigo franco que o salvasse
do ridiculo de expor tamanha
bobagem. Felizmente, est4 ao lado

disso um bom retrato, que, se esta
longe do de d. Nicolina de Assis
da galeria da Escola, pode ainda
atestar o pintor que ja foi Visconti
no tempo das Oréades. Todos os
outros artistas da velha guarda
concorreram com quadrinhos de
um realismo quotidiano, onde se
sentem a vontade, destacando-se
dos demais os de Oswald, Lucilio
€ Marques Jinior. Os concorrentes
ao prémio de viagem ndo se
esforcaram grandemente salvo
Vicente Leite, que fracassou
num Rapto horroroso. Euclides
Fonseca mandou uma paisagem
urbana, bem composta e com boa
luz. Jorddo exibe um bom retrato
do Sr. Vilarinho. Fausto enviou
uma paisagem marinha com
figuras de banhistas persistindo
na luminosidade desmanchada
dos impressionistas. De Teruz
jé falei. Talvez a melhor solugio
seria ndo dar o prémio a nenhum
deles, que todos j4 pintam
de maneira aceitdvel. Talvez
conviesse mandar a Europa um
homem que adquiria grande
influéncia ultimamente na Escola,
0 Sr. Pedro Bruno. Ele assina
o pior quadro da exposicio —
uma verdadeira... bota, em que
0S peixes parecem A4rvores, as
arvores parecem peixes...

Estado de Minas, 24/10/1933




E se falassemos do pintor Yutaka Toyota ?

Toyota e suas pinturas em 1963

Sonia Prieto/ABCA/SP

Yutaka Toyota deve sua celebridade 4 escultura.
Porém, durante a adolescéncia no Japdo, foi a
pintura figurativa que caracterizou o primeiro
balbuciar de sua veia artistica. Depois, em S#o
Paulo, nos anos sessenta, suas telas abstratas
eram expostas, premiadas, e chamavam a aten¢fo
de importantes criticos de arte brasileiros, como
Geraldo Ferraz, José Geraldo Vieira, Mario
Schenberg.

Em nosso recente livro, Yutaka Toyota 50
anos de Arte*, tratamos da biografia e de todas
as realizagdes do artista. Sem duvida a escultura
ocupa um lugar predominante na sua obra.
Entretanto, ao instalar-se no Brasil e tornar-se um
artista abstrato, Toyota ficou conhecido como “o
pintor dos circulos”. No jornal Folha de S. Paulo,
em 1963, José Geraldo Vieira falava de “uma
pintura clara, panteistica, cheia de otimismo”,
profetizando o dominio de uma era extraterrena
€, de maneira quase premonitoria, acrescentava:
“Longe de qualquer mistica ou simbolo, é uma
pintura de contato com o cosmo”. Durante sua
estada na Itdlia, Toyota passou a pintar figuras
geométricas lineares, fez relevos e objetos,
aprofundou a pesquisa sobre o espaco-tempo.
Os contatos com os movimentos de vanguarda
europeus o conduziram ao cinetismo. Dessa
viagem, ele retorna ao Brasil com a mentalidade de
escultor, um escultor da quarta dimens3o. Desde
1968 ¢ durante toda a década de 70, Toyota nfo
cessard de nos apresentar volumes escultoricos
cinéticos. Nos anos oitenta, paralelamente a
escultura monumental, ele volta a tela e aos
pincéis abordando aspectos do trompe ['wil, e se
apraz nos dois fazeres de maneira perfeitamente
entrosada. A retomada oficial da bidimensdo
ocorreu de forma discreta, pouco notada pela

Fotos Divulgagio

Espaco Ilusao, pintura, 1989

critica, ao contrario da persistente producio de
esculturas.

Alguns excertos do estudo de nossa autoria,
podem dar uma idéia da pintura de Toyota e suas
metamorfoses:

1961, Siao Paulo — Em um pequeno atelié,
que montou nas imediagdes da rua Conselheiro
Furtado, Yutaka retomou a pintura. Ndo seriam
mais as paisagens de Tendo que inspirariam suas
telas. Suas pinturas mantiveram uma conota¢io
figurativa que rapidamente foi desaparecendo.
Doravante ele vai querer criar usando apenas a
imaginagdo. Do ponto de vista técnico, o artista
misturava os materiais, usando tanto o dleo como
a laca. (p. 28)

1962-1965, Sdo Paulo — Acentua-se na
pintura a preferéncia por formas abstratas
geométricas, bastante afetadas pela procura de
uma expressdo interior. As criagdes dessa fase

paulistana apresentam um temperamento oriental
coeso, diagnosticavel pela presenca constante
do circulo, exprimindo harmonia, unidade — um
motivo formal que vai inspird-lo durante anos,
aparecendo mesmo quando sua criatividade
enveredar por caminhos diferentes das técnicas
picturais. (p. 29)

Sua personalidade artistica foi se estruturando
através de amalgamas culturais. Em muitas
oportunidades, Toyota explicou como a filosofia
zen-budista, que estd na base de sua formacdo,
teria contribuido para a presen¢a de uma atmosfera
espiritual nas pinturas. Aliando a sutileza mental
do Oriente ao espago vital do Brasil, integrando
indiretas assimilagdes dos gravadores japoneses
de Ukiyo-¢€, assim como influéncias de pintores
abstratos ocidentais, (...) acabaria manifestando
uma expressdo de inigualavel singularidade, em
quadros de feitura e acabamento impecéveis. (p.
31

1965, Florenca — Partindo da mesma temadtica,
as formas da pintura se tornam mais compactas,
ora aliando-se a remanescentes linhas curvas,
ora a agressivos angulos retos. A necessidade de
fazer modifica¢Bes consistentes leva-o a estudos
de técnicas mistas. (p.37) As pinturas que Toyota
produziu em Florenga irradiaram sintomas
evolutivos, que eclodiriam no periodo seguinte,
de maneira diversa e inesperada. (p. 38)

1966-1968, Milio — Na segunda fase italiana,
seu trabalho se tornou mais limpo, cerebral ¢ a
proposta de arte Optica se fez presente. Como tema
principal, apareceram figuras geométricas — que
podiam ser quadrados, losangos — expressas em
faixas paralelas de linhas finas e tons luminosos.
Ele também recorreu ao circulo, mas tornando-o
quase elipse, numa estranha deformagdo.(...) Essas
formas geométricas apareciam irradiantes de luz,
com cores puras sobressaindo em fundos claros,
neutros. E as anémonas-elipses (circulos de antes)
iam se repetindo iguais, paralelas, suspensas no
espago, no vazio. Siléncio, vacuidade... (...)
Nesse ano, ele se deteve no limiar de um espago.
(...) Da ilusdo de otica, as figuras iam se tornando
solidas, avangando do espago da tela para fora
dela. (p. 45)

1982, Sao Paulo —A pintura tinha permanecido
latente no espirito do artista, até que viesse a
eclodir em novas telas por volta dos anos 80.
Provavelmente, um tipo de expressdo o ajudou
a melhor refletir sobre o evoluir do outro. Ponto
de partida de sua carreira artistica, a pintura
eclipsara-se, reaparecendo vinte anos depois e
continuando seu caminho evolutivo nos meados
da década de 90. (p. 121)

Meados dos anos 80, Brasil/Japio -
Constata-se que, portadora daquela mesma
intengdo de desbravar o espago-tempo, a
nova pintura como que procurou se coadunar
a escultura e completar a pesquisa. (...) Ao
contrario das esculturas metalicas, que procuram
captar o espago e conté-lo nos reflexos dos




volumes, nas pinturas houve como que um abrir
para o espago, o descortinar do firmamento
sugerido. Notou-se em cada tela uma estrutura
de composi¢do rigorosa, como determinada por
uma regra secreta que motivou a organizacio.(...)
Partindo da diretiva Espago Ilusdo, as pinturas
a oOleo e tinta acrilica, bem como as impecaveis
serigrafias, parecem representar ldminas ou
folhas de metal que funcionam por pares. Nelas
teria havido uma tens#o interna, liberada por um
corte de tesoura que, pelo fato de ser um corte
franco, provocou um enrolar. Dobrando-se qual
semivolutas, as pontas das folhas revelaram uma
dimensdo infinita. (...) Devido aos enrolamentos,
deram-se aberturas sobre espagos que evocam
céus — azuis intergalaticos, diurnos, noturnos, de
alvoradas, de fins de tarde, céus de luar. Numa
face das folhas, as chapadas cores primarias,
tipicas da era tecnoldgica, quase que reduzidas ao
vermelho e ao azul saturados, fizeram contraponto
com tons brilhantes ou prateados (semelhantes ao
aco inox) do lado oposto. A bela policromia da
paleta de Toyota também viria a aceitar outras
mesclas ligeiras (como um amarelo-alaranjado),
aliando-se ao branco e ao preto, a fim de criar
nuances aluminicas ou atmosféricas. (...) Toyota
ndo rasgou literalmente a tela como Fontana o
fez, mas reinterpretou o rasgar — a procura, a fim
de mergulhando, flutuando qual astronauta no
vazio sideral, ir além... E arrastar, pelo magico
espago cosmico revelado, o olhar do espectador
de suas pinturas — que sdo convites irresistiveis
ao passeio mental-espiritual. (...) Fica latente
o influxo vital da natureza, do espago espiado
através do levantar das ldminas — fragmentos do
visivel. E fica implicito o espago invisivel. (...)
Nas pinturas de Toyota, as representagdes do
espago celeste também traduzem, com variantes
do mesmo tema, a no¢do de mutabilidade, como
nas esculturas. (p.103-104)

Anos 90, Brasil/Japido — Enquanto que nas
pinturas dos anos 80 tinha sido revelado um
céu quase aberto e colorido através do abrir das
laminas representadas, naquelas dos anos 90 elas
fazem o caminho inverso, por pouco fechando a
vis@o sobre o espago infinito (ainda assim meio
escondido, e sombrio, atras delas). Algumas
passagens de suas tonalidades crométicas
anunciam mudangas — nfio mais cinza-prateadas
ou semi-coloridas, porém douradas — até que as
ldminas ocupem um lugar maior nas telas. (p. 114)

Anos 2000, Brasil/Japio — Desde meados
dos anos 90 notara-se uma evolugo na tematica
das pinturas e isso vai se afirmar ap6s 2000: as
folhas “metalicas” tornaram-se douradas e suas
pontas deixam aparecer uma parte bem menor
do espago celeste. Surgem simbolos geométricos
(quadrados, tridngulos, as vezes uma linha curva)
gravados nas superficies de tom ouro, comparaveis
a formas basdlticas que se separam, permitindo
entrever as vezes uma cor por detras. (...) Toyota
cria superficies mais rugosas, texturas e efeitos
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Pintura da fase italiana, 1967

diversos (buscando alusdes a temas cdsmicos).
(...) Os resultados plasticos se transformam, a
mensagem torna-se complexa e vigorosa. (p. 135-
136)

As laminas ddo agora a impressdo de estarem
apenas semi-enroladas nas pontas; € Toyota ja ndo
hesita a quase destruir a antes procurada ilusio da
aparénciareal dos metais, atendo-se mais a matéria
com a qual trata as superficies laminares que
parecem menos delgadas. Ao tornar as superficies
rugosas, ele acentua o movimento do progressivo
fechar dessas folhas sobre os espagos entrevistos.
(...) As laminas estariam se convertendo em
espécies de muralhas — as quais simbolicamente
esconderiam (ou protegeriam) outras dimensdes
espaciais. Visto que agora esse desenrolar-enrolar
deixa aparecer apenas minusculas aberturas sobre

o infinito, ou nenhuma abertura, ou outra ldmina
descoberta por baixo da primeira. (p. 140)

Pintura e escultura — Por meio de técnicas
e materiais diferentes, Toyota tem procurado
aprofundar nas pinturas as intengdes filosdficas
que o motivaram no trabalho escultorico. Ha
também outras reciprocidades, pois algumas
esculturas atuais foram influenciadas pelo
cromatismo das pinturas: as de aco inoxidavel
possuem elementos coloridos ou passam a ter
toda uma face “pintada” com vinil colorido, as
de aco carbono pintado chegam a ser de uma so6
tonalidade viva. Ressurge assim o antigo fascinio
do artista pelas cores. (p. 143)

*PRIETO Sonia, Yutaka Toyota 50 anos
de Arte, 208 p., ilustrado, lancado em 2010 na
Livraria Cultura, Sdo Paulo, SP.




Contemplativo, vai além: € penitente quando
mostra as mazelas e iniquidades do processo
predador, que os hd em todos os mais reconditos
lugares. Por todos os meios, € revelada em suas
imagens a dialética sublime que o homem trava
ou enseja travar com o meio-ambiente — como
parte de si mesmo num processo mimético,
fazendo surgir o belo e a arte em meio 4 natureza
prodigiosa.

Por tudo o que nos mostra este fabuloso livro
quero aqui depositar meu humilissimo louvor a
obra do paisagista que se manifesta pelo olhar
de Valdir Cruz. Somos-lhe gratos por descobrir
ndo s6 o0 bem — amado defensor, nosso Guardido
e “Anjo Guardido dos Preservadores”, mas o
“Homem da Preservacéo”: terror dos inimigos da
F¢; Pai da maquina que constr6i imagens; lente
dos combates vitoriosos suspensa em magico
cinturo.

Aung@o da arte veio se unir a ungdo da imagem,
com a qual a méo do artifice consagrou o olhar
todo poderoso, transformando a figura do Anjo
Guardido em real temporalidade, para que ele
reine em todas as partes desta poderosa natureza e
por meio de outras lentes possa continuar a ser o
fiel colaborador do reino da paz e da harmoniosa
natureza de Bonito, MS.

Esta figura magica mimética e antropomoérfica
da fotografia do Valdir Cruz, o “Anjo Guardido
de Bonito”, arrancada do fundo do abismo,
representa uma grandeza divina/humana. Divina
pela criagéio e pela arte que o modela; humana
porque ndo dispensa, antes exige a cooperagio,
singular da natureza ¢ do homem, a vontade
generosa e decidida no esforgo heroico e continuo
da preservagdo para poder existir.

Revela-se este Anjo, como sublime, acima
das ciéncias humanas porque se resguardou nas
profundezas intangiveis e venceu o mundo com
coragdo forte e terno, abrasado no amor do bem ¢
no 6dio do mal. E um insigne benfeitor do genero
humano, por conhecer e ser visitado pelo céu e
pela terra.

Por isso mesmo, tem asas para voar longe e
inaugurar o bem nos locais mais recénditos da
natureza festiva. E ludico, alegre e dramatico, ao
mesmo tempo festeja a escultura, destinando-se
a dar prazer ao homem em especial ao corajoso
viajor da arte e do centro da terra. E austero
pela seriedade com que vive e se determinam as
caracteristicas da preservacio. E penitente pelo
sofrimento da natureza quando atingida pelo
processo predador.

Esta € a recompensa que merece Valdir Cruz,
pelo amor e zelo que demonstrou com o registro
das imagens e das demais facetas da natureza de
Bonito, do respeito e confianga no que havera
de vir, em troca de uma realeza terrena, caduca
¢ perecivel, recebe uma realeza imortal no seio
da qual tantos milhSes de almas, arrancadas do
fundo do abismo, como um dos instrumentos de
harmonia da natureza.

Nestes dias em que se celebram as primicias
do nascimento de uma nova era que devera
surgir, cria-se o que ainda hoje é objeto de nossa
admiracfo, pois foi nesse lugar abissal que as
luzes da vitéria sobre o imponderavel trabalho de
preservacgdo da natureza se juntou a outros tantos
seres que tém percorrido este drduo caminho de
aperfeicoamento.

Esta nossa bendita gleba chamada Bonito de
Mato Grosso do Sul foi celebrada em mapa do
século XVI como os “Confins do Brasil”. Por
que esta terminologia do passado? Se ndo fora
para preservar ¢ regrar o futuro? A fim de que
se pudesse exibir a0 mundo o que hoje 0 mundo
precisa, ou seja, o maior troféu do Globo: a
natureza preservada!

As almas sensiveis sfo e serdo sempre Guardifs
e Guardides — inimitaveis da natureza... Outros
sdo os poetas, os artistas de toda e qualquer arte,
por sua sensibilidade e determinagdo em conhecer,
sentir e preservar.

E isso! Bonito — para quem conhece ou ainda
vai conhecer — é uma natureza sem par no mundo.
Tudo leva a Bonito! Sua selvagem natureza a
desbravar; sua beleza incomparavel de vegetacdo
nomeada “Serra da Bodoquena™®, cuja formacio

Encontro de Exus/2008. Segunda surgéncia do rio
Baia Bonita. Aquario Natural

vegetal é de Mata Atldntica’, sem ser atlantica, mas
interiorana; seu vigor de dguas e cachoeiras e a
metaforica transparéncia de seus rios, seus céleres
e celebrados “travertinos” (formacio calcdrea a
luz do sol); suas arvores e arvoredos, nascentes,
“vertedouros” e “sumidouros” mistério calcareo
do “Aquifero Guarany” — o maior lengol freatico
do mundo que habita nossos subterrdneos; pela
poderosa fauna pantaneira. Elementos reunidos
neste livro que levaram o fotografo a fazer um
VOO0 magico.

Nascente do io Baia Bonita, 11/2009.
Reserva ecologica Baia Bonita. Aquério Natural

Como bem diz o evangelho fotografico de
Minor White, “o fotdgrafo projeta-se em tudo o
que vé, identificando-se com tudo a fim de melhor
conhecer ¢ sentir”. Esta ¢ a mesma maneira de ver
de Valdir Cruz, que leva a uma superagio de gala,
vindo encachoeirado a despencar-se das alturas
para traduzir e comunicar uma euforia vibrante
a todos, sul-matogrossenses ou matogrossenses,
pantaneiros, portugueses, franceses, italianos,
americanos ou chineses, que poderdo dizer com
justa alegria: Viva o Brasil! Viva o Mato Grosso
do Sul! Que Viva Bonito!

Pelo que tem de belo, santo e de vigor para
o Homem e todos os seres viventes, longa vida
a simplicidade fantastica e bela da natureza de
minha terra. A ela, um quinhio de glérias a vida
que podera se reproduzir em mais vida!

1 No Tratado das Grandezas do Infimo, Editora Record,
S&o Paulo, 2001.

2 In: Bicho do Mato — poemas reunidos, Editora 7
Letras, Rio de Janeiro, 2000.

3 In: Amor em todos os Quadrantes, edigio da autora,
MS, 1977.

4 In: Estagdo Provisoria, Edi¢do Massao Ohno, S3o
Paulo, 1983.

5 Poverello de Assis — outro nome para S3o Francisco
de Assis (1182 — 1226).

6 Serra da Bodoquena — situada na borda sudeste do
complexo do Pantanal, ¢ um dos mais importantes
ecossistemas da regifio. Formada pelas cidades de
Bonito, Jardim e Bodoquena, conta com o Parque
Nacional da Serra da Bodoquena, criado no ano 2000,
com 76.400 hectares.

7 A Mata Atlantica € um bioma presente na maior parte
do territdrio brasileiro, abrangendo parte do territdrio
do Paraguai e da Argentina.
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Louvacao a Natureza

Cachoeira do Amor/ 2009, Parque das Cachoeiras

Lélia Rita Euterpe de Figueiredo Ribeiro
ABCA/MS

O fotégrafo norte-americano Minor White,
artista de primeira grandeza, que promoveu sua
“autodescoberta através da cimera”, concebeu
que a fotografia da paisagem ¢ na realidade a
“paisagem interior”. Definitivamente, o olhar
de Valdir Cruz nfio “tira fotografia”, como se
diz comumente. Com maestria, ele constroi
a fotografia que ja estava idealizada em sua
subjetividade. Seu olhar divide-se e multiplica-se
diante da natureza, para abstrair, buscar a imagem
desejada e expressar seu animus.

Com esta forma de transcender o prosaico,
magia que lhe é propria, ele fotografou a regiéo
de Bonito, Mato Grosso do Sul, mostrando seus
encantos € seus mistérios, suas aguas, grutas,
flora, de maneira inusitada que, como poucos,
expressa com sabedoria. Seu olhar sensivel capta
as formas, luzes, sombras ¢ todos os sintagmas
“fotografaveis”, programando assim o momento
técnico do “clic” a fim de colher o fruto maduro de
sua expectativa interior, nfo se importando com o
tempo da espreita do que deseja alcancar.

E admirdvel a viagem ja percorrida: com
humildade de servo da natureza da Terra Brasilis,
focou suas lentes na Amazdnia, nas tribos
indigenas Yanomani; nas é4guas fabulosas do
Iguacu, Parana e nas oufras quedas d’aguas desse
estado; depois nas arvores do nosso Sdo Paulo
querido. E agora neste novo trabalho, como néo
poderia deixar de ser, pela exuberéncia e beleza

natural, retrata a natureza de Bonito, MS.

Em formas abstratas ¢ miméticas, procura a
realidade — uma constante neste compéndio de
genialidade técnica e criativa; mostra o ludico,
o telarico, o dramatico. Projeta sentimento e
emocdo até nas pedras, subtraindo e somando,
movimento, forma e luz nos modos de enfoque, a
fim de comunicar e expressar o estético, o €tico, 0
inusitado, a vida.

Artistas apaixonados deste rincio denunciam
pelas palavras, tintas e formas, sua sensibilidade,
reflexo do que lhes acontece pela introjegéo
desta natureza privilegiada, notadamente através
da poesia e das artes plasticas. Nossos poetas
matogrossenses, de norte a sul, por possuirem a
natureza dentro de si, corroboram com a mesma
tematica ensejada pelo nosso fotografo Valdir
Cruz. Sendo vejamos: Dom Francisco de Aquino
Corréa, o Principe dos Poetas, referindo-se de
maneira apaixonada & natureza desta terra (entéo
sul de Mato Grosso), nas primeiras décadas do
século XX: “Bi-la a rir para o céu todo azulado/
Sobre terras tio roxas e mimosas/ Como se
houvera por aqui passado/ Uma aluvifo de pétalas
de rosas...”. Ou Manoel de Barros, quando diz:
No tratado das Grandezas do Infimo' estava
escrito: “Poesia é quando a tarde esta competente
para délias. E quando ao lado de um pardal o dia
dorme antes. Quando o homem faz sua primeira
lagartixa. E quando um frevo assume a noite e
um sapo engole auroras”. Por outro lado, a poeta
sul-matogrossense Dora Ribeiro antropomorfiza a

paisagem de sua terra: “para onde vai a paisagem
da minha sede/ quando devoras os meus incéndios
que sio apenas duvidas e puras auséncias/
para onde correm as Aguas dos teus invernos
subterrineos/ que sdo passaros apenas vazios/
para onde vdo o0s nossos corpos separados pela
musica do teu tempo/ para onde nos leva a arvore
féssil/ que escondes no teu siléncio...”.?

Eu mesma “gravetei” no fundo do meu bau:
“Contemplar a natureza/ ouvir o barulho do
siléncio que sopra levemente/ sondar o trinado dos
passaros/ sentir o frescor da tarde/ os respingos
de chuva no rosto e o baloicar das ramadas na
varanda...”.* E a Gruta do Lago Azul de Bonito,
tema do nosso artista da fotografia: “Nadar no
Lago Azul?! Sera possivel ser passaro e peixe
a0 mesmo tempo/ com todas as humanidades
reunidas? ...”.*

E o que faz a fotografia deste album: traz a
poesia na retina, fotografa a bela paisagem de
Bonito, MS, parafraseando o inefavel, as formas
escondidas, as pedras submersas em lagos, rios,
envoltas nas suas cachoeiras, nas arvores, grutas,
fontes, vertentes e abismos. As imagens possuem
um fervor de busca de enamorado, de cdnego
regrante da infinitude diante do mistério do belo;
martir dos desejos e vontades, quando se trata
de fotografar até o abismo abissal de Bonito,
consagrando-se como um dos primeiros registros
de suas profundezas. Imitador do “Poverello de
Assis” em contemplar a natureza e registra-la
de forma surpreendentemente diferente da usual.
Valdir Cruz mostra com sua sensibilidade a
mAgica das “coisas cegas” e através do poder do
seu olhar e dos seus recursos técnicos, assume o
papel criador de um paisagista da alma.

GuardiGo-Espeleotema/2009. Abismo Anhumas.
Vale do Anhumas
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L’'avanguardia tradita

Fotos Divulgagio

Mariza Bertoli - ABCA/SP

Gillo Dorfles comemora cem
anos, polémico e irreverente,
com uma mostra fascinante no
Palacio Real de Mildo.

Non ¢’é dubbio, il conformismo
¢ la morte dell’ autenticita.

Gillo Dorfles é um jovem
centenario. Artista, critico de arte,
fildsofo, estudioso da comunicagéo
social, dos costumes da sociedade
e da moda, exerce significativa
influéncia sobre o nosso mundo
intelectual,  principalmente  no
que tange & critica de arte. Seus
livros tem sido referéncia em teses
académicas na Europa e na América
Latina, desde os anos sessenta.

L’ avanguardia tradita aberta ao
publico desde margo no Palacio Real
de Mildo, com curadoria de Luigi
Sansone ¢ uma mostra antologica.
Envolve mais de duzentas obras
entre pinturas, desenhos, esculturas,
gravuras, cerdmica € joias, além de
livros € documentarios, reunidos em
homenagem a essa personalidade
impar da cultura contempordnea.
Gillo Dorfles mostra-se por inteiro
ndo s6 através de sua plastica, mas
nos depoimentos gravados € nos
contatos com o publico, que ele faz
questio de atender pessoalmente.
Dos anos 30 ao Movimento de
Arte Concreta - MAC - até a
figuragdio fantastica atual, o artista
revela a busca incessante por uma
plastica sempre nova, estridente,
experimentando  novos modos
e técnicas expressivas. Sempre
inquieto, privilegia o caminho em vez
da chegada, valoriza cada encontro ¢
inicia tudo novamente, porque ha que
reinventar a plastica para ndo cair no
conformismo, que ele considera a
morte da autenticidade.

Inicio o percurso visual pela
{iltima pintura da mostra, chamada
Vitriol (2010), que fecha o circulo
das memorias tdo caras ao artista,
trazidas 2 luz quando a caminhada
deste lucido e irdnico interprete do
Novecento, celebra um século. Essa
estranha figura verde, com olhos
de fogo, delineada sobre um fundo
lilds - a cor da distincia — sera meu
fio condutor, j4 que ele reconhece a
sobrevivéncia de comportamentos
miticos e praticas ritualisticas nos
nossos dias. A grande boca amarela
contornada em preto ressalta o
nticleo vermelho que ostenta a escrita
esotérica sobre a pedra filosofal:
Visita Interiora Terraé Rectificando
Invenies Occultum Lapidem (Vigje

Paisagem, 1934

Sem titulo, 1956

ao interior da Terra, purificando-se
encontrards a pedra escondida). As
letras em destaque sdo o acrostico-
titulo Vitriol. Ele confessou seu
encantamento  pela combinagdo
amarelo e preto, explicando-o pela
memdria da infancia do primeiro
exilio, a festa das bandeiras vienenses
na ocupagiio de Trieste, que ficaram
nos olhos e no imaginario do menino
Gillo.

Gillo nasceu em Trieste, e quando
teve que deixéd-la, jamais esqueceu
a imagem da cidade embandeirada
em amarelo e preto pelos austriacos,
mais ou menos como sair da festa
quando comegava. Eclodira a
Primeira Guerra Mundial e a familia
se mudou para Génova, terra dos
seus avos maternos, onde ele passou
a infancia. Retornou a Trieste depois
da guerra, freqiientou o Liceu
classico e as rodas de intelectuais, a
cidade vivia a euforia da italianidade
reconquistada. Em 1928 foi para

e
Sem titulo, 1980

Mildo, cidade que o adotaria,
passou a estudar medicina e, ao
mesmo tempo, foi envolvido pela
efervescéncia intelectual e artistica
da capital lombarda. Herdara da
mée o gosto pela pintura, mas foi no
estiidio de Leonardo Borgese, que ele
buscou aprender algumas técnicas ¢
o uso de materiais requintados como
a témpera a ovo. No inicio, a pintura
fabular de textura empastada, do
seu conterrineo Arturo Nathan, o
atraia e teria sido, segundo Ana
Comino, a sua primeira influéncia
e, eu diria, talvez a Unica. Porem
o temperamento inquieto de Gillo
nio aceita o conforto do conhecido,
do experimentado, vai adiante —
se joga no mundo - explorador
atento. sondando seus proprios
abismos, sempre esconjurando o
conformismo.

Completou o curso de medicina
em Roma, porque decidira
especializar-se em neuropsiquiatria.

Formado em 1934, foi para Dornach
(Basilea) para seguir os estudos com
os alunos de Rudolf Steiner (Crodcia
1861-1925). O Goetheanum havia
sido fundado em 1922, ele queria
algo mais e o circulo de antroposofia
era uma promessa. Tanto a teoria
como a pintura de Steiner o
intrigavam. Passou a estudar a
euritmia — embrenhou-se
meandros da musica visivel, talvez
esteja ai, a semente da critica de

arte. Suas pinturas desse periodo so |

paisagens difusas, enevoadas, com
forte conotacdo simboélica tendendo
ao surreal, A terra tem olhos e a “A
cruz lunar” é um espectro da terra,
“0 Bem e o Mal” (1935) um ensaio
da aproximagéo dos contrarios.

Em 1937, ja casado com Lalla
Gallignani, voltou para Mildo.
Especializou-se  em psiquiatria,
no Hospital de Pavia. Durante 0
periodo do curso, entre 1937 ¢ 1940,
em que conviveu de perto com 0s
pacientes psiquidtricos, tratando-
os, pintou uma impressionante
série de retratos, entre irdnicos e
alucinados, em témperas e aquarelas.
Os “Retrati dei matti” mostram
além da pintura e do desenho com
dominio expressivo, a capacidade de
compreensao humana e psicologica.
Figuras visiondrias vestidas como
bispo ou com as divisas de um
general, com expressoes convulsivas
nos rostos, comovem pela soliddo
extrema da condigdo patoldgica,
sugerem os segredos da vida interior
obsessiva que os torna prisioneiros
torturados por suas proprias miserias
e grandezas imagindrias. Entre esses
retratos perplexos, nos sentimos
como se nds mesmos estivéssemos
dentro de um estranho cortejo
demencial.

Continuou a  pintar, mas
totalmente livre da representacdo,
o trato naturalistico daria lugar
as formas organicas, flutuantes,
que marcam seu estilo na segunda
metade dos anos trinta, sem
abandonar totalmente a figura que
emerge como sugestdo em Occhio
sull’ abisso (1938). O artista e 0
critico nunca deixaram de espiar 0
abismo, a zona matricial da imagem,
nio deixaram jamais de sondar o
nivel mitico. Mais tarde escreveria
“Novos ritos, novos mitos” (1965),
um dos seus livros mais conhecidos,
que ressalta a componente mitica
e ritual presente em toda a forma
artistica como necesséria e saudavel.
Assinala as diferengas entre 0s
fatores positivos e negativos nessa
tendéncia ao comportamento mitico

nos .



— o mitagdgico seria mistificante,
muito usado na propaganda politica
e religiosa e o mitopoiético o fator
mitificante positivo capaz de restituir
valores simbdlicos até mesmo as
instituigdes que os haviam perdido.
O mitopoiético seria a contribuicdo
libertéria das obras de arte.

Em 1937 brincou com médulos
graficos alternados formados por
signos, conscientes ou nfo, que
resultaram em varios desenhos de
padronagens para tecidos. Nos anos
1940 a linha se impde ao mesmo
tempo que as cores assumem ainda
mais vitalidade pela presenca de
pontos ¢ tracejados dindmicos, como
em “Dois semblantes” (1941). Muitas
das composi¢des ndo figurativas sdo
nucleares como que movidas por uma
forga centrifuga, um redemoinho — o
que sugere a boca da Terra, ou a porta
do inconsciente, sempre presente
no imaginario do artista. Figuras
fantasticas, quase cinéticas de tdo
vibrantes desafiam o olhar, elogiam
a desarmonia. Escreveria em 1987,
“Elogio a desarmonia” sobre o fato do
intervalo, da pausa, ter desaparecido
do fluxo continuo da nossa percepgio,
fruicdes e criagdes, na incessante
confusio dos acontecimentos,
na ‘“iconosfera” perplexa que
confunde o individuo. Nesse livro
argumenta a necessidade de uma
renovada consciéncia intervalar, da
recuperagdo do imaginario, através
do onirico, do mitico, do irracional e
do fantasmatico. O pintor foi o “grilo
falante” do tedrico.

Entre 1944 e 1947, o volume
aparece nas terracotas policromadas,
berrantes, que retornario
domesticadas em baixos relevos, nas
joias de 2009. Em 1948, funda com
Bruno Munari, Atanasio Soldati e
Gianni Monnet 0 MAC - Movimento
de Arte Concreta, que propde uma
nova lingunagem resultante das
pesquisas de abstragdo que vinham
sendo feitas havia vinte anos. Apds
a primeira mostra na Livraria Salto,
o grupo expde em diversas cidades
na Itdlia, Argentina, Chile, Franca,
Austria e Tugoslavia. Atfravés do
MAC o trabalho artistico e critico de
Gillo Dorfles se aprofunda. O grupo é
marcado pela diversidade de correntes
no seu interior, como € o caso de Lucio
Fontana, mais conhecido entre nos.
Como intérprete das teorias do MAC
de absoluta liberdade expressiva, ele
reconhece as tendéncias geométricas
de Munari, ou aquelas mais
orginicas de Monnet, assim como
uma certa metafisica de Soldati,
0 que ndo pode haver sdo regras,

nem o engessamento de conquistas
plasticas porque fizeram sucesso.
Comenta com Luigi Sansone que
ndo compreende como tantos criticos
e artistas, “conseguem manter-se
parados em seu momento de gloria”,
como se fossem mumificados quando
ha tantos motivos para a recuperagio
do imaginario.

Ele préprio se encontra no
repertério infantil com a imagem
dos rabiscos que o pai desenhava,
enquanto pensava os projetos de
engenharia naval. Ensaia a escritura
livre para descobrir formas leves,
flutuantes, cada vez que o trago enlaga
0 espago, entdo preenche com cores
vibrantes, aqui e ali em contraponto,
ligeiro com uma danga: “Composi¢io
com mais figuras” (1949). Em
“Composi¢do turquesa” (1955), o
espago € regido pelo grafismo ligeiro
- ndo mais continuo - feito com
signos pontuais como a espiral e a
curva sinuosa, saltam do fundo em
arabescos concretos como se fossem
metalicos. E também dessa época a
série de monotipias que lhe valeram
uma mostra especifica. O frescor das
ultimas camadas de tinta, na impress&o
unica, atrajram o artista para a
experimentagdo que seria retomada a
partir dos anos oitenta, sobretudo nos
fundos. A produgdo artistica diminui
de 1958 até os primeiros anos oitenta,
porque Gillo dedica-se ao ensino e
a pesquisa de estética e critica de
arte, acompanhando os movimentos
artisticos que se sucedem: Informal,
Pop Art, Arte Povera. Sentia-se como
artista, distante destes movimentos
e sO retomou a pintura, a partir de
oitenta.

Entre o0s anos sessenta e
oitenta, intensificou a critica e a
ensaistica, assumindo uma posi¢do
revoluciondria em relagio ao modelo
dominante da estética que era
Benedeto Croce. Ndo se manteve
porem na teorizagdo de principios
gerais da estética, mas aprofundou
aspectos periféricos e objetos em
continua mutagéo. O mutavel sempre
o fascinou, os gostos, as tendéncias
ligadas & moda, o consumo, os
meios de comunica¢do de massa,
principalmente a publicidade e a
televisdo. O tempo e o ponto de vista
sdo os passos de uma espiral que se
expande e cuja chave é a estética.
Interessam-lhe as relagdes sociais, os
costumes das sociedades, as manias
e os tiques de época. Aprofundou-se
na analise dos mitos e seus aspectos
positivos e negativos.

Quando retorna para a pintura,
figuras fantdsticas ocupam os

Sem titulo, 2008

espagos, nos quais ele reune toda a
simbologia acumulada até chegar a
“Perplexidade (2000) onde a boca
abissal se destaca, leva-o as “Espirais
do desejo (2001). Comenta com o
curador sua admira¢do por Franz
Kafka, seus personagens perplexos,
perdidos em esfumaturas labirinticas,
capazes de projegdes imagisticas
das nossas sensagbes mais absurdas.
As metamorfoses de Gillo mesmo
as burlescas, brincalhonas ou
debochadas, também contemplam a
complexidade da alma humana nos
seus desvéos. Estdo em “Figuras com
meia lua” (1989), “Re-morcego”
(1992), “O Fustigador” (2007),
“Personagem invadido por tridngulos”
(2008). Suas figuras parecem
arrancar segredos extraordinarios de
realidades banais. Gillo Dorfles vive
intensamente as relagdes humanas € o
espirito do tempo, como ele mesmo
diz: “interessa-me 0 homem como ele
¢, com suas virtudes e seus defeitos
O proximo me interessa muito mais
que eu mesmo, por sorte”.

Retorno a “Vitriol”, a grande
boca da Pacchamama, ou de Gaia,
como dizem o0s europeus. A pintura
¢ como um cartaz como O aviso
“homem trabalhando”. Gillo, como
um arquedlogo da alma continua
em busca do segredo, a sua pedra
filosofal serd sempre o outro, o
proximo. Acredita na arte, sabe que
os estimulos simbodlicos com seus
elementos mitico-rituais sdo aantidoto
ao desencanto de uma sociedade
conformada nas engrenagens do
racionalismo, caminhando para o
conformismo.

Seu livro Conformisti: La morte
dell’ autenticita (Castelvecchi -

Vigiar o intervalo, 1996

Roma -2008), é uma reunifo de
artigos, publicados no Corriere della
Sera, com edigdo sob curadoria
do critico Massimo Carboni, que
comenta: “cada um deles é pensado
como auténomo, uma modemna
visdo antropoldgica do nosso tempo
e da nossa civilizagdo, uma visdo
oportunamente filtrada através da
dominante da chave estética”.

Publicou, entre outros livros,
Discurso técnico das artes (1948), A
arquitetura moderna (1954), O devir
das artes (1959), Novos ritos, novos
mitos ( Einaudi -Torino -1965), O
Kitsch (Mazzota — Mildo - 1968),
As oscilagdes do gosto (1970) Senso
e insensatez na arte de hoje (Ellegi-
Roma - 1971), O devir da critica
(1976), O intervalo perdido (1980),
A moda da moda (1984), Elogio da
Desarmonia (1987), Preferéncias
criticas(1993), Horror pleni ( 2008).

* As imagens foram fornecidas
para publicagdo pela assessoria de
imprensa da mostra.
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Annateresa Fabris —- ABCA/SP

O convite para visitar o Estado de Israel, feito
por Eliyahu Dobkin, diretor da Organizagdo
Sionista Unificada do Brasil em outubro de
1955, encontra Candido Portinari num momento
particularmente dificil. No plano artistico, o pintor
estava reafirmando suas ideias sobre a crise da arte
na sociedade contemporanea, tornando mais aguda
a polémica com os defensores
da abstra¢dio, iniciada por
ocasiio da Primeira Bienal de
Sdo Paulo (1951). Embora a
“falta de senso e de equilibrio
dos abstracionistas” fosse um
elemento ponderdvel em suas
consideragdes, a percepgdo da
crise era bem mais profunda,
como demonstra a entrevista
publicada por “Médulo” em
agosto de 1955. A perda da
funcdo da arte numa sociedade
dominada por outros meios de
informacdo e divulgagfo (radio,
cinema, imprensa ¢ televisdo)
e a incapacidade dos artistas
de lidarem com os grandes
problemas da  humanidade
eram motivos de um grande
desassossego. No plano pessoal,
Portinari estava com a saude
debilitada em consequéncia de
uma intoxica¢do por chumbo
que, no ano anterior, havia
determinado sua hospitaliza¢do
com uma hemorragia intestinal.

A viagem a Israel ndo se
limita a uma simples visita.
Em 16 de junho de 1956, o
pintor participa da abertura da
exposi¢do “Portinari — Pinturas
a Oleo e desenhos, 1946-1956”
no Bezalel National Museum
de Jerusalém, durante a qual
Dobkin estabelece um paralelo
entre sua iconografia e as
persegui¢des sofridas pelo povo
judeu ao longo dos séculos.
Outras cidades de Israel (Tel
Aviv, Ein-Harod e Haifa) terdo
oportunidade de apreciar a
“variante brasileira dos nossos
irmdos encerrados nos guetos,
dos nossos exilados e enxotados
durante geragdes até os dias de
hoje”, representada por quase duzentos trabalhos,
dentre os quais as maquetes de “Guerra” e “Paz”
(1952-1956).

O encanto do artista com a jovem nag&o traduz-
se num conjunto de desenhos e de apontamentos,
dos quais se origina a série “Israel” (1956-
1958). Lembrangas de infincia mesclam-se com
a admiragio por um pais que, num curtissimo
espago de tempo, havia mostrado ser capaz de
transformar a areia “em trigo, além de laranjas ¢
outras frutas”. Se as figuras de “Ezequiel” (1956)
e “Job” (1956) remetem de imediato as leituras

Portinari em Israel

da “Biblia” feitas pelo pai em Brodosqui, muitas
coisas vistas em Israel levam o pintor a evocar
“o ambiente dos tempos dos milagres de Jesus”.
Isso fica patente nas figuras dos “Trés reis magos”
(1956), nos registros do “Sepulcro de Samuel”
(1956) e nas representacdes de pastores (“Beduina
com dromedario”, “Beduinos no deserto”,
“Beduino e animais”, “Beduinos”, “Beduinos no

Arabe no arado, 1957

deserto”, dentre outros) e de lugares associados a
vida de Cristo (“Lago Tiberiade™, “Monte Tabor”,
“Montanha do sermio” ¢ “Monte das oliveiras™).

Nas imagens da série publicadas em livro por
Eugenio Luraghi em 1957, Portinari autorizara
o amigo a usar trechos biblicos, que permitiam
estabelece um elo explicito com o momento
presente. A segunda parte do livro de Isaias,
denominada “Consolagdes e ressurgimentos”, que
fazia entrever aos hebreus exilados em Babildnia
o comego de uma era feliz, estd presente, por
exemplo, em “Arabe no arado” (1957) e “Criangas

de Israel” (1957). A primeira obra ¢ associada
poeticamente com o frecho em que o profeta
exalta a vantagem de Israel sobre seus inimigos,
transformando-se numa imagem de laboriosidade
e fartura (“Eis que eu te tornarei um tritho agugado,
novo, ericado de pontas. Calcards, triturards os
montes e reduziras os outeiros a folhelho.” — 41,
15). Para a segunda, ¢ selecionado o trecho em
que Isaias mostra o Senhor
assegurando assisténcia
continua a seu povo (“Nao
retenhas; reconduze os meus
filnos de longe e as minhas
filhas das extremidades da:
terra, todos os que trazem o,
nome de meus, € que para a
minha gléria criei, formei,
plasmei.” —43, 6-7). ‘

Todos os aspectos de Israel|
sio anotados pelo artista,|
que descreve o pais comoi
. verdadeira  fabrica,

Fotos Divulgagio

uma
com Operarios € dirigentes,|
todos conscientes de que t€m;
um fim a alcancar”. Dentro
dessa visdo, ndo admira que
um lugar privilegiado sejal
reservado ao kibutz, cuja
organizag#o respondia de perto
a suas ideias de reestruturagio
da sociedade nacional. O
pintor, que ndo se cansara,
de denunciar a condigdo do[
campongés brasileiro em suas;
obras ¢ durante a campanha,
para as eleicdes de janeiro de,
1947, nas quais era candidato;
ao Senado, encontra no kibutz,
o modelo de uma comunidade’
harmoniosa, regida pelos,
principios do socialismo. O
que chama a aten¢do nas
varias obras do subconjunto
¢ a presen¢a constante de
crianas  brincando, que
remetem simultaneamente a
lembrangas de Brodosqui € a
utopia realizada de uma vida
laboriosa e serena. Nos quadros
“Kibutz” (1956 e 1957-1958)
e “Ciranda” (1958) e nos
desenhos “Criangas no kibutz”
(1956) e “Kibutz” (1956), a
representacio de folguedos
infantis da-se dentro de um espago organizado
pelo trabalho, no qual se destacam casas, hortas
e pomares, um curral e instrumentos de trabalho.
Se os aspectos ligados 4 atividade agricola e
ao pastoreio sdo predominantes nas anotagdes
de Portinari, isso ndo significa que ele ndo lance
um olhar interessado também sobre os aspectos
urbanos da nova sociedade. Sdo Jodo d’Acre, as
duas representagdes do porto de Haifa ¢ as varias
visdes de Jerusalém trazem a marca de um olhar
atento a estruturas arquitetdnicas captadas por um
desenho nervoso e conciso, que realga sobretudo




volumes, sem descuidar de elementos vegetais e de
uma eventual presenca humana. Se esta anima, em
diferentes planos, um espaco que, de outro modo,
0 seria geométrico em “S#o Jodo d’Acre” (1956),
néo chega, porém, a ser tdo determinante como no
caso de “Rua em Israel” (1956). Neste desenho,
o primeiro plano € integralmente ocupado por
figuras humanas, que se destacam contra um fundo
arquitetonico, conferindo
dinamismo a uma cena
tratada com  tragos
rdpidos e sintéticos,
que evoca um flagrante
instantdneo em sua
intensa expressividade.
A melhor obra desse

subconjunto ¢, sem
divida, o  desenho
“Porto de Haifa”

(1956), em que Portinari
cria uma perspectiva
escalonada, que anula
praticamente o efeito de

profundidade.
A paisagem humana
é outro aspecto

importante da série.
Para retratar os diversos
tipos que  habitam
Israel (judeus, arabes
e drusos), o artista
trabalha com diferentes
registros. E geralmente
sintético,  explorando
uma representagio
anO6nima e prototipica,
mas, em alguns
momentos, alcanga a
verdadeira dimensédo do
retrato, ao concentrar-
se nfo s6 na fisionomia,
mas também na captacio
da interioridade do
modelo. Enquanto
0o rosto de “Judeu”
(1957) é um registro
indiscutivelmente
realista, a notagfo
expressionista estd
na base de “Menino
¢ meninas” (1956) e
“Menina  estudando” .
(1956), desenhos nos Menina estudando, 1956
quais Portinari langa m3o de um intenso contraste
cromaético entre preto e branco, que aproxima as
imagens de resultados proprios da xilogravura.
Também expressionistas sdo “Cabeca de judeu”
(1956) e “Rabino” (1956), construidos com
tracos rapidos e cuidadosos ao mesmo tempo,
e “Cabega de velho” (1956), na qual o jogo
cromatico vermelho/amarelo/azul/preto ajuda a
conferir maior vigor a uma fisionomia que evoca
uma daquelas figuras biblicas tdo procuradas pelo
artista durante a viagem.

No subconjunto dedicado as figuras humanas,
Portinari insere alguns desenhos que exploram

-

as duas temporalidades de Israel, a historica
e a contemporanea. Os tempos biblicos e a
idade moderna convivem sem contradigdo em
trés desenhos: “Arabe de bicicleta”, “Beduino
de bicicleta” e “Beduino de bicicleta”, todos
realizados em 1956. Mais rapida no primeiro e no
terceiro desenho, a notacio torna-se mais completa
no segundo, em que um pastor com suas ovelhas
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serve de pano de fundo & figura do beduino usando
trajes tradicionais e pedalando uma bicicleta.
Outro subconjunto merece ser lembrado: o dos
“retratos” de animais, no qual avultam algumas
imagens intensamente expressivas de camelos,
dromedarios e deum burrinho, que remete a algumas
representacdes singelas, que eram uma marca
registrada do artista. Esse registro singelo, oriundo
de seu amor pelos primitivos italianos, convive
com algumas imagens que dfo a ver um Portinari
empenhado na busca de resultados praticamente
abstratos. E o caso do jogo de linhas entrecruzadas
de “Rede elétrica” (1956) e “Montanha do sermdo”

(1956), que atraem o olhar do espectador com seu
ritmo sincopado € com seu contraste cromatico
simples, mas profundamente eficaz.

Orenascido gosto pela criag@o que a experiéncia
de Israel propicia ao artista pdde ser apreciado na
exposicdo “Portinari em Israel”, apresentada no
Centro da Cultura Judaica de Sdo Paulo, entre junho
e setembro de 2010. Uma selegéo criteriosa a partir
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obras que compdem
0 conjunto permitiu
que o publico entrasse
em contato com uma
amostra significativa da
producgo de Portinari, na
qual a atengfo para com
aspectos especificos da
cultura judaica se funde
com reminiscéncias
pessoais € com a viséo
do que seria necessario
fazer para transformar
o Brasil num pais mais
justo e solidario. O
expressionismo, que
¢ a nota dominante
da série, pode ser
detectado nfio apenas
no desenho sintético e
eivado de deformacoes
expressivas, mas
também em outros
elementos, como a
pincelada mais matérica
de alguns  quadros
(“Arabe no arado”,
por exemplo) e o
tratamento de alguns
céus, que lembram
0 ritmo cosmico de
Vincent Van Gogh, sem
a dramaticidade que
este lhe emprestava.
A angustia provocada
pela  percep¢do da
perda da  dimensdo
humanista da arte na
sociedade ocidental
parece encontrar um
momento de trégua em
Israel, levando Portinari
a renovar a propria
esperanga num mundo
em que a dignidade do ser humano continuasse a
ser um valor fundamental.
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Alberto Magnelli no MAC

Explosdo lirica 3

Lisbeth Rebollo Gongalves - ABCA/SP

Alberto Magnelli teve relevante presengano
cenario da cultura brasileira, no final dos anos
de 1940 e inicio da década seguinte. Foi ele um
dos principais apoios de Ciccillo Matarazzo
no projeto de construgio da primeira grande
colecdio de arte moderna do Pais. Francisco
Matarazzo Sobrinho decidira apoiar o pleito
de artistas e de intelectuais engajados, naquela
época, no projeto de modernizagio das artes:
propusera-se criar um museu de arte moderna
na cidade de Sdo Paulo. Abria-se, assim, um
importante processo de aquisi¢do de obras de
artistas ligados as vanguardas que marcaram
a primeira metade do século XX. Iniciava-se
a construcdo do que viria a ser na América
Latina o primeiro grande acervo moderno
internacional.

E preciso destacar que, naquele momento,
Matarazzo e sua mulher, D. Yolanda Penteado,
adquiriram também obras para suas colegdes
pessoais e, hoje, todo este conjunto reune-se
no acervo do Museu de Arte Contemporanea
da Universidade de S&o Paulo.

Foi por indicagdo de Alberto Magnelli que
varias obras do nucleo originario do acervo
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do MAC USP foram incorporadas. Artista
italiano, residente em Paris, ele era irmdo de
Aldo Magnelli, amigo de Matarazzo e foi,
por intermédio dele, apresentado ao industrial
mecenas. Ciccillo confiou-lhe a tarefa de
localizar obras de artistas expressivos que
estivessem disponiveis a compra, na capital
francesa. Diante dessa missdo que lhe foi
conferida, Alberto Magnelli observava as
possibilidades, informava e aconselhava
o industrial sobre a aquisi¢do de trabalhos
de importantes artistas em destaque no
cendrio parisiense do pos-II Grande Guerra.
Paris era, entdo, o principal centro artistico
internacional, com um mercado de arte muito
dindmico. Algumas vezes, Magnelli adquiria
diretamente as obras de artistas com os quais
se relacionava, outras indicava onde comprar.
Magnelli selecionou, de inicio, trabalhos
de artistas vinculados & histéria do cubismo.
Depois, sugeriu a compra de obras ligadas
3 abstragdo, tendéncia que, se afirmava
mundialmente no cendrio artistico. Durante
esta tarefa de observar, analisar e selecionar, se
desenvolveu importante troca de cartas entre
Magnelli, seu irm&o e Ciccillo Matarazzo.

Magnelli teve ainda, outra participagdo
fundamental naquela fase da histéria cultural
brasileira.  Estando em preparo em S&o
Paulo a abertura do primeiro Museu de Arte
Moderna brasileiro, ele facilitou o contato
entre Matarazzo € o critico Léon Degand,
que viria a ser, entre julho de 1948 e junho
de 1949, o primeiro diretor artistico da nova
institui¢do. Assim, desde o ano de 1947, uma
interessante correspondéncia foi mantida entre
o critico belga e Matarazzo Sobrinho. Degand
era adepto do abstracionismo e frequentava,
como Magnelli, o circuito de vanguarda em
Paris — por exemplo, as galerias Drouin ¢
Denise René que cumpriram importante papel
na afirmacdo da abstra¢do. Foi com base no
acervo destas galerias (Drouin e Denise René)
que o critico Léon Degand organizou a mostra
inaugural do mencionado museu brasileiro.

A exposi¢io de Alberto Magnelli no Museu
de Arte Contemporinea da Universidade de
Sio Paulo tem, portanto, forte significagdo
histérica. Ela acontece em Sdo Paulo, no MAC
USP, assim como no Centro Cultural Banco
do Brasil do Rio de Janeiro, com a curadoria
do critico francés Daniel Abadie, conservador
do acervo Magnelli pertencente aos familiares
do artista. Daniel Abadie vem desenvolvendo
solida e continua pesquisa sobre a obra
de Magnelli e promovendo significativas
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exposi¢Oes e publicacdes sobre sua produgio,
divulgando-a internacionalmente. Face aos
elos que aproximam Magnelli da historia
do acervo do MAC USP - um dos mais
importantes acervos artisticos do Pais e da
América Latina - ¢ justo que uma exposi¢io
se faca no Brasil, no momento em que este
Museu prepara-se para ocupar sua nova sede:
um edificio no Ibirapuera, concedido pelo
Governo do Estado de Sao Paulo, com projeto
de Oscar Niemeyer, datado de 1952, edificio
histdrico inaugurado em 1954, como Palécio
da Agricultura. A exposi¢do é, assim, uma
celebragéio deste momento da vida do Museu.

O projeto da exposi¢do Magnelli que vem
a0 Brasil, iniciou-se no ano de 2007. Apds
trés anos ele se concretiza, gragas ao apoio
do Centro Cultural Banco do Brasil do Rio de
Janeiro.

Um conjunto de 63 obras reconstroi
aspectos fundamentais da trajetdria de Alberto
Magnelli, pondo foco em suas preocupacdes
plasticas. A documentagfo reunida coloca luz
sobre as relagGes do artista com o meio cultural
brasileiro, quando se da a afirmagfo da arte
moderna e o nascimento dos primeiros museus
a ela voltados. Em S&o Paulo, apresenta-se
igualmente, uma sala especial onde se exibem
obras do acervo adquiridas por intermédio de
Magpnelli.

Alberto Magpelli foi um dos fundadores
do grupo Abstraction Création. Sua poética é

-

O Joquei que erdeu
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original, pois, ligado as vanguardas, estuda,
investiga e relaciona aspectos da arte classica
aos valores cubistas e chega 4 pesquisa
abstrata, por via da sua dimensfo geométrica.
O artista estudou os fundamentos dos mestres
do Trecento e do Quattrocento (Giotto,
Uccello, Masaccio, Piero della Francesca) e
estas referéncias sdo evidenciadas no inicio
de sua carreira, que principia ja aos 15 anos,
em 1909, quando participa, precocemente,
de exposigdes de arte moderna. Conhece o
futurismo, mas nfo adere ao movimento, e
desloca-se, em 1914, para Paris. Vale ressaltar
a observagdo de Daniel Abadie: “se Magnelli
trava contato com a explosdo futurista e isto
revela sua potencialidade, € no cubismo que
ele encontra a plasticidade de sua obra”.

Em Paris, o artista convive com
Appolinaire,  Picasso,  Léger, Gris,
Archipenko, entre outros. Foi o contato com
os cubistas que o levou & simplificagdo de

sua composigdo € a abstracgdo, iniciando, em
1915, a série Explosions lyriques. Retorna
a figuragdo nos anos de 1920, registrando
personagens, paisagens ¢ naturezas-mortas,
em didlogo com a pintura metafisica de De
Chirico € Morandi. Por volta de 1931, visita
as pedreiras de marmore, em Carrara, que
inspiram a série Pierres éclatées. A partir
dai, volta-se ao abstracionismo, integrando,
entdo, o grupo Abstraction Création.

Na década de 1950, seu prestigio ¢ o
reconhecimento internacional revelam-se nas
participagdes e no destaque que obtém nas
bienais de Veneza e de S3o Paulo, além da
premiagdo que recebe nos Estados Unidos
(Prémio Guggenheim).

A exposi¢do no Brasil ¢ acompanhada de
livro com textos de intelectuais, de marcante
presenga no século XX, que contribuem para
a compreensdo da personalidade e obra de
Alberto Magnelli.
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Os novissimos ilustradores dos anos 1960

José Armando Pereira da Silva
ABCA/SP

A iniciativa da Secretaria Municipal de Cultura
de Sdo Paulo de instituir junto & Biblioteca Mario
de Andrade a Cole¢io Massao Ohno, no qual sera
recolhida, organizada e divulgada sua produgdo
editorial, ganha sentido além do campo literario.
Falecido em junho desse ano, Massao editou cerca
de mil titulos, poesia em maioria, e teve mérito de
estabelecer um padrio grafico que realga o papel
de designers e ilustradores a ele aliados.

Aconstru¢iodesuamarcasefezemcurtotempo,
de 1960 a 1964, e refletiu o intenso movimento
nas varias areas da cultura. Na literatura, com
modemistas ainda vivos e produzindo, confluiam
a geragdo 45, o concretismo, sua dissidéncia, a
poesia praxis, e se iniciava a gera¢o 60. Esses, que
estavam chegando, muito jovens, em maioria de
procedéncia provinciana e condigdo universitaria,
iam encontrar, na oficina da Rua Vergueiro, 688,
Bairro da Liberdade, seu editor.

O contato de Massao com 0s poetas havia
ocorrido pouco antes, em 1959, ao imprimir uma
série organizada por Alex Pomerantzeff, que
incluia Poemas no espelho, de Raulita Odriozola
e Pdssaro na gaveta, de Roberto Schwarz
(declarados os primeiros livros que editou), mais
Cartas & dangarina, de Sérgio Milliet, Poesias,
de Carlos Henrique de Escobar, € O Escrivdo e a
rosa, de Ruy Apocalipse — todos bastante simples
graficamente; os trés primeiros com capas
desenhadas por Fernando Odriozola. Alex, um
sondador de poetas, editou, em 1963, o primeiro
livio de Carlos Soulié do Amaral, Tributo
Poético, com capa e ilustragdes do japonés
Naotoshi Kinoshita, considerado um dos mestres
de Manabu Mabe.

Massao assumiu de fato o papel de editor em
agosto de 1960 com a Colegdo dos Novissimos,
que, em trés anos, langou treze titulos — pequenos
volumes, produzidos em sua oficina, cujos projetos
graficos ganharam identidade com a parceria dos
artistas plasticos Acécio Assuncgo, Jodo Suzuki,
Manabu Mabe, Cyro Del Nero e Wesley Duke
Lee. Com exce¢do de Mabe, que ilustrou apenas
Estrela Descalga, de Lilia Pereira da Silva, os
demais retornariam em outras publicagdes dessa
primeira fase da editora.

O desenhista Acacio Assungdo foi um
colaborador frequente. Portugués de Leiria
(1935), chegou ao Brasil em 1952. Participou da
V Bienal e dos Saldes Paulista e Nacional de Arte
Moderna em 1958 e 1959. Ficou mais conhecido
nas exposi¢des da Galeria de Arte das Folhas ¢ da
Petite Galerie no Rio de Janeiro. De sua volta a
Portugal foi encontrado apenas o registro de uma
exposi¢do em Leiria em 1974.

Sdo dele as capas e ilustragdes dos dois
primeiros langamentos da cole¢do: Poemas do
amor mais puro, de Clovis Beznos, e Os Rumos, de
Jodo Ricardo Penteado, e a capa de Lamentagoes
de Fevereiro, de Paulo Del Greco. A vivacidade e
fantasia de seu trago, que haviam impressionado
Wolfgang Pfeiffer, se manifestam especialmente
nas ilustracdes, com resultados assemelhados
a gravura. Porém, é mais sobrio, busca clareza
e elegincia nas capas desses livros e das pecas
de teatro da colegio: Revolugdo na América do
Sul, de Augusto Boal, e Apague meu spotlight, de
Jocy de Oliveira. Esta ultima lhe deu o mote para
inserir no texto uma variagdo surpreendente de
desenhos sobre aparato elétrico de teatro.

Acicio Assungdo participou ainda do
planejamento da Cole¢do Teatro, langada por
Massao em 1960 e orientada por Augusto Boal,
com a publicacdo de Procura-se uma rosa, de
Vinicius de Moraes, Pedro Bloch e Glaucio Gil
(capa e ilustragées de Claudio Moura), Sem
entrada e sem mais nada, de Roberto Freire (capa
e ilustracio de Maria Bonomi), e 4 Semente, de
Gianfrancesco Guarnieri (capa e ilustragdes de
Cyro Del Nero). Em 1962 fez capa e ilustragGes
para 9 Poemas, de Carlos Maria de Araujo, e capa
e a compilagio de ilustracdes para Cinema polonés
hoje, editado com a Cinemateca Brasileira. Foram
suas ultimas participagdes.

A arte de Jodo Suzuki (1935) est4 presente em
quatro titulos da colego: E tempo de noite, de
Eunice Arruda, Fdtima e o velho — Post mortem,
de Eduardo Alves da Costa, Treze mulheres azuis,
de Lea Mott, e Antologia dos Novissimos.

Suzuki tinha sido discipulo de Jodo Rossi e
fizera suas primeiras exposi¢des na Associagdo
dos Artistas Plasticos do Grupo Seibi, onde
ganhara respeito, embora visto como um carater
inquieto e irreverente. O temério figurativo do
inicio de sua carreira, escolhido para ilustrar Lea
Mott e Eduardo Alves da Costa, ndo esconde
a pauta expressionista; mas vai além, numa
execugio mais livre, incorporando colagens como
sinais dramaticos. Para os poemas de Eunice
Arruda coube melhor um grafismo abstrato, leve
e monocromatico com sugestdes oniricas. A capa
da Antologia foi marcada de uma forma simples
e forte: uma mancha de duas cores expandida em
campo branco.

Cyro Del Nero (1931-2010) estava voltando
de estigio em cenografia na Alemanha em 1960,
quando encontrou Massao para a edigdo de 4
Poliflauta de Bartolo, de Carlos Felipe Moisés.
Iniciava, entdio, uma carreira que iria se desdobrar
com maestria em varias frentes: artes plasticas,
teatro, cinema, televisdo, decoragdo, design,
publicidade. No mesmo ano desenhou para o
Teatro Brasileiro de Comédia a cenografia de

O Pagador de Promessas, de Dias Gomes, e
de A Semente, de Guarnieri, e fez sua primeira
individual da Galeria Sdo Luis. Para capa de
A Poliflauta escolheu a simples reproducdo de
uma lamina de madeira, como se fosse uma
caixa guardando “todos os sonhos do mundo”,
que latejavam nos versos do jovem poeta € que
o ilustrador fazia reverberar internamente numa
série de desenhos misteriosos, inquisitivos.

Fora da colegdo, sua ideia para a capa de
Lavra Lavra, obra inaugural da Poesia Praxis
de Mério Chamie, em 1962, tinha impacto sem
nenhuma ilustragdo. Apenas a palavra “lavra”
em fundo branco cria o desenho, define um
espago, estabelece o icone. Produgio requintada
foi a do Livro de Sonetos de Renata Pallottini
(1961): uma caixa com 42 laminas em cartéo,
entremeadas com ilustragdes. Outra vez,
contrastava o desenho da tampa com os internos,
de cores e grafismos agressivos, indicando que
a forma disciplinada do soneto podia abrigar
mensagens candentes, desesperadas.

Cyro Del Nero também produziu a segunda
edicdo de Os ciclos, de Lindolf Bell, em 1964,
quando seu primeiro livro, Os pdstumos e a
profecia, ja constava da Colegdo Novissimos.
Ele e Alvaro Alves de Faria — estreantes na
Antologia — se fizeram entfo pregadores poéticos
em muitos espagos de SZo Paulo e de outras
cidades; Bell cooptando um coletivo para sua
Catequese, que incluia Eduardo Alves da Costa,
Maria da Penha, Funice Arruda, Carlos Soulié
do Amaral, Clarice Jacy, Rubens Jardim, Ronald
Zomignan de Carvalho e outros.

Em 1963 foi editado o ultimo livro da Colegéo
dos Novissimos, Parandia, de Roberto Piva,
com fotos e ilustragdes de Wesley Duke Lee
(1931). Associagio reveladora de um furning
point na poesia e nas artes plasticas. Reciclavam-
se processos libertdrios, como a colagem, a
montagem, o pastiche, o ready made, a mistura de
géneros, a performance — tudo pela aproximagao
de vida e arte. Em sua estada nos Estados Unidos
Wesley sentira as transformacdes da arte pop
nos trabalhos de Robert Rauschenberg, Jasper
Johns e Cy Twombly. A experiéncia americana
e seu encontro com as obras de Duchamp e
Kurt Schwitters funcionaram como impulsos
formadores.

Piva se alimentou de fontes literarias
paralelas, a geragdio beat (Ginsberg € um de
seus favoritos) cruzando com o surrealismo e a
assimilacdo critica da cultura de massa, que iria
desembocar mais a frente na contracultura. Ele
mesmo encarnando um personagem beat, como
lembra Claudio Willer. Pode-se apostar que na
primeira e historica performance de Wesley no
Judio Sebastifio Bar, no mesmo ano de publicaggo




de Parandia, Piva estava presente.

Wesley havia colaborado, em 1962, em Sete
cantos do poeta para o anjo, primeiro livro
de Hilda Hilst com Massao, que se tornaria
praticamente seu editor exclusivo. Em grande
formato (32,5 x 23,5 cm) e papel especial,
compde-se de sete cadernos soltos, abertos
com reprodugdes de “anjos-incubos” criados
por Wesley em Paris em 1958, recortados e
colados artesanalmente. Dos 700 exemplares
foram tirados 50 exemplares contendo um canto
manuscrito por Hilda Hilst e uma agua forte
original impressa em papel antigo por LeBlanc
em Paris. A apresentadora Dora Ferreira da Silva
viu nessa experiéncia tal complementaridade da
expressdo visual e literaria, que chamou autora e
ilustrador de “dois poetas”.

Wesley traz suas fotografias para Anulacdo
e outros reparos, de Bruno Tolentino, de
1963, mas o projeto grafico e capa sdo de Tide
Hellmeister (1942-2008), que, no mesmo ano,
assumiu a producdo de O espelho e a janela,
contos de Julita Scarano, da pega teatral de Lauro
Cesar Muniz O santo milagroso, e do belissimo
catalogo Cinema Britdnico para a Cinemateca
Brasileira. Em 1976, na segunda fase da editora,
voltou para fazer a arte de Abra os olhos & diga
ah, de Roberto Piva.

Tide Hellmeister, entdo nos seus vinte anos,
estimulado por Wesley e Cyro Del Nero, ja
demonstrava flagrante ousadia e qualidades pelas
quais viria a se consagrar mestre na colagem ¢
um dos designers brasileiros mais importantes da
segunda metade do século XX. Trabalhou para
editoras, produtoras de discos, na televisdo € em
publicidade; na imprensa, como diagramador,
ilustrador e diretor de arte, ligou-se & inovagéo
grafica de jornais e revistas.

Outros projetos de Massao merecem registro.
Pela justa simplicidade, a Coleg¢do Maldoror, que
teve Anotagdes para um apocalipse, de Claudio
Willer, Piazzas, de Roberto Piva e No temporal,
de Décio Bar; pela originalidade, Amore, de
Sérgio Lima, de 235 paginas manuscritas pelo
autor para efeito litografico, pelo requinte
grafico, Cdnticos da terra, de Lupe Cotrim
Garaude, com ilustra¢gdes de Aldemir Martins;
ou pela boa parceria, Antologia Noigrandes
5, dos poetas concretistas, com capa de Volpi.
Precursora foi a edigdo de 6 Desenhistas
Brasileiros de Humor, divulgando os cartunistas
Ziraldo, Borjalo, Fortuna, Hilde Weber, Jaguar
e Claudius, apresentados por Milldr Fernandes.

Em 1964 Massao vendeu a grafica. Seu
retorno vai acontecer em 1973 em outras bases.
Simbolicamente, um retorno as origens: O
editado € Clovis Beznos, o primeiro da Colegéo
dos Novissimos, agora com Qutros Poemas.

“CICLOS

?’ Lindolf Bell

| <~ p— - . e =;LS,:
Lindolf Bell - Os Ciclos, 1964. Capa: Cyro Del Nero

Rubens Rodrigues - Investigacdo do Olhar, 1963.
Capa e ilustragdes: Dorothy Bastos

Uma produgio arrojada justapde capa planejada
sobre trabalho geométrico de Jesus Soto com
ilustragdes internas de Flavio de Carvalho (os

-

Jocy de oliveira

apague
meu

Jocy de Oliveira, Apague meu spot light, 1962,
Capa: Acéacio Assungio

ANTOLOGIA DOS NOVISSIMOS @

Antologia dos Novissimos, 1962. Capa: Jodo Suzuki

ultimos desenhos produzidos por esse artista).
Combina¢do extravagante que, por obra de
Massao, resultava equilibrada e sedutora.




Seminario Internacional da ABCA
Critica, Arte e Politica: rumos cruzados

Integrada ao eixo de discussdes proposto pela XXIX
Bienal de Sdo Paulo, a Associagéo Brasileira de Criticos de
Arte, ABCA, organizou 0 Seminario Internacional Critica,
Arte e Politica: Rumos Cruzados que aconteceu nas
vésperas da abertura da Bienal, dias 16 € 17 de setembro,
no auditorio do Instituto Cervantes de Sao Paulo, localizado
na Avenida Paulista.

Em sua operacionalizagio este evento contou com 0
apoio do Departamento de Comunicagdes e Artes da ECA/
USP e parceria da Fundagfio de Amparo a Pesquisa do
Estado de Sdo Paulo (FAPESP) e do Instituto Cervantes.
Artistas, pesquisadores, professores, criticos, estudantes,
curadores, colecionadores, diretores de institui¢Oes
publicas e privadas lotaram o auditorio e se envolveram
nos temas e conceituagdes que permeiam 0 ambiente da
arte contemporanea.

Na abertura o semindrio ouviu Annateresa Fabris e
Agnaldo Farias, ambos tratando de interconexdes entre
arte e politica na cena nacional e internacional. Annateresa
Fabris trouxe significativa contribui¢do ao comentar a
condicdo da heteronimia presente na trajetoria de trabalho
da artista Dora Longo Bahia, comparando essa feigdo da
artista plastica com os heterénimos do poeta Fernando
Pessoa. Agnaldo Farias, o arquiteto que ¢ curador desta
Bienal juntamente com Moacir dos Anjos, comentou 0 eixo
proposto para a edigdo da 29 afirmando que todo gesto
artistico é um gesto politico e ressaltando que a poesia tem
relevancia nesta Bienal. Como? “Na decidida eleigdo de
um verso de Jorge de Lima (extraido do livro Invengdo de
Orfeu) como epigrafe da mostra: Hd sempre um copo de
mar para o homem navegar’.

Na seqiiéncia, as participagdes de Daisy Peccinini ¢ de
Francisco Alambert, tratando das experiéncias histdricas
no Brasil, sob o eixo arte e politica, ampliaram o volume
de relatos fundamentais acerca da singular e licida
contribui¢io de Mario Pedrosa para a critica nacional.
Encerrando os trabalhos do dia, Margarita Schultz,
pesquisadora e professora da Universidade do Chile,
desenvolveu o tema Arte e Politica: Uma Reflexdo em
Perspectiva Filosdfica.

A abertura do segundo dia do evento deu-se com
a conferéncia de Andrea Giunta, curadora e critica de arte
argentina, intitulada Arte e Politica no Cenario Latino-
Americano. Sua exposicdo informou a constitui¢do de
um roteiro de criagdo elaborado por artistas argentinos
diante das perversidades do regime ditatorial estabelecido
naquele pais, ainda presentes na atualidade, segundo ela.
Em seguida, Maria Teresa Beguiristain, curadora, critica
de arte e presidente das Edi¢des Mahali e Pilar Parcerisas,
historiadora, critica de arte e colaboradora do Diario
Avui abordaram o tema Arte e Politica: Experiéncias na
Espanha, contextualizando a cena artistica estabelecida no
pais ibérico com a trajetéria de produgio do escultor Oteiza
e também com o ambiente dos conceitualismos politicos €
periféricos na vida artistica espanhola.

Para encerrar o Sseminario, Maria José Justino,
pesquisadora e professora da UFPR e Claudia Fazzolari,
pesquisadora e curadora, debateram o tema Arre e Politica:
Questdes de Género, em uma mesa que lrouxe ao evento a
apresentacdo de um percurso histérico sobre os lugares de
género e suas implicagOes na cena contemporanea, além da
plataforma de agdes das artistas Pilar Albarracin e Regina
José Galindo, em contexto internacional.

Tudo é design

José Ronaldson Sousa
ABCA/SE

A desconstrucio de formas e valores tem
sido a tonica da evolugdo do design indo
de encontro ao racionalismo e concisdo,
predominantes na estética deste setor desde
os anos 1920. Sao formas ja absorvidas pelo
gosto da grande massa; estdo no cotidiano
como parte essencial do homem moderno.

Ao assistirmos um filme dos anos 40,
ou dos anos 50, ou 70, logo nos deparamos
com uma leitura de época: as coisas falam
_ & o carro, o telefone, o vestudrio, 0 cabelo
da atriz e do ator, a cidade... tudo é design.
Como exemplo, bom atentarmos para duas
propostas congruentes € revolucionarias
em relagio ao design. Duas propostas
desconstruidoras de Gaetano Pesce ¢
Alexandro Mendini.

Na obra de Pesce, a desconstrugio se da
pela fuga dos valores sobrios e rigidos, das
linhas retas e secas em busca do colorido e
das formas arredondadas, biomorficas, pops
e alegres. Gaetano Pesce desconstroi a forma
engessada de ver o objeto, racional demais
por um design que propde a liberdade de
“ver e usar” o utensilio. A mobilia deixa
de ser um objeto estatico e inerme dentro
da casa para propor movimento e vida ao
expandir-s¢ no ar como as “poltronas™
da série Up; sio surpresas estofadas que
ganhavam forma de impacto tdo ludico. E
a guloseima pop adogando “acidamente” o
amargor positivista.

Desta maneira, Pesce desconstréi uma
realidade ja obsoleta de propor o utensilio,
através de um design revoluciondrio € bem
humorado. Ele coloca em cheque toda uma
forma de entender o objeto de uso, por uma
série de pop design, a série “UP”, que pelo
nome supde algo “para cima, livre e que
brinca com a fantasia ¢ a praticidade”.

As poltronas UP produzidas com
poliuretano, se expandem em contato com
o ar. Eram vendidas em caixas compactas,
embaladas a vacuo e propunham movimento
interno, dindmico contra a estatica racional.
Pesce revela uma nova forma de conceber/
perceber o utensilio antes visto como algo
pesado, parado, de dificil transporte.

Pesce desconstr6i um pensamento
obsoleto, uma visdo ja cristalizada em
fungio de um novo modelo quando utiliza
a cor, 0 movimento, o trago agil e sinuoso,
a praticidade, o descartavel, a fugacidade,
o efémero como maneira de conceber um
design mais proximo do homem moderno.
O resultado é uma forma nova, um desenho
inovador e menos sisudo, menos utilitarista
e mais artistico e conceitual.

Alexandro Mendini, por sua vez,
desconstréi revisando a histéria da arte.
Acrescenta neste “revival”’ uma ironia
mordaz e uma releitura comica. Ele
desconstroi através de um refazer, um rever.
E por isso batizou de “re-design” esta leitura
que refaz criticando.

Toda releitura requer que jé exista algo
massificado e consagrado, ou absorvido pela
forca do consumo, ou pela permanéncia.
Entiio a releitura para que seja plena absorve e
incorpora valores conhecidos, mas, a0 mesmo
tempo, impde elementos outros, novos,
inquietantes, que vdo de enconiro quase
sempre a moldes sacralizados da sociedade
industrial e massificada.

Mendini se apoderou de modelos
consagrados como a Cadeira Thonet 214 (de
1859) e acrescentou “elementos metalicos,
assimétricos e coloridos” em contraposi¢ao
3 forma original: palhinha, modelo
simétrico, cores naturais e criou um efeito
inusitado, uma releitura debochada com
antenas de esferas coloridas na extremidade,
lembrando antigas antenas de caminhdes dos
anos 60/70; acrescentou formas ameboides.
revelando um estranhamento no que ja
existia sacralizado pelo gosto e pelo uso.

Assim. Mendini também interfere na
cadeira Wassily, de 1925, deforma sua linha
rigida e racional, cria manchas irregulares
que parecem a camuflagem da vestimenta
de soldados, a textura dos uniformes de
guerra e/ou também manchas circulares em
contraposi¢éo a elegancia da forma regular e
simétrica da cadeira usual.

E uma provocagdo as duas propostas,
uma desconstrugdo, deformagao de icones
do mundo material e capitalista, em favor
da ironia. da critica, do deboche e do
descaso quanto as formas rigidas e ao “bom
gosto™: quem sentaria ou colocaria na sua
sala de estar uma cadeira cheia de antenas
e penduricalhos? Seria uma provocagdo ao
usuario pensar, refletir sobre os caminhos
das formas industriais? O que devo usar? O
que uso € 0 que sou € sinto?

Nos dois casos, de Pesce ¢ Mendini,
o que se percebe € a desconstrucio do
pensamento estético cristalizado. da forma
perfeita aceita pelo gosto do homem de cada
época. Sao releituras caricaturais de Mendini
aos modelos consagrados que desmontam
modelos, acrescentam picardias e propoem
“yma nova beleza”, uma nova sensibilidade
e um norte critico. Ja em Pesce a cor € as
formas pop tomam de assalto todo um gosto
costumeiro e acomodado. Ele brinca com a
alegria e o ludico, em fungdo de um novo
design.




Rubem Valentim e o mito dos Orixas

Josélia Costandrade ~-ABCA/RJ

Ha cerca de vinte anos, em
Brasilia, o recinto de uma exposi¢do
de Rubem Valentim estava
impregnado da atmosfera mistica
e também fortemente telurica.
Através das pegas de escultura em
madeira policromada, das pinturas e
gravuras, percebia — se a integracio,
o chamado e a resposta dos quatro
elementos da natureza, a terra, o ar,
a 4dgua e o fogo, que o artista captara
solenemente no siléncio evocativo
do trabalho persistente. Era a unifio
de dois mundos, o concreto, visivel,
representado pelas proprias imagens
transmitidas nos varios suportes:
madeira, papel, tela - e o secreto,
sagrado, intuitivo, ancestral, advindo
da mensagem exotérica e evocativa,
em seu aspecto puramente visual ¢ a
esotérica, invocando a presenca dos
deuses pertencentes ao “shekinah”
africano, os Orixés.

Gradualmente e por intermédio
da extensa simbologia, algumas
vezes apresentada como simples
conseqiiéncia de uma conceituagio
“semidtica”, o artista, natural da
Bahia, utilizou - se das claviculas
herméticas — sinteses tangiveis do
conhecimento, em suas férmulas
panticulos. As representagdes de
solidos geométricos fundamentais
em todas as figuragbes e escrituras

sagradas da antiguidade, desde
as mais modestas, até aquelas
rigorosamente  sofisticadas estdo

filtradas na tradi¢do embutida na
obra de Rubem Valentim. Assim,
0 quadrado, simbolo da terra e
do ouro, o circulo, representando
0 ar ¢ o movimento, o tridngulo
equilatero, figurando o fogo e o
semicirculo, simbolizando a 4gua
e as emocdes, formam o alfabeto
com o qual o artista elaborou
sua produgdio abrangente. “No
figurativo”, Rubem Valentim cultuou
persistentemente a geometria, para
ele, representativa de uma férmula,
um fraseado, uma espécie de desafio
emblematico.

Os designados “guardides do
universo” nos cultos afro-brasileiros,
estdo configurados em cada peca
elaborada por Rubem Valentim,
portando seus atributos, de guerra, de

Escultura Emblematica n°. 1, (1977)

forga, beleza, fertilidade, na sintese
metaforica de Xang6, lansid, Omuly,
Oxumaré, Ogum, através de linhas
retas, curvas, dngulos, contrapontos
de espagos fechados ou vazados.
As esculturas ou pegas trabalhadas
em madeira leve e justaposta,
lembram imediatamente os artefatos
ritualisticos utilizados pelos xamis e
parecem impregnadas de intencional
sutileza. Seguem — se as escalas de
cores, que, em qualquer modalidade
da produc¢do de Valentim, sdo sobrias,
contidas, geralmente em terras de
Siena, natural e queimada, amarelo
de Napoles, branco de zinco, negro,
vermelho da China (muito pouco),
verde terra, azul ultramar e muito
raramente, o amarelo de cromo,
mas isso tudo, sendo apenas uma
nomenclatura, porque ele sempre
utilizou a tinta acrilica nas esculturas
€ na pintura sobre tela. Sobrio, ele
nido empregou efeitos de texturas
artificiais e enganosas, optando
sempre por usar a tinta com o
objetivo de alcangar um resultado
otico plano, uniforme, sem incisdes
ou ranhuras.

Em 1972, a produgido de Rubem
Valentimrompeu o espago delimitado
das galerias para expor — se a plena
luz, & chuva, ao vento, fincada na
terra, visando o céu, como os Orix4s
que o inspiraram. Realizou entio a
escultura mural, em marmore, na
parede externa do edificio sede da
NOVACAP (Nova capital, orgio
responsavel pela construcdo e,
posteriormente, pela manutengdo de
Brasilia), em Brasilia, demarcando
a sua primeira obra publica. Na
parede exterior do prédio, na Asa
Norte, os relevos vio modificando
sua aparéncia durante todo o dia,
criando superficies diversas, sob o
impacto da radiante luz do Planalto
Central, desde o nascer do sol, até
o entardecer deslumbrante, que ali
propicia arestas, dngulos, aparéncias
singulares e mutiveis como a
propria luz. Doutores, candangos
(operarios que construiram Brasilia),
funciondrio publicos, estudantes,
podem admirar sem pressa aquela
extensa e intensa obra vincada no
mais solene mdarmore, na cidade
que todos ajudaram a construir,

Fotos Divulgagéo

Emblema Mandala 90, (1990), acrilica
sobre tela

Emblema 83, (1983), acrilica sobre tela

consolidar, defender.

A praca, local de encontro, foi
o podio onde Rubem Valentim
demarcou sua presenca, sua filosofia,
quando construiu, em 1979, imensa
estitua em concreto aparente que
foi colocada na Pra¢a da Sé, em
Séo Paulo. O autor definiu-a como
“o marco sincrético da cultura afro-
brasileira”. A solene peca totémica
dialoga com a multiddo, pois, como
escreveu outro baiano, o poeta
condoreiro Castro Alves “... porque
a praga ¢ do povo, como o céu é do
condor”.




20-Jornaldaa ca  memoracutura

Luiz Armando Bagolin
Docente ¢ pesquisador do IEB/USP

A mostra intitulada 4 Noite, no
Quarto de Cima, 0 Cruzeiro do Sul,
Lat. Sul 23° 32°36”, Long W Gr.
46°37°59”, 1973 — 2010, Revisdo,
que esteve em cartaz no Masp, Mu-
seu de Arte de Sdo Paulo, em julho
e agosto, sendo visitada por mais
de cem mil pessoas, foi pensada por
mim, por Evandro e pelo fotografo
Jodo Musa ndo como uma retrospec-
tiva, mas como a continuidade da ex-
posi¢io homdnima ocorrida também
no Masp em 1973. Naquela ocasido,
com a curadoria de Pietro Maria Bar-
di, Jardim apresentou cerca de 100
trabalhos, desenhos, pinturas, obje-
tos € muita gravura, ¢ claro, que ¢ a
linguagem na qual o artista mais se
sobressai e pela qual também ficou
mais conhecido. Na mostra atual, no
entanto, pensamos em montar uma
das paredes com parte da sequéncia
original exposta na década de 1970
— além de outras 200 obras — mas
ndo agrupadas por géneros ou proce-
dimentos técnicos, em torno de um
nucleo com as 20 gravuras que com-
pdem o album A Noite..., também
editado em 1973 pela Galeria Seta
do saudoso Antonio Maluf.

As imagens que compdem O re-
ferido 4lbum sdo de fundamental
importancia, pois se relacionam
alusivamente com os desdobramen-
tos culturais e politicos que tiveram
curso durante os anos 1960 e inicio
dos 1970, no Brasil. Antecedentes
as estas imagens, ou seqiientes as
mesmas, também presentes na expo-
si¢io, houve uma grande quantidade
de outras obras, as “Figuras da Mar-
gem” (desenhos, pinturas, colagens,
fotografias, cadernos, esculturas)
que permitem referencid-lo quanto
a procedéncia das 20 gravuras que o
compOem.

A obra de Evandro Carlos Jar-
dim, a exemplo de outras produgdes
do periodo que buscaram meios para
burlar e, a0 mesmo tempo, s€ opor
a censura militar, ou a simplesmente
representar a situagdo politica daque-
le momento, opera por signos que
demarcam lugares ou lugares-acon-
tecimentos, expungindo qualquer
possibilidade de narrativa. Diferente-

A Revisao de Evandro Carlos Jardim

—

signos de Jardim sdo sempre signos
baixos (caixas vazias, jornais voan-
do, mariposas pousadas, canoas an-
coradas, postes de energia, terrenos
baldios, mendigos, pombos, arvores
esquecidas na paisagem, péezinhos,
animais mortos, trechos de estradas
abandonadas, barracdo de favela)
colhidos & margem do rio, onde fi-
guram suspensivos. Revelam quase
sempre o sentimento de “arcaismo
rural” ou da cidade pré-industrial a
luz das transformagdes impostas pe-
las forgas desenvolvimentistas.

As suas figuras, portanto, sdo
constituidas como ruinas ou vesti-
gios deste sentimento, mas também
declara¢des da sensagdo de descom-
passo experimentada no tempo pre-
sente, uma vez que todo passado s6
o é, quando declarado no presente.
Nio expressam estes signos nenhu-
ma dramaticidade, nem tampouco
sdo signos de arte que se apresente
expressionista. Antes, operam como
indices de coisas, que, pautadas
como essenciais — a casa, os perten-
ces, a identidade, a historia — refle-
tem tal ou qual posi¢do na clpula
celeste, o Cruzeiro do Sul, sobre o
1io € suas margens, assim como a la-
titude e longitude que localizam com
precisdo geométrica o passaro, em
imagem gravada, sobre a cidade de
Sao Paulo. No rebatimento entre su-
perficie e céu, circunstanciado pela
imagem do Cruzeiro do Sul, as figu-

ras-signo “margi-

nais” de Jardim
mantém-se  CO-
esas ou integras
gracas a sua re-
niténcia ao de-
saparecimento,
retornando aque-
le sentimento
arcaico-poético,
possibilidade
dada também
pela  manipula-
¢do  especifica
das técnicas de
gravacio sobre a

A Preparagéo de Abril

mente do signo-emblema, alegorico,
da banana agigantada sendo garfada,
cortada ou amarrada, por exemplo,

de Antonio Henrique do Amaral, que
dele fez uso para denunciar a violén-
cia do Estado Brasileiro e sua conse-
qiiente situagdo de atraso cultural, os

chapa de cobre,
suporte-matriz
para a imagem gravada.

Estas figuras e seres apresenta-
dos pelo album A Noite, assim como
pela sua revisio continua, remetem,




enquanto rebatimentos na superficie
da terra, a uma parte do céu ou a um
quadrante superior, na quadratura
celestial, escandindo-se o céu. Na
parte inferior, ou seja, & margem do
céu, encoberta pela “noite”, ndo se
afiguram paisagens, mas tio somen-
te trechos de lugares inventados e in-
ventariados onde se localizam aque-
las figuras. O “cavalo morto esta s6”
rijo, as quatro patas estendidas para
cima, olhar fixo sendo banhado pela
chuva miida que cai no asfalto gra-
nulado de luzes, uma das gravuras
que integram o album A Noite, alude
figurativamente ao desaparecimen-
to, do qual a figura do cavalo esca-
pa, devido & imanéncia dos signos,
constelares.

O aparecimento, o desapareci-
mento € o reaparecimento dessas
imagens refletem sobre a condicfio
dos seres sob constante transforma-
¢do. Em outra obra, intitulada “A
Preparagdo de Abril”, registra-se o
momento em que uma flor de mara-
Cuja esta prestes a ser desmanchada
pelo vento, preparando o outono,
que advém. Arcaica na sua composi-
¢80 assim como em sua postura afe-
tiva e rememorativa em relagdo ao
tempo em que Santo Amaro perdia-
se em fazendas, campos e matagais,
esta imagem, como muitas outras
das muitas séries que o artista pro-
duz e revisa incessantemente, relem-
bra as mudangas ocorridas no tecido
social brasileiro durante as décadas
de 1960 e 1970. Essas duas décadas
séo o celeiro de sua produgdo até os
dias de hoje.

Trdpico de Capricérnio, 1984, témpera

As estrelas irregulares do vidro fantasia brilhante, 1976, témpera

Fotos Jodo Luiz Musa




Jacques Leenhardt - llustre visita

Alessandra Simdes ABCA/DF

O Brasil recebeu novamente
o ilustre e conhecido visitante
Jacques Leenhardt. O fildsofo
e critico de arte nascido em
Genebra ja presenteou a cultura
brasileira com aportes valiosos,
pesquisas e publica¢des de livros.
Agora, em outubro, voltou ao Pais
com a curadoria da exposi¢do
“Tberé Camargo: os meandros
da memodria”, em cartaz até 3 de
abril de 2011, na Fundagio Iberé
Camargo, em Porto Alegre.

A mostra faz parte das
comemoragdes dos quinze anos da
institucionalizagdo da Fundac@o.
Retine catorze pinturas, trinta
desenhos, sete gravuras € uma
foto. O recorte propde uma leitura
cronoldégica da obra de Iberé,
com énfase na influéncia que as
lembrangas de infincia do artista
tiveram sobre suas tematicas.

Doutor em Sociologia e Diretor
da Ecole des Hautes FEtudes
en Sciences Sociales de Paris,
Lenhardt comegou seu percurso
intelectual fora da academia,
atuando como critico de arte, desde
a década de 1970. Foi naquela
década, depois de se formar em
filosofia e sociologia, que decidiu
seguir estudando, porém como
critico de arte. Pediu ao Journal de
Genéve para ser correspondente
internacional e cobrir as exposi¢des
de arte em Paris. Assim iniciou seu
percurso prético, dedicando quase
40 anos de escrita para o jornal de
sua cidade natal, além de escrever
para outras publicag¢des.

No inicio dos anos 2000,
conhecedor das repetigdes de
temas nas exposi¢bes, Lenhardt,
que foi também presidente da
Associagdo  Internacional  dos
Criticos de Arte, preferiu dedicar
maior aten¢do ao trabalho com arte
contemporinea. Fazem parte de seu
rol de curadorias e publicagdes,
nomes de grandes artistas, como
Frédérique Nalbandian, Knud
Viktor, Jesus Soto e Wifredo Lam.

Sobre este ultimo, publicou uma
extensa monografia, em 2009. Em
2010, publicou também livro com
o fotégrafo Olivier Amsellem,
intitulado “Esthétique du bord”.

A versatilidade de Lenhardt
o levou a atuar em um projeto
de reabilitacio de uma mina de
carvdo, que se tornou um parque,
na Alemanha. Trabalha hoje com
a Ecole Nationale du Paysage de
Versailles em um projeto sobre
a epistemologia das disciplinas
paisagisticas.  Participou ainda
de varios simposios durante o
centenario de Burle Marx.

A formagdo de Lenhardt
se deu na pratica, escrevendo
como critico, ¢ o Brasil ganhou
importantes  contribui¢des  dele,
entre elas, os livros “Nos Jardins
de Burle Marx” (Ed. Perspectiva,
2006) e “A Construgédo Francesa do
Brasil” (Ed. Hucitec, 2008). Agora,
mais uma vez, com a curadoria
da exposi¢io de Iberé Camargo,
Lenhardt volta ao Brasil. Passou
por S3o Paulo e Brasilia e nos
concedeu entrevista.

A.S. - Como foi o processo
de curadoria da  exposi¢do
“Tberé Camargo: os meandros da
memaria”?

J.L. - Muitas vezes, para preparar
uma exposi¢cdo, vocé escolhe,
conforme seu conhecimento, as
obras mais poderosas, aquelas telas
que marcam o imaginério da gente,
as pedras brancas que marcam a
trajetoria do artista. Na Fundagéo
Iberé, ja houve exposi¢des muito
boas destas telas e o perigo para
mim era o de repetir o que ja tinha
sido feito. Por isso, tentei tomar o
problema por outro lado. Se tem
no acervo um numero limitado
de pinturas muito representativas
do TIberé, em contrapartida, tem
um acervo quase completo dos
desenhos. Mais de 3200 desenhos.
Além disso, a Fundagdo tem

. colocado esta mina de informagdo

- desenhos, gravuras, pinturas e
fotografias - em um CD, de maneira

que podemos ter nas méos uma
cartografia do dia-a-dia da produg@o
artistica. Deste ponto de vista, 0
desenho € muito interessante porque
registra as menores tentativas,
os rascunhos, as fantasias tais
como emergem na cabeca, sem
o filtro imposto pela transcri¢do
da idéia para a tela. E um registro
imediato, sem cautela, ¢ uma porta
quase aberta sobre 0 processo
criativo e sobre o inconsciente.
Essa idéia da cartografia mental
remete 4 nog¢do proposta por Aby
Warburg, quando ele falava em
“ atlas da memoria”. Ele insistia
que as imagens se formam e se
transformam a partir de um tesouro
de imagens do passado que vocé
precisa arrumar para entender uma
imagem especifica contemporanea.
A reconstrugio desse tesouro € uma
parte importante da metodologia do
projeto Mnemosyne, de Warburg:
construir uma rede de imagens
ou fazer uma histéria a partir do
material imagético mesmo. No caso
do Iberé, este viés de aproximagio
se revela particularmente fecundo.
O gancho foi a leitura de vérios
textos de Iberé, nos quais ele fazia
sempre surgir uma certa melancolia
do passado, a vontade, como ele
diz, de voltar ao patio. O pétio e o
lugar da origem, o seio quente do lar
familiar, mas também a cidade que
conhecemos € que ja ndo existe.
Entdo a questdo da memoria, da
relagdo com o passado, fica como
uma dimens#o existencial do artista
e, além disso, do homem em geral,
se concordamos com Iberé. Mas,
concordando ou ndo, para entender
o desenvolvimento da obra dele
isto é fundamental. Pois se o
olhar que enxerga o futuro sempre
contempla também o passado, isto
significa que a produgdo das obras
também funciona conforme este
movimento duplo. Assim, para
entender a aparigdo das novas
formas que sustentam as novas
tematicas, vocé também precisa
voltar atras para perceber de onde

elas vieram e como as antigas
ficaram transformadas ao longo da
experiéncia artistica. Esse vai-e-
vem através das 4000 imagens do
acervo possibilitou a reconstrugio
das logicas, tanto formais quanto
tematicas, que tentei evidenciar na
exposi¢éo.

A.S. - O sr. fala na busca do
“tempo perdido” que perpassa toda
a obra do artista. Poderia falar um
pouco sobre a questdo da nostalgia
em relagdo as obras presentes na
exposigdo e a todo o percurso
de ITberé como homem e artista?

JL. - Tomamos um exemplo.
O lar & casa, patio, cidade, e
também, pai e mie. Mas a vida
¢ separagdo, vai para {rente,
dindmica, imprescindivel, mesmo
se dolorosa. Eu vejo a permanéncia
ao longo da obra toda do Iberé,
dos fios do telégrafo e das trilhas
do trem, como a expressdo da dor
da separagdo e da permanéncia da
memoria nostalgica do lar dos pais.
Iberé tinha um carater muito forte
e, neste sentido, a nostalgia dele
n3o define uma atitude psicologica
medrosa. Tudo ao contrario. E
preciso ter muita forga para afirmar
a soliddo do homem no mundo,
para assumir, como artista, esta
soliddo. E o que ele fez. Falar
desta condi¢do humana, pintar esta
condi¢do de soliddo e de abandono,
¢ a maneira de ultrapassar, de
ndo ficar preso a este misterioso
destino, que € nosso. E muito mais
corajoso do que recorrer a qualquer
transcendéncia reconfortante!
Ele escreveu este trecho a seguir
a proposito destas paisagens que
ele sempre pintou, nas quais seus
personagens ficam sozinhos, como
perdidos na imensiddo:

Eu nunca encontrei uma regido
tdo desértica — deserto no sentido
de soliddo — como o Rio Grande
do Sul, essa linha reta, que é uma
linha metafisica, é uma linha que
néo tem fim, é uma linha, e aquele
ir sempre que ndo tem fim, e sempre




0 que ndo tem fim para nos é um
segredo, é alguma coisa que é
misterioso, que nos ndo podemos
alcancar.

Coloquei este texto dele
na parede da exposicdo para
acompanhar os desenhos e o olhar
do visitante. Coloquei também
outro texto para acompanhar
uma série de cinco pequenos
quatros com ciclistas:

Sou um andante. Carrego
comigo o fardo do meu passado.
Minha bagagem sdo os meus
sonhos. Como meus ciclistas,
cruzo desertos e busco horizontes
que recuam e se apagam nas
brumas da incerteza. Realidade
e miragem se confundem. Os
quadros que pinto sdo visdes que
breve serdo os fosseis semeados
a margem de rastro.
Aqui se revela o quanto a obra
de Iberé Camargo € potente
e profundamente pensada. Se
vocé€ pde atencdo sobre os temas
¢ formas com que ele trabalhou,
vai se dar conta de que, muitas
vezes, eles remetem a obra de De
Chirico: carretel, chaminé de usina,
manequim, e sempre esse trem que
passa sobre a linha do horizonte.
Iberé foi aluno do De Chirico, em
1944, mas nio foi seu seguidor. Do
mestre ele captou, além do ensino
das técnicas, a sensibilidade para
esse clima “metafisico” da vida
humana, tdo caracteristico das
obras de De Chirico dos anos 1910-
1920. De repente, o que ¢le sentia,
também o pintor italiano tinha
sentido, e isso legitimava de uma
certa maneira a busca dele.

A.S. - Mesmo atuando como
criticos e tedricos, ndo
livramos de nossas idiossincrasias.
Sempre nutri especial admiracfo
pela obra de Iberé e nfo escondo
minha predilecdo pela pintura.
Recentemente, a polémica em
torno da obra de Gil Vicente, na
Bienal de Sdo Paulo, com imagens
nas quais o artista se retrata
ameacando figuras publicas, parece

meu

nos

suscitar uma quéstio fundamental
nos debates em torno da arte
contemporénea: a crise da pintura,

dos suportes tradicionais, do
desenho, dafiguracgéo.
JL. - Para mim, a figura

humana, nas formas infinitamente
diferentes que ela pode ter, fica
como um ponto de referéncia nas
artes plasticas. A maneire dramatica
com que ela emerge na obra de
Iberé me parece muito sugestiva:
apds um periodo com preocupacgdes
mais formais e depois diretamente
ligadas a materialidade da pintura,
a cor corpo dos carretéis dos anos
70, Iberé volta a figura humana. E
ndo volta por capricho: tem uma
evolugdo conseqiiente das formas
por ele desenhadas ou gravadas,
que mostra como o carretel,
pouco a pouco, se transforma num
ser humano, aquele que vai se
transformar num equilibrista ou
se desdobrar num duplo: homem/
manequim. Por isso, eu falaria de
“momento abstrato da geometria”,

ou de “momento abstrato da
cor”, momentos aqueles que
testemunham uma necessidade

formal, ligada a esséncia mesmo da
pintura. Mas os momentos passam.
O drama que foi para Iberé o fato
de ele ter matado a tiros um homem
acelera, pode-se dizer, a volta para
a pintura figurativa.

Jacques Leenhardt, nosso companheiro na AICA, encontrou na obra de Iberé Camargo
ecos da infincia do artista em exposi¢do que organizou em Porto Alegre

A.S. - Em um ensaio de sua
autoria, de 1997, a respeito da
primeira edi¢do da Bienal do
Mercosul, o sr. fala da vertente
cartografica e da reconfiguracéo das
antinomias tradicionais: norte-sul,
centro-periferia, etc. Precisamos
ter um certo cuidado com as teorias
pés-modernas e suas relativizagoes?
Os centros continuam impondo
seu poder aos mais fracos? Como
podemos entender esta questio em
termos praticos nas relagdes entre
arte e poder politico, e entre arte e
mercado?

J.L. — Nunca gostei da palavra
“pds-modernismo”. Definir um
fendmeno negativamente, nfo
esclarece muito a situagfio. Dizer
que vivemos apds os tempos
modernos significaria que aqueles
tempos foram como um bloco
totalmente coerente, o que ndo
é, e nem foi. Na verdade se
poderia dizer que a modernidade
¢ uma tendéncia, um projeto
talvez, multiplo, inacabado, com
desenvolvimentos incomparaveis
conforme os paises, os continentes,
as épocas etc. E certo, hoje ainda
mais do que naquela época, que
nosso mundo estd se organizando
de um jeito diferente que no
passado, mesmo recentemente. A
multipolarizagdo oferece novas
perspectivas para entender o

confronto entre as culturas.
Agora, nds, que trabalhamos
no campo das artes, estamos
numa situagfo particularmente
dificil pela seguinte razdo:
temos que levar em conta esta
multi- polarizagdo cultural e,
a0 mesmo tempo, contemplar
a globalizacdo de um mercado
que virou quase puramente
especulativo. Galerias, casas
de leildes e grandes institui¢es
trabalham para um tipo novo de
colecionador, com referéncia
no marco do ultimo século, que
visa, nas suas compras, primeiro
visibilidade social. Isto ndo é
novo em absoluto, mas fomos
acostumados a colecionadores
amantes da arte, um tipo que tende
a ficar marginalizado. De maneira
que devemos sempre falar em
mercados distintos, postos sob
regras distintas.

Mathias Cramer

A.S. - Ainda levando em
consideragio as questdes
cartograficas e as inversdes

centro-periferia, como tem sido o
reconhecimento internacional da
obra de Iberé Camargo?

J.L. - Voltando a Iberé, é preciso
lembrar que ele pertence a época
anterior do mercado. Por isso,
foi dificil para ele, como para a
maioria dos artistas brasileiros da
época, entrar num mercado que
era dominado pelos centros do
chamado primeiro mundo. Hoje,
pela configuracgéo da globalizagéo,
esta até mais facil para um artista
entrar no mercado internacional.
S6 que este mercado estd muito
limitado em termos de nimeros
dos eleitos. Diria que um brasileiro
tem as mesmas dificuldades que
um artista alemfo ou francés.
As chances de cada um daqueles
artistas depende da forca das
galerias e dos mercados nacionais,
da capacidade de promover uma
certa obra. E s8o poucos os que tém
este poder, independentemente da
questdo da qualidade da obra.




Alice Brill 90 anos - A Paixao por Sao Paulo

Fotos Romuio Fialdini

Telhados, 1990, acrilica sobre tela.
Col. particular

Elvira Vernaschi-ABCA/SP

Aos 90 anos Alice Brill continua sendo
uma jovem e sensivel artista, cujo legado, de
qualidade estética impar, revela uma sintese
de seu amor pela cidade de Sdo Paulo. Vinda
de Colonia, Alemanha, Alice chega ao Brasil
em 1934, aos 14 anos, e logo se entrosa com
o0 meio artistico-cultural paulistano. Trabalha
na Livraria Guatapara, reduto de artistas e
intelectuais.

Suas primeiras ligdes ela as tem com o
pai, Eric Brill, pintor pds-impressionista. Os
encontros e a convivéncia com o Grupo Santa
Helena e, principalmente, Mario Zanini, sdo
muito bem absorvidos e incentivadores. Viaja
aos Estados Unidos, por cerca de um ano,
para aperfeigoamento de seu aprendizado.
Dedica-se a fotografia, importante na sua arte
nos anos 1950 — ela caminha por S&o Paulo,
em busca das fachadas dos prédios e da gente
que aqui vive e trabalha.

Nos anos 1940 a vemos com li¢cdes
assimiladas dos ensinamentos de .seu pai
ou com as do pré-cubismo & maneira de

Vista do atelié, 1983, acrilica sobre tela.
Col. particular

Cézanne. Mas, a fotografia a faz refletir sobre
a vida na cidade grande, o isolamento social,
o enclausuramento do homem, sua extrema
soliddo, fechando-se em cubiculos — os
apartamentos. Nos anos 1960 e 1970, ela pinta
essa condigfo: sdo figuras ou perfis em janelas
de edificios, cujas linhas, formas e cores ddo a
exata visdo/dimensdo dessa realidade. O olho
de fotdgrafa a faz aprofundar o estrutural.
De uma pintura aos moldes modernistas ela
emerge para uma pintura construtiva, sem
chegar aos extremos desses conceitos. A
artista prefere a organizagdo e a disciplina
paralelas 4 harmonia das cores. As formas,
assim como as cores, parecem pintadas como
um quebra-cabe¢a, mas estdo intimamente
ligadas e obedecem a uma estruturagdo de
mundo real sem se prender demasiadamente
a ele.

O percurso de Alice Brill pode ser
sintetizado nas obras que executa através da
janela de seu atelié: o “retrato” de Sdo Paulo
- seu mundo estd ali condensado. Nelas,
encontramos tanto a constru¢do esquematica,
quanto a busca incessante de uma expressao
bastante particular. Em diversos momentos,
a artista registra o perfil dos prédios que
a circundam, sua propria soliddo ou a de
outrem. Ao se instalar em seu atelié inferimos
seu universo: ela continua a utilizar as formas
dos prédios que apontam em sua janela, as
absorve e, entrelagando espagos, cores, linhas,
constréi um manto de formas luminosas.

Soliddo, 1966/67, dleo sobre tela.
Col. particular

A aproximagdo com uma representagio
mais realista retorna na produggo dos altimos
anos. Nos guaches dessa fase a composigdo
se faz através das cores. Sdo obras em
tons de azul expressivo, verdes intensos,
vermelhos chamativos, as quais as formas sdo
subordinadas.

Alice cria seguindo sua circunstincia,
construindo formas e cores ao longo desses 70
anos. N3o vejo em sua obra uma complicada
operagdo para criar formulas e teorias. Parece-
me mais uma sabia intuigdo do como fazer,
do como expressar seu arguto olhar sobre
as coisas. Ela nfo é somente abstrata, nem
puramente colorista - ¢ uma e mesma coisa.
Uma significativa leitura é percebé-la na sua
totalidade, a maneira como trabalha o espago,
as formas e as cores. Como disse Kandinsky,
“é a harmonizagdo do conjunto na tela que
realiza a obra de arte”. Com certeza, € essa
harmonia que vejo na obra de Alice Brill.

Produgio e impressdo
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