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A praxis arffstica, enquanto processo de investigacdo e
descoberta, busca sua consolidacdo estético-polefica por
meio de proposicdes, problematizacées e esfratégias que
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tornam objetos e realizacdes, conhecimento e conteddo
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proposicdes do fema apontado pela revista, & saber: livio de
artista, intervencées gréficas, multiplo, edicdo, apropriacéo
entre outras abordagens que optei por chamar neste texto
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De volta ao comec¢o

O tema Publicacdes de artistas: abordagens abre um campo imenso de possibilidades, ao
mesmo tempo em que é um desafio para artistas, estudiosos, editores e assemelhados. Para quem
lida diretamente com o contexto da Arte, especialmente a partir de sua praxis e de seu ensino, o
tema aponta uma dimensao problematizadora ao motivar diversas proposicoes investigativas. Como
professor, artista e pesquisador proponho discorrer e reelaborar as nogoes levantadas pela chamada
e revelar um percurso autoral. Entendo que a Arte, como um campo de conhecimento, comporta
simultaneamente pelo menos trés vertentes: o da busca e pesquisa, o da produgao e consolidacao,
e o da entrega e difusao. Neste sentido, a praxis artistica, enquanto processo de investigacao e
descoberta, busca sua consolidagao estético-poética por meio de proposicoes, problematizagoes e
estratégias que colocam em discurso os processos e os resultados. Tais resultados se tornam objetos
e realizagoes, conhecimento e conteldo emanados do contexto da Arte ou do saber artistico. Assim,
0 processo criativo nao se distingue nem se separa de seus produtos, tampouco do conhecimento do
qual originou ou que gerou: um alimenta o outro e, consequentemente, ambos alimentam a cultura
humana, é assim que entendo a importancia da Arte para e na sociedade. Como professor, artista e
pesquisador, desenvolvo um projeto de pesquisa intitulado: Expressao Grafica e o Campo Expandido
do Desenho. Esse projeto tem por objetivo distinguir alguns dos elementos fundantes do percurso
criativo que ampara o processo do desenho tomado como um recurso de abordagem, mas nao como
0 objeto exclusivo da abordagem. Neste caso, embora a investigacao se dé a partir de aportes de
carater grafico, nao se restringe a ele: o processo grafico € um motivador ou, como se pode dizer,
uma constante. O que interessa sao as variaveis e como tais variaveis surgem, surgiram ou podem
surgir a partir das observagoes e analises desenvolvidas por meio da praxis artistica ou do ambiente
de ensino. Assim o ato criativo e criador é gerador de produtos e, ao mesmo tempo, de conhecimento
que nomeio, para efeito de compreensao, de Constructos. Parte dos trabalhos desenvolvidos no
citado projeto dialogam com algumas proposicdes do tema apontado pela revista, a saber: livro de
artista, intervencodes graficas, multiplo, edicao, apropriacao entre outras abordagens que optei por
chamar neste texto de Editoria Artistica.

O ser humano comecgou a se manifestar ou se expressar por meio de imagens na pré-
historia, de la para ca, nao parou mais. Contudo nao se sabe quais eram as intengoes originais
da criacao daquelas imagens nas paredes das cavernas. Supde-se que fosse pela necessidade
de sobrevivéncia e fossem criadas durante rituais de propiciacao, vislumbrando ou supondo o
potencial magico-simbolico que tivessem. Esta é a versao ou hipdtese mais difundida e aceita. No
entanto, pode-se pensar também que as realizava pelo simples fato de que era capaz de fazé-las
e se encantar com isso. O motivo ou funcao que dava a elas nao importa, importa sim os modos
como desenvolveu estratégias, procedimentos, técnicas, meios e materiais para realiza-las.

Sabe-se também que se criava imagens nao figurativas, signos ou simbolos, que imprimia
imagens das maos, pintava, desenhava, modelava e esculpia figuras reconheciveis, esquematicas,
naturalistas, enfim, aqueles individuos dominavam varios procedimentos que se podem classificar
de “técnicos”. Talvez tenha sido por isto e, por nao se saber o que significam, que essas imagens
sejam associadas a Arte desde suas descobertas no século XIX. O raciocinio parece légico: Se
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chamavam de Arte tudo o que o artista fazia naquela época como Desenho, Escultura, Pintura,
Gravura, logo, tudo aquilo que aqueles seres humanos faziam na pré-histéria também podia ser
Arte. Portanto ao contrario de debater a esséncia do processo, optou-se em incorporar tudo numa
s6 categoria, a da Arte. Para reforcar, basta lembrar que o Neoclassicismo imperava no século XIX,
0 que valia era a tradicao e as “Belas, Belissimas Artes”.

Assim, pensar a Arte implica também em pensar o que ela é. Esta tem sido uma das
questoes fundadoras de varias teorias que amparam, estudam e analisam as manifestacoes
artisticas desde a antiguidade, comecando pela Filosofia, depois pela Historia, Estética,
Arqueologia, Antropologia, Etnografia, Sociologia, Semiotica e até a Psicologia. Enfim, explicar ou
tentar achar razdes subjetivas ou objetivas para as manifestacoes artisticas, sempre ocupou boa
parte da reflexao de pensadores e estudiosos e, mesmo assim, nao ha uma so interpretacao que
cubra ou explique a Arte como um todo.

Para cada época ou lugar ha um modo de pensar e entender a Arte, por isso, € necessario
se conformar com a multiplicidade, como disse Frederico de Morais em seu livro “Arte é o que eu e
vocé chamamos Arte: oitocentas e uma definigoes sobre Arte e o Sistema da Arte” (2002).

Para efeito pedagogico, digo que “Arte é a manifestacao estética da humanidade”. Uso
este recurso tautolégico como meio para discutir e debater a presenca da Arte no contexto social.
Embora ele reafirme o ébvio que Arte é Manifesta e tal manifestacao ¢ Humana e tem carater
ou finalidade Estética, logo, nao ha nenhuma contradigao, mas redundancia. Ressalvo que é um
procedimento metodoldgico para pensar a presenca da Arte na sociedade e desenvolver reflexdes
e conteudos no campo das teorias da Arte.

No Ensino da Arte nao ha como isolar a teoria da pratica, pois, em sintese, sao frutos do
mesmo processo: o criativo. Originariamente, o ser humano produziu algo que passamos a entender
e chamar de Arte, entretanto, isto nao partiu de um pressuposto teorico prévio e intencional,
mas espontaneo. Classificar algo com base em um conceito ou dar-lhe uma pertinéncia categérica
€ uma agao a posteriori e nao a priori. Antes de fazer nao se sabe, antes de observar, verificar,
constatar, experimentar nao se conhece. Quando Merleau-Ponty, discute no capitulo | do seu
livro “Fenomenologia da Percepgao” (1999), o Cogito de Descartes, deixa claro que o pensamento
racional nao é suficiente para cobrir todas as possibilidades das quais o ser humano, enquanto
mente e corpo, € capaz de abarcar e que, apenas a racionalidade construida por meio de uma
logica dedutiva nao é suficiente para o conhecimento pleno. Portanto, o conhecimento resulta
da somatéria de todos os fragmentos, experiéncias, vivéncias e tudo ao que se esta submetido no
mundo e na cultura, é isto que forma um individuo singular e distinto de todos os outros, definindo
sua personalidade e potencialidades.

Portanto, também é assim que todas as experiéncias estéticas empreendidas e realizadas
pelo ser humano acabam, de um modo ou de outro, sendo pessoais e subjetivas mesmo que,
depois, se integrem a um processo coletivo ou histérico que pode ser classificado dentro de uma
média de realizacdes que servem de apoio as teorias, escolas e estilos como se fosse uma busca
coletiva e nao um gosto ou interesse de um grupo ou de uma classe dominante. Assim nao ha,
enquanto poética, uma sé “pintura”, uma sé “escultura”, mas diversas delas que assumem modos de
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ser e existir diferenciadas entre si, mesmo que os processos constitutivos, técnicos e efeitos visuais
se assemelhem. Deve-se admitir que cada artista € um individuo que se manifesta por meio de
uma poética prépria, mesmo que a aparéncia do que faz possa ser, momentaneamente, classificada
como algo coletivo, dadas as circunstancias socioculturais em que se viveu ou vive. Entao, pode-se
dizer que ha uma personalidade objetivada ou subjetivada. A objetivada é aquela que dialoga com
seu tempo e lugar e coaduna com o que se espera dele, e a subjetivada é aquela que o distingue e
separa dos demais. A Arte produzida e organizada a partir das Academias buscavam a hegemonia
ou a “objetividade”, ao passo que o advento da Modernidade investiu na ruptura com os modelos,
ou seja, na “subjetividade”.

O Desenho como Constructo Conceitual da expansao poética.

Tomarei o conceito de Desenho para iniciar e orientar o raciocinio proposto para o
desenvolvimento deste texto ja que o tema é a publicacao de artista. A palavra Desenho condensa
em si a tradicao da criacao como, também, da representacao imagética ao longo da historia. O
desenho é entendido tanto como processo, quanto produto, sua realizacao pragmatica requer
dominio de habilidades cognitivas e psicomotoras, meios e procedimentos, materiais, instrumento e
suportes para dar-lhe existéncia. O resultado, em nossa lingua, € chamado Desenho. Independente
dessa dupla personalidade conceptiva, o desenho cumpre diferentes fins no contexto social e
cultural. Ele é expressao, ideia, projeto, objeto e adota ou assume diferentes formas e aparéncias
e funcdes, dentro ou fora do campo da Arte Visual.

O vocabulo Desenho serviu para nomear as intervengoes graficas em superficie realizadas
desde a pré-historia até o advento do Modernismo, o periodo que compreende o final do século
XIX e inicio do século XX. Neste periodo, varios artistas e movimentos artisticos romperam com a
tradicao estética de base Académica, oriunda da fundagao das Academias de Arte no Renascimento
e aprofundada pelas Academias de Belas Artes na Franca novecentista. Este rompimento instaura
as inovacoes estéticas e conceituais que definiram as raizes da Arte Visual para os séculos XX e
XXI. Neste contexto, o Desenho deixa de ser uma representacao visual figurativa que, no todo ou
em parte, correspondia ao que se conhecia no mundo natural, e se torna um campo de investigagao
grafica no qual a prioridade passa a ser a experimentagao e nao mais ou apenas a imitagcao ou
representacao do visivel.

Tradicionalmente pode-se dizer que o Desenho resulta da interacao de algo “desenhante”
sobre um suporte “desenhavel”, obviamente mediada por alguém ou, de novo “algo”. Nesse caso,
algo pode se referir a muitas coisas. O primeiro algo se refere a instrumentos, meios, ferramentas,
aparelhos e recursos capazes de deixar marcas, tragos, sinais graficos que possam ser entendidos
ou interpretados como Desenho. O segundo algo se refere as pessoas que podem manusear,
repito, instrumentos, meios, ferramentas, aparelhos e recursos capazes de deixar marcas, tragos,
sinais graficos que possam ser entendidos ou interpretados como Desenho, como também, as
circunstancias e situagoes encontradas no mundo natural ou artificial que correspondem a ideia ou
efeito de Desenho como rupturas, marcas, quebras em superficies quaisquer que, de um modo ou
de outro, resultem numa interpretagao como Desenho.
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No primeiro caso € comum reconhecermos como desenho marcas e rastros de propriedades
graficas, em geral lineares e restritas a tragos estreitos e limitados em termos de dimensao, com
riscos, rabiscos, ranhuras e assemelhados, realizados com base nos gestos relativos ao manuseio
dos recursos ja citados anteriormente. O segundo caso, o que se relaciona ao ambiente, se refere
as marcas, indicios, indices, rastros, rasuras, resquicios encontrados ao redor e que, de um modo
complacente e ampliado, admite-se ou considera-se a sua interpretagao como Desenho. Isto se
refere, por exemplo, a rachaduras encontradas em rochas que, embora nao tenham sido realizadas
pela vontade ou interesse de alguém ou algo, resulta em marcas graficas capazes de serem assim
admitidas. Isto acontece o tempo todo, basta olhar ao redor as rachaduras em parede, no solo, nas
arvores. A persisténcia de um galho que se move insistentemente arranhando o solo ou a parede
e gera, inesperadamente, Desenhos. A textura e rugosidade das superficies sejam dos corpos, dos
objetos e suas dobras ou simplesmente a projecao de sombras numa superficie irregular. Estamos
cercados de Desenhos.

Expandir o desenho é retira-lo do lugar comum ao qual foi concebido e consolidado
ao longo da historia, e ensaiar seus potenciais e possibilidades que fogem, dialogam ou alteram
seu status quo. Conceitualmente, varios artistas operaram nessa linha de raciocinio adotando a
expansao, ampliagao, hibridismo ou sincretismo de novas possibilidades expressivas. Portanto, o
processo criativo nao se esgota, ao contrario, se desdobra, amplia e expande.

A Pesquisa em Arte como conhecimento.

A tradicao da pesquisa, como campo de investigagao, considera como objetos de estudo
os produtos de uma dada area de conhecimento. As pesquisas em Arte sao orientadas segundo duas
vertentes: Pesquisa sobre Arte, que se dedica as investigagoes das realizacoes das préprias Obras
de Arte e a producao intelectual de seus estudiosos e, a segunda vertente, a da Pesquisa em Arte
se refere a investigagao dos processos técnicos, estéticos e conceituais constituintes das Obras
de Arte e desenvolvidos pelos seus produtores. Tanto a pesquisa sobre quanto em Arte se tornam
conhecimento. Neste sentido, o projeto que desenvolvo se dedica a Pesquisa em Arte, em especial,
ao corpus constituido pela producao artistica em diferentes poéticas e da qual o Desenho faz parte.

Durante muito tempo, predominou o entendimento de que a producao em Arte Visual
consistia apenas no desenvolvimento de habilidades motoras e de observacao, mas o advento do
Modernismo possibilitou a instauragao do experimentalismo em Arte, bem como, a exploragao
de aspectos conceituais, expressivos e inventivos tipicos da criagcao artistica que, antes, pelos
procedimentos das Academias tradicionais, nao eram relevantes. Desde entao, tanto os artistas
Modernos quanto os Po6s-Modernos, consolidaram a Pesquisa em Arte como procedimentos
essenciais ao desenvolvimento de suas poéticas.

Acredito que as mudangas nas estratégias discursivas sao amparadas pelas alteragoes nas
estratégias criativas. Neste aspecto a produgao artistica nao se detém mais no aprofundamento
técnico ou nas habilidades manuais exigidas pela performance virtuosistica de seus artistas, mas
na constituicao autbnoma de suas Poéticas. Basta lembrar que o conceito de Poética vem do Poien
grego e se refere ao fazer, ao processo de constituicao de uma linguagem, e nao ao aspecto lirico
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de um poema. Independente da modalidade expressiva adotada pelo artista, seja visual, sonora,
cénica ou literaria o que se busca € a valorizagao dos processos construtivos antes de qualquer
observacao de carater tematico ou descritivo.

A praxis artistica, embora pragmatica, nao se refere apenas ao aspecto técnico,
recorrendo de novo aos gregos, a Tekné como componente pratico/genético ou mesmo motriz, nao
prescinde da Epistéme, como base conceitual ou teorica, cognitiva e afetiva por assim entender.
Neste sentido, Teoria e Pratica fazem parte de um mesmo processo investigativo e constitutivo do
qual a Arte nao se afasta.

A obsolescéncia dos modelos, moldes ou canones da tradi¢ao passa a ser uma tendéncia
da arte desde a Modernidade, por isso, a investigagao de carater formativo, estrutural, formal e
conceitual, centrada na praxis artistica merece maior atencao dos produtores e criadores, e nao
mais a busca ou adequagao ao gosto reinante e dominante. Nao basta saber fazer, mas ir além e
mais alto do que simplesmente fazer para conceber, gerar novas possibilidades e tendéncias.

Ao mesmo tempo em que estas transformacdes estao em curso, também mudam os
procedimentos de difusao e ensino no campo da Arte.

Se para a Arte tradicional a habilidade do artista era suficiente para representar as
alegorias miticas, historicas e religiosas de carater tematico e narrativo, para o artista moderno é
essencial o investimento e aprofundamento das questoes estéticas e conceituais. Suas investigacoes
passam a explorar os aspectos formativos, os processos e procedimentos artisticos como meios
de producao de sentido e nao apenas como representagoes. Neste alinhamento, as questdes
prioritarias da Arte agora focam os procedimentos discursivos, sua constituicao semioldgica e nao
somente formal. Seu interesse nao se restringe a representacao do visivel, mas a sua presenca
enquanto significacao, constituindo-se nao mais e apenas como um campo do fazer, mas sim como
um Campo de Conhecimento e, portanto, capaz de suportar a pesquisa, seja sobre ou em Arte.

Editoria Artistica.

Pode-se dizer que a partir do Modernismo, a Arte assumiu a busca por sua autonomia,
ou seja, adotou a liberdade de concepgao, expressiva, criativa e propositiva que possibilitou o
surgimento das manifestagoes nao hegemonicas controladas pelo sistema dominante. Bem, este
foi o comeco do que vimos acontecer com as Vanguardas Historicas e pds-vanguardas como a
ideia de Pés-Modernidade. Os desdobramentos deste processo conquistaram a possibilidade de
os artistas assumirem suas identidades e suas peculiaridades, de tal modo que a personalidade
ou personalizacao de suas obras acabaram por se distanciar do gosto e do entendimento comum.
As fronteiras dos géneros tradicionais foram rompidas, anuladas, mescladas, hibridizadas e
sincretizadas de tal modo que um desenho ou pintura nao se referiam mais ao desenho ou a
pintura tradicionais, mas sim a um processo propositivo no qual tanto desenho quanto pintura, ou
qualquer outra poética, se tornaram passiveis de insercao, inclusao, alteracao ou melhor dizendo,
proposicao. A partir de entao nada mais é como antes e nada sera igual depois.

Neste alinhamento trago o conceito de Editoria Artistica. Editoria no campo da Arte se
distingue da ideia de Edicao Editoracao e Editoria tradicionais, comumente ligadas ao contexto das
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publicacdes verbais impressas, ilustradas ou nao. Neste caso, o tema Editoria evoca a possibilidade
de olhar para os procedimentos editoriais tradicionais sob um viés subversivo, subvertido e
transformador recolocando-os, revisitando-os, revisando-os e ressignificando-os no campo
das manifestacoes artisticas contemporaneas como estratégias dignas da Historia da Arte e do
Ensino em/de Arte. Neste sentido o artista €, além de criador, o curador e editor de seus projetos e
proposicoes a exemplo das Publicacoes de Artista.

O apagamento das fronteiras discursivas da Arte Visual possibilitou a expansao dos
processos criativos e propositivos, portanto, nao ha mais bordas ou limites. Nao ha, necessariamente,
modelos ou modismos a seguir, mas sim o caminho que cada um adota como propositor e assume
e se manifesta. E neste sentido que o artista, ao contrario de ser apenas aquele que realiza algo
que a sociedade espera dele, rompe com esta expectativa e se torna o editor de um projeto sui
generis. Estabelece principios, pressupostos, processos e 0s executa em busca do alcance de suas
posturas e potencialidades, independente de agradar ou nao, estar ou nao alinhado as tendéncias
atuais. E aqui que a importancia da Pesquisa em Arte se consolida e se torna também auténoma e
geradora de conhecimento, ja que este campo de pesquisa nao se configura como uma replicadora
de modos consagrados em busca de generalizagdes, mas sim como um ambiente aberto para novas
possibilidades e experiéncias estético-culturais que podem ser, inclusive, Unicas.

No resumo deste texto disse ser necessario considerar trés vertentes no contexto da
producao artistica: o da busca/pesquisa, o da producao/consolidacao e o da entrega/difusao. Desde
sempre tais vertentes ou caminhos estao inerentemente ligadas aos processos e procedimentos
artisticos. A primeira vertente contempla, entre outras possibilidades, os interesses, pressupostos e
as intengoes que motivaram, estimularam ou provocaram a criagao. A segunda instancia contempla
0s processos e procedimentos “realizatérios”, configurativo, que dao existéncia as Obras de Arte
e integram os objetivos iniciais e seu desdobramento social. A terceira se refere ao momento ou
as condigoes em que tais Obras de Arte sao vistas, acessadas, apreciadas por parte do publico, da
sociedade e demais instancias culturais que constituem o sistema social ou de Arte credenciando-
as ou nao. Esta terceira vertente, de carater e de dominio social, € sempre o gargalo da Arte e dos
artistas, pois o sancionamento positivo ou negativo resultante do enfrentamento com a sociedade,
os sistemas criados por ela para exercer seu poder é que podera proporcionar ou nao, ao artista ou
as Obras de Arte, sua permanéncia na cultura oficial ou relega-lo a marginal.

Considerando, segundo o ponto de vista aqui adotado, o artista é principal responsavel
pelas duas primeiras vertentes, mas tem pouca ou nenhuma interferéncia na terceira, nesta é refém
do sistema e, como tal, depende dele. Isto nao quer dizer que todos artistas sofrem desse mal,
talvez, sim, a maioria deles. Poucos sao aqueles que lancam tendéncias agraciadas pelo sistema,
especialmente, pelo mercado de Arte e conseguem manter sua producao em sintonia com o poder
econdmico, a ponto de viverem exclusivamente de sua producio. E neste momento que a gestdo
do artista como curador de sua producao se confunde ou se desdobra na curadoria de suas mostras
quando entrega a sociedade aquilo que realiza.

O artista é, em oposicao ao sistema dominante de Arte e social, instado a se manter
firme e conformado a fungao contemplativa e intuitiva como entendia Benedetto Croce (1997),
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como responsavel pelas ocorréncias estéticas no contexto social e nao mais restrito as funcoes
ornamentais, ideoldgicas ou operativas que os submetiam ao gosto dominante. Assim, é necessario
admitir que hoje, quando o artista cria, nao o faz motivado pelo sistema, mas pela condigao humana
que o instaurou no contexto da Arte. Aqui se justificam as quebras de fronteiras e delimitacdes de
géneros ou de poéticas. E aqui que as hibridacdes, sincretismos e experimentacdes apropriativas,
ressignificativas se justificam e se consolidam.

Publicacoes de Artista ou Proposicoes Autorais.

Nos idos da década de 70-90 do século XX, dois pensadores italianos tentaram delimitar
e explicar as questoes das manifestagoes artisticas que surgiam com intensidade desde finais das
décadas de 50-60 deste mesmo século: Umberto Eco e Luigi Pareyson. Ambos mostram relacoes
com a estética de Benedetto Croce e as consolidam dentro de um pensamento mais sintetizado
nomeado por Pareyson como Teoria da Formatividade. Igualmente, destacam o surgimento de
processos e procedimentos abertos no sentido de que estava em curso uma tendéncia relevante:
a busca pela autonomia artistica que retirou a Arte do lugar comum e hegemoénico que esteve
vinculada até, praticamente, fins do século XIX, e a moveu para uma nova posi¢ao que possibilitou
aos artistas optarem por novos procedimentos e proposicoes personalizadas, ampliando tanto os
processos produtivos quanto apreciativos.

Tal postura foi corroborada por outros autores como, por exemplo, quando Clement
Greenberg levanta as preocupacdes “exploratdrias” do Modernismo e identifica seu processo
de criacao como “Formalista” ou quando Rosalind Krauss publica, em 1979, “A escultura no
campo ampliado”, que reforca o apagamento das fronteiras poéticas ou de “linguagens”, como
se costumava chamar as diferentes modalidades de criagao artisticas. Tanto uns, quanto outros,
apontam para as transformacgoes que vao caracterizar as tendéncias da Arte contemporanea. O que
se viu, desde entao, foi que houve uma ruptura substancial em relacao aos modos tradicionais de
produzir Arte e em relacao aos conceitos, valores e concepgdes do que seria ou do que € Arte na
atualidade. E nesta linha de raciocinio que, desde meados do século XX, entram as reflexdes sobre
as Publicacoes de Artista, independente dos meios, formatos ou modos como tais publicacdes
assumem para existir no contexto da Arte.

Destituir os objetos de suas fungoes originais ja havia sido uma das prerrogativas Dadaistas
e depois Neo-Dadaistas. Mais tarde as questdes cotidianas sao estendidas para a apropriagao do
meio industrial, instauragao e ampliagao da Cultura de Massa, explicada pela Escola de Frankfurt
como tipica dessa época, batizando tais manifestacdes como produtos da Industria Cultural, cuja
representacao mais emblematica se da por meio da Pop Art e seus desdobramentos.

Nao é incomum, inapropriado, ou inusitado que as manifestagdes artisticas sejam
ampliadas ou expandidas e operem segundo critérios ambivalentes ou polivalentes nos quais
diferentes meios e modalidades de expressao sejam integrados ou interdependentes, criando
novos modos de fazer e ver, que investem em novas estratégias de produgao artistica e ampliam
este campo de conhecimento.

Portanto as Publicacdes de Artistas sao, em sintese, Proposicoes Autorais ja que a autoria
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€ um dos recursos mais genuinos das Obras de Arte com base no que Walter Benjamim discutiu no
seu texto: “A Obra e Arte na era de sua reprodutibilidade técnica”, de 1935-36. Entre outras questoes,
o texto debate a perda do que chama de “Aura”, espécie de originalidade e individualidade da Obra
de Arte, ja que sua imagem nao estaria mais e apenas contida na propria Obra enquanto existéncia
material, mas reproduzida e distribuida muitas e muitas vezes em diferentes e diversos veiculos,
cujo resultado seria, por assim dizer, a banalizacao de sua existéncia ou perda da Aura. Talvez tenha
sido justamente esta suposta perda da Aura que tenha levado a Arte a trilhar caminhos onde a
Aura, entendida agora como um elemento de valor Unico e exclusivo, voltasse a incorporar suas
manifestacdes, mas nao por meio de uma imagem constituida materialmente num suporte, cuja
objetualidade reduziria em si a propria esséncia, mas por meio de Proposicdes que passam a ser
agora Mutatis Mutandis as novas possibilidades de existéncia das Obras de Arte.

Assim Escolas e Estilos desaparecem em funcao de apropriagoes, releituras, reciclagem,
revisoes e outras estratégias que levam a ressignificacao de valores que antes pareciam estagnados
e permanentes agora fluem, alteram, alternam e sobrevivem a mesmice da Cultura Enlatada
capitaneada pelas midias de comunicacao social destinadas ao consumo de massa.

Proposicoes e Desdobramentos.

Eu me posiciono, no contexto da Arte, como Professor/Artista/Pesquisador: Um
profissional do ensino num campo de conhecimento, cuja responsabilidade é problematizar
questoes do conhecimento sobre e da Arte, tanto no que diz respeito ao seu conhecer quanto ao
seu fazer e em ambas situagoes o que mobiliza tais agoes é a pesquisa em e sobre Arte. Nao separo
ou distingo uma ou outra funcao ou situacao, entendo que as trés caracteristicas permanecem
superpostas e as pessoas que se dedicam ao Ensino de Arte sabem disso ou, pelo menos, intuem.
Talvez uma delas se destaque em relagao as outras, contudo, todas elas, queiram ou nao, fazem
parte tanto da formacdo quanto da vida profissional nesta area de ensino. E 6bvio que me refiro,
especialmente, a quem realizou sua formagao no campo da Arte, ou seja, frequentou um curso
superior de Arte, bacharelado ou licenciatura, e se preparou para o exercicio docente nesta area.
Nao desconsidero e nao distingo quem se preparou em cursos correlatos e, por um motivo ou por
outro, se encaminhou para este campo de ensino. Apenas esclareco que adogcao de uma postura
docente em cursos de Arte e as responsabilidades inerentes sao as mesmas para quaisquer nivel
educacional, do fundamental ao superior. A postura pedagdgica neste campo de ensino propugna
esta funcao triadica: de Professor, Artista e Pesquisador.

Assim, me sinto impelido a complementar tais reflexdes com realizacoes estéticas que realizo.

A metodologia de trabalho que adoto parte da organizacao do processo criativo em torno
de séries propositivas. Cada uma delas se ocupa de propostas que partem de problematizacdes de
carater estético, técnico ou conceitual. Delimito uma ideia ou uma vertente de pesquisa estética
por meio de problemas e conceitos, no intuito de organizar o processo criativo sem reduzi-lo ou
estreita-lo em demasia, assim as séries podem tanto se expandir quanto se contrair, dependendo
de seus desdobramentos. Podem se aprofundar ou se desmembrar de acordo com o processo/
percurso criativo, o mais interessante é que podem nunca terminar.
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Uma série pode se iniciar com uma ideia, conceito ou como resultante desdobrado de uma
obra que surgiu de modo espontaneo. Nao ha regras absolutas, mas experimentacoes e reflexdes
de carater estético, técnico, conceitual, historico entre outras possibilidades. Isto pode gerar bons
ou maus resultados, pois 0 que importa € o processo em si, o resultado é apenas uma decorréncia
dele. Neste sentido, a preocupagao nao toma como meta o circuito ou o sistema de Arte, mas
o desenvolvimento do processo de conhecimento e realizacao em si mesmo. Eventualmente os
resultados podem ser mostrados por meio de exposi¢oes ou publicagoes, mas estes nao sao os
objetivos prioritarios. O que move a producao € o exercicio pragmatico do fazer e o pensar artistico
como subsidios para o contexto de ensino no qual me insiro.

Feitas tais ponderagdes passo a mostrar alguns exemplares resultantes das séries em
desenvolvimento. Esclareco que todas as fotos sao de minha autoria, nesse caso, as figuras indicam
apenas a origem e sequéncia no texto.

Projeto “EX LIBRIS”

Figura 1 - Colecao de Ex Libris, vista das contracapas. Arquivo do autor.
Figura 2 - Colecao de Ex Libris, vista das lombadas. Arquivo do autor.

Por séculos, os livros foram os repositorios do conhecimento. Grande parte do saber
obtido pela humanidade foi condensado, preservado e difundido por eles. Embora o mundo atual
disponibilize muitos meios de acesso a informacao, os livros nao foram superados e talvez nunca
sejam. Mesmo que possam no futuro desaparecerem, é provavel que sejam mantidos como objetos
de interagao e manipulagao. Nesse sentido é que os problematizo nessa série: nao apenas como
continentes de informagdes conceitos e teorias, mas pelo simples fato de proporcionarem o
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Figura 3,4 e 5 - Isaac Camargo, livro “Desmemérias” (detalhes da capa, contracapa e miolo). Arquivo
do autor.
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manuseio, o toque. O ato fisico do toque que da acesso ao conteldo também da acesso ao tato e a
textura do material, assim o conhecimento nao se da simplesmente pela busca do cognitivo, mas
evoca também o aspecto afetivo.

Sao esses afetos que os caracterizam e os tornam importantes como objetos. E a sua
“objetualidade” que faz deles, outrossim, um recurso criativo e, quando dispensados de sua fungao
ou valor cognitivo, podem ser adotados como suporte material para a realizagao e desenvolvimento
de obras de arte. Transformados em Livros de Autor ou Livros de Artista cobrem um género ou
categoria poética que atua na arte contemporanea desde a década de sessenta do século passado,
e perdurara por muito tempo a medida em que se torna parte importante das manifestacoes
artisticas.

Ex Libris é a locugao latina que define a propriedade de um volume ou de uma colegao
usada para identificar posse de livros. Em geral essa locucao foi e permanece usada para a criagao
de marcas pessoais com carimbos, sinetes ou selos, destinados a identificar propriedade de alguém
por meio da impressao em suas contracapas ou paginas. Assim adotei este titulo e fiz uma marca
para explorar e desenvolver trabalhos nos quais interfiro, altero, adultero, modifico e ressignifico
estes suportes estabelecendo um dialogo entre o livro e o nao livro, transformando-o numa
unidade estética: o livro de artista.

Me apropriei de um conjunto de livros em capa dura, editados como uma colegao de
romances na década de 1950, ja desgastada. Cada um deles foi reconstruido segundo um tema; a
exemplo dos titulos dados aos livros que evocam seu conteudo tematico, fiz com que evocassem
circunstancias e situagoes inusitadas convocando o espectador para novos olhares e sensagoes.
Esta série é composta por quatro unidades: O Livro das Desmemorias; O Livro dos Segredos, O
Livro de Rorschach e o Livro dos Apagamentos. Cada volume apresenta uma lombada vermelha de
aproximadamente 3 cm. das quais foram suprimidas as indicacoes de titulo e volume da colegao
com aplicacao de tinta preta, capa e contra capa em tecido marrom amarelado com altura de
21cm e largura de 15cm.

O Livro das Desmemdrias foi realizado a partir da retirada do miolo interno do livro,
substituindo as folhas de guarda em branco, sem texto e estruturando seu formato por meio de
placas acrilicas transparentes, tornando-o vazio, onde a auséncia de suas folhas e conteudo verbal
estimula a reflexao sobre o esvaziamento. Um livro em que sua esséncia desaparece e, em seu
lugar o vazio, a auséncia de conteudo &, de fato, seu sentido, ou seja, seu contetdo conceitual.

O Livro dos Segredos foi produzido a partir da abertura de uma janela na capa frontal
e colocacao de um retangulo de vidro através do qual se vé uma chave que, por sua vez, é
refletida por um espelho colocado atras dela fazendo com que a imagem do observador/leitor
seja incorporada pelo livro e, dentro dele, o apreciador seja a ele incorporado. Assim, o que se
pretende € que o leitor seja colocado em confronto com seus proprios “Segredos” no sentido de
abrir uma “conversa” entre o conceito do livro, o conceito de segredo proporcionando uma relagao
dialdgica entre obra e observador.

ESTADO da ARTE Uberlandia 150 v. 1 n.2 p.139-159  jul./dez. 2020



Figura 6 e 7 - Isaac Camargo, livro “Segredos”. Arquivo do autor.

O Livro de Rorschach é baseado na ideia do teste de mesmo nome desenvolvido
pelo médico alemao Hermann Rorschach, no inicio do século passado, tomando por base
a Klecksographie, que sao figuras obtidas por meio de manchas criado por Justinus Kerner. O
teste original usa pranchas com imagens simétricas para auxilio de diagndstico psicolégico. A
ideia foi criar uma relagao entre a leitura, ou seja, o folhear do volume que, a cada conjunto de
paginas revela uma imagem quase que totalmente simétrica, ¢ exemplo do teste de Rorschach.
Nessa “leitura” o leitor é levado ao dialogo com as imagens, sem qualquer referéncia ou controle
externo, assim, € livre para interpretar ou simplesmente observar a sequéncia sem restricoes ou
parametros criando seus proprios dialogos.

Neste caso o livro foi desmontado, sua estrutura interna foi pintada e submetida a
impressoes em monotipia de imagens bifidas e depois remontado.

O Livro dos Apagamentos foi realizado a partir da desmontagem da estrutura interna do
livro e aplicagao de tinta negra em todas suas paginas eliminando ou dificultando a leitura do texto
verbal. Posteriormente o livro foi remontado e suas paginas, ao invés de possibilitar o acesso a
informacao verbal contida no texto o leitor fica exposto a interpretacoes variaveis o que o convida
para um dialogo entre o improvavel e o possivel.
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Figuras 8, 9 e 10 - Isaac Camargo, livro “Rorschach” (detalhe). Arquivo do autor.



Figuras 11, 12 e 13 - Isaac Camargo, livro “Apagamentos” (detalhe). Arquivo do autor.



Projeto Transposicao Fotografica. “Multiplo Metalico”.

Chamo de Transposicao o trasladar uma imagem de um suporte para outro, neste caso
fotografias. Convencionalmente a producao de uma fotografia se baseia no registro de algo que
esta diante da camera e, consequentemente, na edi¢ao disso, ou seja, na transferéncia da imagem
captada para um suporte ou condigao visivel para outrem.

Nos seus primeiros momentos as fotografias eram registradas nos préprios suportes em
que eram tomadas, mais tarde, entraram em cena 0s negativos e, consequentemente, foi possivel
realizar a replicacao de uma mesma imagem, portanto a questao da reproducao passa a fazer
parte e a ser uma de suas caracteristicas. Nesse sentido elas se assemelham as gravuras que, a
partir de uma sé matriz, replicam a mesma imagem, coincidentemente, as fotografias surgiram
exatamente das tentativas e replicacao de imagens, sendo que Joseph Nicephore-Niepce buscava,
no século XIX, a reprodugao de imagens em sistemas graficos quando conseguiu realizar imagens
por meio da luz, sendo considerado o criador da fotografia. Assim a multiplicagao se torna um de
seus principais potenciais discursivos e possibilitou o desenvolvimento de multiplos ja que cada
fotografia poderia receber alteracdes na sua replicagao, ou seja, poderia ser editada.

A ideia de Transposicao que apresento aqui toma a fotografia a partir do conceito de
replica¢do e de edicao recorrendo a processos alternativos para a construcao de multiplos usando
a referéncia das primeiras fotografias, que eram registradas em placas de metal, a exemplo das
gravuras realizadas na época.

Para este processo, selecionei algumas fotografias que havia tomado e as converti em
preto e branco e alto-contraste e as inverti para usa-las como matriz. Como nao queria usar a
quimica fotografica nem os processos fotograficos atuais, a solugao que se mostrou mais viavel foi
imprimir as imagens por meio de impressora a laser convencional em papel couchet 75grs.

O metal que escolhido foi o aluminio, pelo simples fato de que seria facil obté-lo
reciclando um produto disponivel no cotidiano.

Testei duas possibilidades para fazer com que a imagem passasse do papel para o metal:
uma é por meio do calor, outra é usar um solvente a base de tolueno, em geral Thinner ou acetona.
Nos dois processos, depois do papel ser “colado” na superficie do metal, basta umedecé-lo para
que, aos poucos, se dissolva e a imagem permaneca no metal.

Cabe ressaltar que, justamente, por se tratar de um processo rudimentar, seus resultados
sao tao precarios quanto as primeiras imagens obtidas pelos primeiros fotdgrafos. Mas isto, ao
contrario de ser um defeito, € uma qualidade ja que as imagens estao sujeitas a alteragoes tonais,
rasuras, bolhas, fragmentacoes e outros incidentes e acidentes inesperados que, ao invés de
inutiliza-las, lhes dao individualidade e personalidade. Deste modo, a precariedade do processo
passa a ser um elemento de distingao fazendo com que cada imagem seja um original e nao apenas
uma cépia, assim sao obtidos estes Mdultiplos.
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Figura 18 - Foto digital tomada dos menires da Praia de Coqueiros em Florianépolis - SC. Arquivo do autor.
Figura 19 - A foto digital anterior editada, convertida em P&B, recortada e invertida para transpor.

Arquivo do autor.

ESTADO da ARTE Uberlandia v.1l n.2 p.139-159  jul./dez. 2020




Figura 20 - Imagem texturizada pelo polimento do suporte em sentidos diagonais. Arquivo do autor.

Figura 21 - Aplicagao de alto-contraste e suporte liso. Arquivo do autor.
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Concluindo.

A guisa de conclusao quero dizer que as reflexdes, as condutas e 0s processos e
procedimentos criativos aqui apresentados se configuram como meios gerativos ou geradores de
sentido como todas as imagens. Neste aspecto refor¢o que nao sao os assuntos, temas ou géneros
que organizam o pensamento e o conhecimento dentro e em torno da Arte, mas sim os modos
como as Obras de Arte sao constituidas ou construidas. Entre tais modos, o Livro de Artista como
tematizacao e/ou ponto de partida, contribui para a ampliagao dos processos criativos e, a0 mesmo
tempo, pedagdgicos na medida em que reforca a relagao entre a praxis e a reflexao conceitual,
pois, no ensino em Arte Visual todo processo criativo é também um processo pedagdgico.

Os processos de produgao de sentido e significacao se transformam constantemente.
Para a Arte tradicional bastava um tema ou uma narrativa para evocar a apreciagao e mobilizar
a leitura em torno da constatagao de que um ou outro artista havia interpretado melhor ou pior
um tema ja apresentado muitas e muitas vezes. Neste caso, grande parte da apreciacao leitura
se referia, quase que exclusivamente, a performance técnica do artista e, muito pouco, ao processo
constitutivo e conceptivo da Obra de Arte em si. Contemporaneamente, o processo de constatacdo jd
ndo é suficiente para dar conta dos processos de apreciacdo e leitura das manifestacées artisticas no
contexto atual pois na contemporaneidade a Arte passou a ocupar também o campo do dialogo, da
interacao e coparticipacao interpretativa.

A apreciagao passiva ou de constatacao nao é o caminho mais adequado ou acessivel
para a compreensao artistica, ela se transformou num momento de troca, permuta de valores
por meio da qual a somatéria de experiéncias e vivéncias vao constituir o que se pode chamar
de leitura e apreciacao. Neste processo, tanto quem produz quanto quem aprecia se integra
num dialogo de significagdes dinamicas em que tais sentidos e significados nao sao estanques,
constantes ou dirigidos como se fossem meras releituras sobre mitos, herdis, cenas alegoricas
ou sacras como no passado, mas um processo de reconstrucao e ressignificacao aberto e livre
destinado ao conhecimento e reconhecimento construindo a cada obra, a cada proposta, a cada
proposi¢ao um novo processo de aprendizado humano e social.
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