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Para meu editor, Alexandre, minha assistente, Daniele Ebling, e para meus alunos. Também dedico este projeto aos professores, com respeito e admiração.




Apresentação





Antes de tudo, devo dizer que esta coleção, composta de seis livros, presta homenagem a um projeto editorial que, a partir dos anos 1980, marcou minha vida. 


Um denso universo me foi descortinado por pequenos livros de assuntos variados, que passavam do teatro nô à adolescência. Todos os temas do mundo pareciam caber na dimensão reduzida da série Primeiros Passos, concebida por Caio Graco Jr. na Brasiliense. Partindo do mesmo formato de bolso e do preço acessível (cada livro custa quase o mesmo que uma revista), resolvi criar uma coleção. Meu editor, Alexandre Martins Fontes, apoiou a ideia. Juntos, pensamos numa coleção com temas sobre os quais tenho me debruçado há anos em minha pesquisa acadêmica: os desdobramentos entre a arte contemporânea e o mundo atual.  


Gostaria de frisar que hoje a arte faz por si só essa aproximação, misturando cada vez mais questões artísticas, estéticas e conceituais aos meandros do cotidiano, em todas as instâncias: o corpo, a política, a ecologia, a ética, as imagens geradas na mídia etc. 


O projeto desta Coleção Temas da Arte Contemporânea é resultado de uma pesquisa realizada na condição de professora e curadora do Museu de Arte Contemporânea da Universidade de São Paulo (MAC-USP) desde meados dos anos 1990, quando passei a acompanhar consistentemente o que os artistas que surgiam buscavam como assuntos para emoldurar sua produção. Também devo muitos instrumentos de pesquisa aos anos de prática como crítica de arte, jornalista e criadora de textos, poemas e imagens para livros infantis e juvenis, muitas vezes realizados em parcerias com vários desses artistas.


Como diz o título da coleção, nestes livros estão refletidos os principais assuntos que definem o mundo contemporâneo e que são espelhados na arte. Os volumes foram concebidos como mediação entre teorias, fatos, pensamento dos artistas (na forma de entrevistas) e o leitor, formado de professores, artistas, educadores, alunos e (por que não?) curiosos – muito bem-vindos. Para tornar a mediação mais fluida e propor uma aproximação entre a arte e todas as pessoas, evitei o uso de termos específicos do universo artístico.


O volume inicial, Do moderno ao contemporâneo, pode ser lido como uma introdução à coleção, preparando as bases dos volumes seguintes: Narrativas enviesadas; Tempo e memória; Corpo, identidade e erotismo; Espaço e lugar; Da política às micropolíticas.  


Você, leitor, perceberá que todos os temas estão conectados nos volumes da coleção e que, sobrepostos, espelham a complexa rede na qual se emaranha o mundo atual. Para organizar essa rede, busquei desenvolver cada tema num livro, mas sem criar uma sequência rígida: você pode decidir começar a leitura por um ou outro volume. 


Um pano de fundo


Nos anos 1960, já dizia o crítico brasileiro Mario Pedrosa que a “arte é o exercício experimental da liberdade”. Acredito que é uma definição poderosa, sobretudo se considerarmos que o conceito de liberdade depende de um contexto para se definir. O que é considerado um ato ou pensamento de liberdade em determinado momento histórico pode não ser em outro. Por isso, em se tratando de arte, é necessário prestar atenção nos sinais dos tempos e em seus significados. 


E para que serve a arte? Para começar, podemos dizer que ela provoca, instiga e estimula nossos sentidos, descondicionando-os, isto é, retirando-os de uma ordem preestabelecida e sugerindo ampliadas possibilidades de viver e de se organizar no mundo. 


Para ilustrar essa ideia, cito um trecho do poema “Uma didática da invenção”, de Manoel de Barros. 



	Desaprender oito horas por dia ensina os princípios.

	[…]

	As coisas não querem mais ser vistas por

	pessoas razoáveis:  

	Elas desejam ser olhadas de azul –

	que nem uma criança que você olha de ave.

	(O livro das ignorãças.
 Rio de Janeiro: Bertrand Brasil, 1993.)




A arte ensina justamente a desaprender os princípios das obviedades que são atribuídas aos objetos, às coisas. Ela parece esmiuçar o funcionamento dos processos da vida, desafiando-os, criando para novas possibilidades. A arte pede um olhar curioso, livre de “pré-conceitos”, mas repleto de atenção. 


Mas, ao mesmo tempo que se nutre da subjetividade, há outra importante parcela da compreensão da arte que é constituída de conhecimento objetivo envolvendo a história da arte e da vida, para que com esse material seja possível estabelecer um grande número de relações. Assim, a fim de contar essa história de modo potente, efetivo, a arte precisa ser repleta de verdade. Precisa conter o espírito do tempo, refletir visão, pensamento, sentimento de pessoas, tempos e espaços.





Katia Canton é PhD em Artes Interdisciplinares pela New York University, livre-docente em Teoria e Crítica de Arte pela ECA-USP. É professora-associada do MAC-USP, curadora de arte e autora de vários livros envolvendo arte e literatura. 





O lugar da arte





Os termos espaço e lugar têm o mesmo significado? Na verdade, cada um deles designa uma relação singular com as circunstâncias e os objetos, segundo o pensamento de Anthony Giddens. Para esse sociólogo britânico, a palavra “espaço” é utilizada genericamente, enquanto “lugar” se refere a uma noção específica do espaço: trata-se de um espaço particular, familiar, responsável pela construção de nossas raízes e nossas referências no mundo.


Nosso objetivo aqui é discutir o espaço territorializado da arte, isto é, seu lugar físico e simbólico. Uma das características que definem a existência da arte é o fato de ela ocupar um espaço comumente pensado como o espaço institucionalizado do museu ou da galeria, para citar os exemplos mais conhecidos de instituições artísticas. 


Historicamente, o museu sofreu modificações ao longo do tempo, de acordo com as mudanças na sociedade e também nas definições de arte. No texto “O espaço da arte contemporânea”, o crítico e curador Fernando Cocchiarale explica:  



	A arquitetura de áreas expositivas vem sendo adequada aos novos conceitos e repertórios que alteraram e seguem alterando o rumo da produção artística e das teorias de arte desde o século XVIII. Dos ateliês e museus influenciados pelo Iluminismo, nos quais os quadros recobriam, de alto a baixo, qual uma coleção de insetos ou de mineralogia, as paredes dessas recém-criadas áreas expositivas; passando pelo cubo branco modernista, cuja neutralidade podia acolher, sem quaisquer interferências, a pureza formal das obras de arte; até a apropriação recente de espaços concebidos e projetados originalmente para atividades com funções estranhas à arte, temos, sempre, o entrelaçamento entre as questões e as necessidades da produção artística e as características espaciais da arquitetura nas quais é exibida (p. 181).




As primeiras coleções de arte eram privadas e pertenciam a pessoas poderosas e de grande poder aquisitivo. Já a primeira coleção pública, o primeiro museu do Ocidente, é o Museu do Louvre, inaugurado em Paris em 1793. Em ambos os casos, as paredes eram repletas de obras. 


Diferentemente dessas coleções de arte, a arte moderna, que começa a tomar corpo no século XIX, demanda um novo tipo de distribuição das obras no espaço, com menos acúmulo, mais respiro entre elas e uma predominância das forma retas e das cores brancas. Baseados no conceito de autonomia da arte, os espaços museológicos consagrados à exibição da arte moderna são chamados de “cubos brancos”. Em 1929, é inaugurado, em Nova York, o primeiro Museu de Arte Moderna, o MoMA, com uma arquitetura modernista que privilegia a ideia de uma neutralidade para abrigar uma arte que deve falar por si mesma.




O papel da land art





Nos anos 1960, particularmente nos Estados Unidos, muitos artistas, movidos por um espírito de tempo cada vez mais comprometido com a experimentação, passaram a questionar a institucionalização da arte pelos museus. Na tentativa de transformar o espaço de “fora”, em oposição aos espaços institucionais das paredes museológicas, o espaço de “dentro”, eles se lançaram à ocupação do espaço externo, que muitas vezes coincidia com o espaço da natureza. 


Essa ocupação transformou-se em um movimento artístico, chamado de land art, que se caracteriza não por ser uma arte da paisagem, como no caso das pinturas de paisagens sistematizadas como gênero pela Academia de Belas-Artes desde o século XVII, mas sim como uma arte feita na paisagem. Por trás da ideia da land art, está portanto o desejo de mapear um novo território artístico. 


Tal atitude pode ser associada ao espírito norte-americano de conquistar novas fronteiras. Outra associação possível está no desejo de domesticar uma natureza intocada e agreste, não raro virgem da presença humana. A ação na natureza se deve também ao desejo desses artistas de buscar a solidão ou a meditação como contraponto à urbanização crescente. Em suma, a possibilidade de realizar uma construção junto à natureza, muitas vezes no isolamento, incita uma experiência estética inovadora. 


Exemplos emblemáticos de obras da land art são Spiral jetty, uma grande espiral de terra e pedra, construída pelo americano Robert Smithson, no Grande Lago Salgado, em Utah, em 1970. Uma obra ainda mais ambiciosa, no sentido de controlar a própria natureza, é Lighting fields (1977), composta de campos desenhados no Novo México pela luz de raios atraídos por desenhos magnéticos, de autoria de Walter de Maria. 


Outras características fundamentais da land art se ligam à força primordial do cenário e à ideia de revolver grandes quantidades de terra. Para a obra Double negative (1969-70), Michael Heizer revolveu 24 mil toneladas de terra no topo dos planaltos de Mormon Mesa, no deserto de Nevada. Ao desnudar dois blocos de terra, de camadas geológicas, e expor duas entradas em meio ao nada, o artista quis mostrar a potência da atuação humana, gerando, sobre as profundezas da natureza, algo meditativo, espiritual. 




Arte contemporânea no espaço público: 





Experiências em São Paulo


A partir da land art, o diálogo de artistas com o espaço público gradativamente expandiu-se e modificou-se. Nas cidades, ao dialogar com a história dos monumentos, criados para homenagear personagens da nossa história, a arte pública tem se configurado de maneiras muito particulares. 


Um exemplo a ser compartilhado é o projeto O afeto e a cidade, concretizado durante a inauguração, em 2001, do edifício do Centro Cultural Banco do Brasil (CCBB), em São Paulo. Enquanto o interior do edifício recebia uma exposição individual de Tunga, sob curadoria de Marcello Dantas, os entornos do espaço (as ruas Álvares Penteado e da Quitanda, além da área próxima ao Mosteiro de São Bento) foram trabalhados por um grupo de quatro artistas contemporâneos: Beth Moysés, Pazé, Sandra Cinto e Renata Pedrosa, sob minha curadoria. 


O pano de fundo era o coração congestionado e barulhento da metrópole-emblema da era moderna, vestida com suas contradições e sua voracidade. Ali, nada parece resistir ao movimento compulsivo da vida: camelôs vendem de tudo, empilhando e oferecendo suas mercadorias ao som de funks e axés, que emanam de CDs piratas. Executivos de terno e gravata correm com pastas na mão, em meio a jovens e velhos, mulheres e crianças – que compõem, juntos, a dança nervosa e sincopada das batidas dos sapatos no chão. Enquanto isso, numa casa de












































[image: ]Na linha, Rua Álvares Penteado, São Paulo, 2001.
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