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RESUMO: Neste trabalho apresento uma análise que aproxima a obra Exposição de pintura (vernissage) (2006), do artista plástico Benedito Nunes, à do escritor Ricardo Guilherme Dicke, Cerimônias do esquecimento (1995). São produções mato-grossenses a partir das quais teço reflexões sobre o fazer artístico e seu processo de comunicação e recepção; sobre a capacidade de penetração da arte na subjetividade e a necessária abertura do eu ao seu fluxo comunicacional, abertura ao desconhecido, na busca de novas identidades, nos termos de Massimo Canevacci (2001; 2010)[footnoteRef:3]. [3: Deste autor fizemos uso de informações dadas em palestra proferida na data de  26/06/2010, no campus da UFMT/Cuiabá-MT, e também da obra Antropologia da imagem visual (2001). ] 
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Em palestra recente na Universidade Federal de Mato Grosso, campus de Cuiabá, em junho/2010, ocasião em que foi feito o lançamento do selo comemorativo dos 40 anos desse centro universitário, o antropólogo italiano Massimo Canevacci comentou sobre o problema contemporâneo das universidades: não conseguem produzir um saber transdisciplinar, como o que a sociedade tem produzido, misturando esferas políticas, ecológicas etc.  Coerente com essa fala, ele se coloca diante de obras de arte contemporâneas, analisando-as na perspectiva da comunicação visual, que faz convergir saberes de muitas outras áreas, física, química etc: “eu abro o eu a um evento (uma obra de arte) que não conheço, mas que desejo”, é a fala que atribui a uma mulher que contempla um nu fotográfico, numa das obras que analisa, mas que, naquele contexto, refletiu a fala dele mesmo, Canevacci. Nesse sentido labora com o conceito de ‘porosidade’, o deixar-se penetrar. Não o pensar sobre a obra, distanciadamente, mas o ‘querer’ a obra, querer desejante, envolvido. De sua fala abstrai-se que a arte é o lugar, por excelência, de criação de novas identidades. “Não se fica o mesmo quando se olha para uma obra de arte”, afirmou categoricamente.  
Nesse artigo proponho o estudo de obras de arte que tematizam esse envolvimento, refletindo como os artistas, criadores, mostram-se preocupados com o modo como se dá o contato/contágio com a arte, com a recepção e a fruição de suas obras e o modo como criticam e orientam para isso. Para tanto, visito a Exposição de pintura (vernissage) (2006), do artista plástico Benedito Nunes, e participo das Cerimônias do esquecimento (1995), romance do escritor Ricardo Guilherme Dicke, produções mato-grossenses. 
Assim nos fala Benedito Nunes:
                                                   
                                Benedito Nunes. Exposição de pintura. 2006
                                                   Desenho a Óleo s/ tela –90x120cm

Nesta tela há uma apreensão mimética com menor efeito de realidade representada. O desenho é feito predominantemente com linhas verticais, com certa proporcionalidade, o que diminui o movimento visual (OSTROWER, 1983). A ausência de movimento revela a pouca emoção que percorre a cena. Há redução de traços essenciais àquilo que é representativo - perfis de pessoas anônimas, sem o desenho dos órgãos dos sentidos nos rostos, mas de gênero definido. Elas são visitantes de uma exposição de arte ambientada provavelmente na capital mato-grossense. A perspectiva permite a visualização restrita do espaço apresentado em dois ângulos de 90°, em cujas paredes há alguns quadros.  Uma multidão se coloca na diagonal esquerda da cena. A proximidade física determina que o contorno de um corpo delimite outro, extrapolando a tela. Isso dá uma idéia da extensão do espaço, de que ele é bem maior do que o representado, indicando ainda a popularidade do evento. Toda a diagonal direita é ocupada por uma mulher de corpo esbelto, pernas bem torneadas, cabelos compridos. Esse delineamento físico e a indumentária, com destaque para a minissaia, revelam que se trata de uma jovem. Ao seu lado há um homem que, também pelo traje e porte físico, parece jovem, tendo como acessório uma bolsa, um modo de territorialização pessoal. O artista faz uso de balões de fala indicando opiniões, ofertas, recusas, contatos, definindo relações e o tipo de público presente, artistas, marchands, apreciadores, curiosos. O significante, colocado nos balões de fala - elementos metacomunicativos que já contam com a informação prévia de que há um discurso sendo enunciado -, traz o movimento, a voz,  uma vivacidade que os elementos visuais empregados negam. 
O artista optou por não mostrar todo o salão de exposição de arte. Nos ângulos focados, enfatizou a demarcação pessoal do espaço, criando um desequilíbrio na distância entre os participantes da cena, privilegiando a posição dos jovens em relação aos demais. Que variáveis podem ter provocado a relação de distância? 
Argyle e Dean (1965) teorizaram que a distância se baseia no equilíbrio de forças de aproximação e evitação. Que forças são essas? Burgoon e Jones (1976) dizem que a distância esperada numa determinada conversação depende da combinação de normas sociais com padrões idiossincráticos dos interagentes (KNAP E HALL, 1999, p.165).
  
O salão de arte é um espaço no qual as distâncias não são estabelecidas convencionalmente, um “espaço informal”,  “interpessoal” (KNAP E HALL, 1999, p.164-5), à medida que ele é conseqüência das escolhas individuais. Esse espaço pode se ampliar ou restringir dependendo de muitos fatores, das relações pessoais e personalidades dos interlocutores, da modalidade do encontro, cultura, etnia, idade, sexo, condições ambientais para interação, podendo-se estabelecer vários níveis de interlocução: artista-obra, pessoa-pessoa, pessoa-pessoas, pessoa-ambiente, público-artista, pessoa-obra de arte. A tela de Benedito Nunes coloca em evidência a relação pessoa-obra de arte. Pergunto: nessa relação, o destaque é para a pessoa ou para a obra? Para ampliar a reflexão, é possível abstrair mais elementos do quadro focando a posição e a postura dos corpos dos jovens no espaço do salão. 
	Knapp e Hall (1999) afirmam que gestos, trejeitos, posição dos membros superiores, inferiores, projeção do corpo, são atos de comunicação eficiente, não-verbais, e constituem sinais aos quais, após longas pesquisas com grupos animais e humanos, foram atribuídos significados, alguns reconhecidos e validados socialmente.         
Na tela de Benedito Nunes protagoniza a cena uma jovem, com a mão direita na cintura, atitude de desafio, o braço esquerdo colocado como uma barreira na diagonal do corpo, a mão esquerda assentada sobre a direita, a perna esquerda projetada para frente, mantendo o equilíbrio do corpo sobre a direita, revelando sensualidade e alguma insegurança.  Não está entregue à obra. A postura mostra que está mais voltada para a sala. Próximo a ela há um jovem de costas, aparentemente imerso no ato contemplativo, postura menos de defensiva, mais relaxada. Entretanto, se se observar bem, ver-se-à que o corpo dele não está colocado de frente para a pintura, está projetado mais para a parte esquerda, a perna direita flexionada, o que pode indicar uma olhada casual, de pouca permanência na contemplação da obra.
A ausência do rosto em todos os personagens da Exposição é um dado bastante expressivo. O  
“corpo se tornou a obsessão do Ocidente (...). Toda a cultura visual gira ao redor do corpo. E o corpo é o rosto por excelência (...) ao qual se deve dar maior ênfase (...). Cada detalhe do rosto, a técnica das expressões e dos comportamentos, (...) maquiagem, (...) penteado: tudo é resultado de um trabalho imenso que vê empenhadas, nos estúdios e nas pesquisas, as maiores entre as grandes emissoras televisivas”. (CANEVACCI, 2001, p.129),

 para exercer um maior controle no que se permite seja o descontrole das emoções visuais. À moda do disco de Newton, que funde as cores, ao excluir os rostos, o artista revela a uniformidade com a qual a eloqüência midiática secunda uma subjetividade coletiva alienada, voltada para interesses mercadológicos, de consumo. A negação do rosto é a afirmação da impossibilidade de uma experiência de co(m)-vivência, por exemplo, pelo olhar. O ‘olhar’, em uma medida, exige cumplicidade, co-apropriação. Olho e acolho e o algo olhado me acolhe. Eu me aproprio da coisa e ela de mim. A relação fica ditada por interesses. Nesse sentido, embora mais próximos, os jovens não estão envolvidos com a arte que têm diante de si. 
Essa obra se insere no acervo de uma exposição individual de arte que, em sua proposta, intercambia recursos lingüísticos, tornando possível que a temática de uma exposição plástica, afim ao sentido visual, primasse pela referência sonora, como vem sugerido no próprio título, Barulhismos do Cerrado. O artista capta sons humanos, da natureza – fauna, flora, rios -, de máquinas, eventos culturais, transforma-os em pinturas, instalações e, em alguns casos, grafias de onomatopéias e palavras, que insere  nas obras. Tudo isso rendeu o título bem humorado, metafórico, da apreciação feita pela curadora Ludmila Brandão, no catálogo da exposição (2006): “Durma-se com um barulho desses”. Há, nas obras, uma materialização do tempo, pois os sons são trazidos como resultado de movimentação e percurso: ruídos do movimento pendular de redes e de árvores, de passos de pessoas, carros, dos signos humanos. 
“Barulhismo”, o lado da possibilidade mais criativa, traz, então, o avanço da natureza sobre o cultural, e do cultural sobre a natureza, as letras sobre a natureza silenciada, com barulhos particulares, específicos, resultando na criação de novos ambientes, cada qual com uma proposta específica.  No ambiente da Exposição de pintura há muito grito, muita informação, mas não desdobramento. O modo como as pessoas se amontoam num monocromatismo, mostram que elas querem tomar conta do espaço, num voyerismo que não revela envolvimento, mas exibicionismo. Os quadros são mediadores de encontros, mas daí eles perdem a mediação de arte. 
A tela mostra um salão de arte e tem efeito exógeno: aponta para fora de si, para o lugar onde se coloca como arte, uma exposição montada num local específico para essa finalidade, no caso, um museu de arte da UFMT, no campus de Cuiabá. Os museus, os salões de arte conferem, a priori, um crédito de arte às obras. Esse apriorismo pode levar à superficialidade na relação obra-leitor, de provisoriedade, de um certo “eruditismo”. Mas pode também ser um encontro de fato. Uma obra é um ‘espanto’. Há possibilidade de se viver isso, viver a cultura por meio de suas imagens complexas, experimentar essas relações com os sentidos, com o corpo, não ficando imune a elas. A arte nos potencializa, investe-nos de poderes. Estar diante da arte: mudar nossa posição no mundo.
Com base nesse teor auto-referencial, a tela mostra que houve por parte do artista uma preocupação para com a arte de um modo geral, e para a sua, para o modo como foi/está sendo vista e percebida. O tom da obra é de crítica. As obras contempladas pelos jovens estão isoladas, como eles, do grande público. Como vimos, pela falta de familiaridade do público com a arte, ou, quiçá, pelo seu caráter inovador que provoca recusa. Todavia, o artista insiste na criação e na sua fruição/circulação: os jovens se voltam para ela. Talvez alguma identidade com o novo, talvez uma consciência de arte brotando, no âmbito do parasitismo coletivo dentro do salão. Nesse parâmetro, Benedito Nunes mostra algo mais fundo sobre o “lugar” da arte: não como espaço físico.  O “lugar” onde se desenvolve a arte está no próprio artista, lugar conceitual, espiritual, da alteridade, onde ele a concebe e a e(a)nuncia. Assim como o “lugar” onde se recria e perpetua a arte está no receptor.
É nesse estado de arte que se coloca o romance Cerimônias do esquecimento (1995), do escritor mato-grossense Ricardo Guilherme Dicke, que eu trago para esse estudo considerando-o uma autêntica exposição de arte, tanto no aspecto tradicional do termo – exposição de objetos a um público-, como no aspecto da experiência integral de arte. 
Trata-se de um romance pós-moderno com alto poder de comunicação visual, nos termos dos recursos usados pelos meios de comunicação de massa. O enredo não apresenta um continuum discursivo, que se ofereça a uma leitura sintagmática. Ele apresenta uma linguagem paradigmática, com misturas, associações, abstrações, por meio da qual “falam” simultaneamente uma multiplicidade de linguagens diferentes, numa estrutura polissêmica, com múltiplos códigos em cada unidade de imagem (frame), “comentário externo, interno, ruído, jingle, técnicas corporais, cor, escritas, movimentos de câmera” (CANEVACCI, 2001, p.90 e 91). 
Nesse sentido, o autor desconsidera, em grande medida, o nexo das sequências narrativas, com analepses, prolepses (GENETTE, 1979), apresentando plurifocalização onisciente, em 3ª pessoa, e autodiegética, em 1ª e 2ª pessoas (o eu e o tu) integradas em uma única, a do protagonista, diferenciadas pelo uso ou não de parênteses; e também em 3ª, narrador onisciente, expedientes que colocam em discussão pares opositivos como realidade e ficção, autor e narrador. Cria-se um circuito mental que reúne as personagens, provenientes de diferentes lugares e situações, numa reunião no bar Portal do Céu, no bairro Coxipó da Ponte, em Cuiabá. É o momento em que se dá a suspensão do tempo cronológico, pragmático, para a entrada no tempo mítico, de introspecção psicológica, que incorpora mitos e lendas cristãos e pagãos de várias civilizações, teorias espiritualistas acerca da reencarnação, profecias, situações contemporâneas. Tais expedientes trazem o passado remoto das personagens e explicam/motivam o seu estar ali, para a “Noite da Predestinação” (REIS, 2008).

Aqui pensa-se nas idades. O que é o imemorial? Os rostos dos homens, seus gestos lentos como rituais, os braços que sobem e descem, os dedos que premem as cordas, as faces imóveis, onde os olhos parece que olham tudo de muito perto da vida através das pálpebras pesadas como barro e depois se entrecortam e se calam e se apagam e ficam mudos e silentes (...) (DICKE, 1995, p.37)

No seu conjunto, compõe-se por múltiplos hibridismos artísticos, arquitetura, pintura, escultura, de modo amplo: os cenários são decorados e avaliados criticamente pelos personagens. Há cenários com obras clássicas, vultosas, tanto no plano físico quanto no psicológico, criando interessantes paradoxos. Por exemplo, as obras clássicas, valiosas, perenes, são dadas aristocraticamente para D.Saul, um rei, mas em lugar fechado, decadente onde, já velho e só, é obrigado a ficar encerrado, com seus detritos, riquezas e lembranças. Grande conhecedor de arte, ele vai apresentando avaliativamente, pela memória e pela visualização de alguns objetos que estão ao seu redor, o esplendor das artes plásticas, dos grandes projetos arquitetônicos, da estatuária de antigas civilizações. Várias descrições que ele faz, que inclui o cenário onde ele está, podem ser percebidas como belas naturezas-mortas. Também é fator de relevo a linguagem expressionista do autor na composição do romance, com o uso excessivo e metafórico de elementos pictóricos como cores, superfícies, sombras, que promovem uma distorção das formas; a subordinação da sintaxe aos contorcionismos mentais dos personagens, que transitam de um estado de consciência para o de turbidez. O narrador vai, então, promovendo um apagamento da realidade, que passa a ser vista por meio de borrões, manchas, sinestesias, momentos de grande plasticidade, que se distanciam dos padrões clássicos de inteireza física (REIS, 2008).

(Pensaste no sogro e nos cunhados que te esperavam. Estás empapado de crepúsculo, por dentro e por fora. Já é de noite. As noites sempre nascem dentro dos crepúsculos. (...). (p.9) . 
As caras borrosas das pessoas naquele casamento, figuras passando com pratos de comida, vultos e sombras se movendo(...)” ( p.9).

	Adotando a pintura, suas técnicas e expressões, na elaboração dos enredos, em cenas que apresentam obras e artistas, no modo como se dá a seleção e distribuição de personagens, ocorre algo fundamental para o conjunto da obra: além de se constituir num romance que orienta o leitor extratextual para a apreciação estética, isso também é feito de modo intradiegético. Há personagens que têm a função de apreciadores de arte e que a realizam de fato no enredo, direcionando-se a narratários presenciais ou virtuais, falando de inspiração, do processo de criação, estimulando-os a aguçarem a sensibilidade para a percepção da arte nas obras. Eles se expressam, muitas vezes, com profundo lirismo, como neste caso em que o personagem fala da fruição da música:

“A música te entra pelos ouvidos como água entra na terra, terra molhada como sombra no chão” (p.47)

“A música me leva, me arrasta, como leva, como arrasta o mar as embarcações ao largo das vagas como frágeis rolhas de cortiça sobre suas ondas verdes, imantadas, longe das costas. A vibração do som faz nascer tudo. Deus falando sozinho antes da Criação, tocando seus instrumentos.” (p.69)

       Um dos momentos mais fecundos, nesse sentido, é aquele em que o rei D.Saul, contemplando o quadro de um pintor italiano, dirige-se aos faunos que nele estão representados, instaurando níveis comunicacionais diferentes, diálogo fecundo entre ficção e literatura. Nesse ponto podemos compreender amplamente o conceito de “porosidade”, referido por Canevacci (2010) e mencionado no inicio desse texto:  
“Havia um quadro na parede (...). (...) era de um pintor italiano: (...): mostrava duas moças se banhando numa fonte, com sátiros espionando. (...) Ficou olhando, admirando as formas das moças: como os artistas sabem enganar a gente...Gostava de olhá-las: aquilo lhe entrava dentro dos poros, olhos adentro, e iam aninhar-se em algum lugar calmo e antigo do seu espírito (...). As mulheres nuas entravam dentro dele. Gostava de explorar as matas em torno das fontes, as águas que desciam eram puras, eram águas que vinham da montanha. Mas e aqueles seres que abriam os olhos e gozavam as formas femininas com ar tamanho de voluptuosidade? Não conseguia entender por que se escondiam, será por vergonha de seus corpos de bodes? (...)... Isso não é problema, descei à fonte das mulheres, através dos jardins floridos, amáveis sátiros, vinde saciar vossa fome, vossa sede primordial...Pois não está escrito que toda coisa regressará à sua origem, como dela saiu?”  (p.21)

	Eis o conceito, não em estéril linguagem referencial, mas na imensidade do ser da arte: aquilo lhe entrava dentro dos poros, olhos adentro, e iam aninhar-se em algum lugar calmo e antigo do seu espírito (...), e que mostram a capacidade de penetração da arte na subjetividade e a necessária abertura do eu ao seu fluxo comunicacional, abertura ao desconhecido, o desejo disso. Embrenhar-se na arte para criar aí a própria experiência.
 D. Saul faz muitas indagações para os personagens que compõem este quadro e outras obras, sobre circunstâncias que daí vai abstraindo, dizendo de sua lamentável condição existencial, do seu isolamento, exclusão. Amélia Arenas (1994), do Departamento de Educação do Museum of Modern Art, de Nova York, diz que desenvolver “um vínculo profundo e duradouro com a arte ocorre quando o público “começa a levar a sério suas próprias perguntas”, que não se referem somente a valores artísticos, mas também a outras questões, as econômicas, por exemplo, sobretudo em relação à arte da última centúria, “que parte de uma tradição que desafia os hábitos de pensamento e visão herdados da arte do passado, assim como do valor de questões como a beleza e a arte”.  A configuração do personagem D.Saul e todo o contexto onde se insere o romance Cerimônias de esquecimento, revelam o aceite à compreensão desse desafio, questionando o “bom gosto” estabelecido convencionalmente e os valores universais da arte, que podem ser pensados, como vimos, na visualização do tempo e do processo de criação da arte, no estímulo estético para a interatividade, entre outros. É nesse parâmetro, Arenas conclui, que 
“a arte não é um poder misterioso que habita determinados objetos valiosos, como a alma em um corpo, mas algo que os objetos podem provocar em nós”. (1994, p.3)
          
Para encerrar, o que experimentei, nessas linhas, foi colocar em questão a relação das pessoas com as coisas da arte, por meio do grupo sanguíneo autor-obra-leitor.  Para fundar a discussão, as produções de Nunes e Dicke, lendo os olhares de cada um desses produtores/participantes. Em nível diverso de linguagem, aproveitei os estudos de outros produtores/participantes, como Canevacci, Hall, Arenas.   Eles  ajudaram a trazer à tona nossa dificuldade: a porosidade e o espaço. Como isso é vivido ou meio-vivido. E concluir que as coisas só vivem assim.
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