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DICÇÕES CONTEMPORÂNEAS: AS OBRAS DE  MARCELO MIRISOLA E NUNO RAMOS

ÂNGELA MARIA DIAS

Um escritor não pode se resignar aos fluxos, jamais pode abrir  mão de gritar como uma fera (ainda que insignificante)...(Marcelo Mirisola)

A atualidade dos fluxos vertiginosos, das metamorfoses digitais, dos simulacros em cadeia − em que nada é sólido ou seguro e os fantasmas em tempo real se substituem ao corpo do acontecimento − constitui a cena viva do que Kristeva, em Powers of Horror, considera a dinâmica da abjeção, seu elemento: “Não é a falta de limpeza ou saúde que causa abjeção mas o que perturba a identidade, o sistema, a ordem. O que não respeita limites, posições, regras. O “entre-dois”, o ambíguo, o compósito”
. Em síntese: o abjeto, para a Psicanálise, se contrapõe à formação do objeto, e portanto, à distinção entre o sujeito e seus outros, reconduzindo o eu obstruído à regressão e à morte.

Na atmosfera neobarroca contemporânea, o paradigma tecnológico do dilúvio imagético dramatiza a fluidez, a indeterminação e o caráter errante do abjeto, ao mesmo tempo em que não impede que “o mal de arquivo” dos bancos de dados informáticos se reverta na pedra de toque do apagamento da memória pela pobreza da experiência, ou ainda por sua incerteza. É assim que o instantâneo e a velocidade das imagens-máquina circulantes, de um lado seduzem pelo espetáculo ininterrupto e de outro, empanam e simultaneamente reforçam a violência de um tempo tão desolado quanto o da alegoria barroca da história como ruína e morte.

Por outro lado, como conseqüência da invasão das tecnologias avançadas sobre o espaço urbano, a sociedade perde a sua anterior integridade figural, em favor de uma topologia eletrônica, em que a massa, como sujeito descorporificado, constitui uma coletividade psíquica em torno de eventos midiáticos. O que vai gerar, segundo a reflexão de Hal Foster
, inúmeros paradoxos. O paradoxo espaço-temporal, causado por um tipo de imediação desmaterializada entre sujeito e acontecimento. O paradoxo moral, vivenciado pelo espectador, dividido entre alívio e consternação, ou ainda entre desgosto pela calamidade do outro e superioridade pela própria posição inviolável. E, por fim, o paradoxo imaginário, do corpo despedaçado pela violência e ou mantido à segura distância pela mediação do mesmo dispositivo tecnológico responsável pelas fantasias que o desintegram.



Nos anos 30, em seu célebre ensaio sobre a reprodutibilidade técnica, Benjamin já constatava que o desaparecimento da aura, como conseqüência da perda da distância entre o espectador e a imagem da obra de arte, não influenciaria apenas esta última, mas também recairia sobre o corpo. Da relação cirúrgica, por ele apontada, entre o homem e a câmera, ou entre o homem e as tecnologias visuais, em geral, o filósofo, baseando-se em Freud, extrairá a teoria do choque. Encarado como um estímulo físico excessivo, ocasionado pela percepção do acontecimento traumático, e por isso desencadeador da angústia, como dispositivo de proteção, o choque será o responsável pelo empobrecimento existencial do homem moderno.


Para pensar o rendimento das figuras de Benjamin, à luz do mundo atual, Hal Foster as relaciona com a concepção lacaniana de real como trauma. Entendido como experiência 

− fascinante ou terrível − mas sempre alheia à possibilidade de simbolização, ou ainda, como um encontro sempre perdido, capaz apenas de ser repetido, o efeito-real começa a ser obsessivamente buscado na arte, depois dos horrores da 2ªGuerra Mundial. 

A chamada arte abjeta, atraída pela manifestação da economia psíquica arcaica e anterior à formação do eu, é considerada por Kristeva como uma espécie de alquimia que transforma a pulsão de morte em fonte de vida, na medida em que tenta recriar, pelo poder da linguagem, a treva originária da repressão primária, onde sujeito e objeto entram em colapso e confundem-se
. Nesse sentido, a arte, em geral, pode ser tomada como um ritual, na medida em que, “tendo ocupado o lugar do sagrado (...) veste-se com o poder do horror para, simultaneamente, resistir (ao) e desvelar o abjeto”
.

Entre a deleitação e a perda, na falta de um objeto delimitado, o receptor se constitui, então, como o sujeito do sublime diante do inominável e do ilimitado, ou seja, fora da possibilidade de simbolizar o que experimenta. Entretanto, na arte contemporânea, a fascinação pela treva originária, que constitui o frágil limite da arquitetura simbólica característica do homem, só leva ao corpo, aos seus fluxos, e à dissolução do dentro/fora que antes o integrava contra a morte e o não-ser.


O conceito de abjeção desenvolvido por Julia Kristeva - que, sem  dúvida,  tem influenciado significativamente a recente teorização em relação à prática artística contemporânea"
 – vai funcionar no sentido de guiar a reflexão que pretendo desenvolver em torno das configurações assumidas pela literatura na sociedade contemporânea, em sua promíscua interação  entre as esferas pública e privada, bem como entre os diferentes campos  de atividade  humana (política, ciência, religião, arte).


Assim, dos  anos 90 em  diante, a produção de  uma literatura - em grande  parte, gravada pela  influência da mídia televisiva e dos simulacros da sociedade do espetáculo, e/ou   siderada pelo trauma  das violências social, física e  simbólica - manifesta  dois tipos básicos  de figuração: a constante da autobiografia, desenvolvida pelo teatro da autoficção, e  a vertente  da ficção da alteridade. A assídua implicação de ambos os motivos no trançado  de uma mesma criação, ao  tornar  a aposta da representação de si mesmo  e  do outro, altamente problemática, pode encetar um tipo de plasmação da experiência, tanto distante do modo  do narrador tradicional, quanto diferente do praticado  pelo narrador pós-moderno.


Nem mais a sabedoria e o poder de pregnância do oleiro que compartilha a sua riqueza existencial com a comunidade, nem a  "autenticidade", como construção ficcional  do narrador pós-moderno ao transmitir o  relato "da  observação de  uma vivência alheia  a ele"
.


Esta hesitação (e/ou esta conjunção) entre  a vivência da autoficção e a da ficção da alteridade de um  lado, apresenta uma forma de experiência  complexa e cravada  de incertezas, em  que a auto-emulação projeta-se na figura do outro e com  ele  rivaliza,e  de  outro, produz a figuração do informe, como uma espécie de poética que rebaixa e  perturba  a forma,  afastando-a tanto do finalismo da  autobiografia, quanto do objetivismo realista.
 É o caso, por exemplo, da obra de Bernardo Carvalho, onde o narrador, frequentemente confundido com a figura do autor, não consegue traduzir  a sua  vivência do outro, nem concluir nada sobre  a trajetória que percorreu em seu encalço e que constitui a narrativa, em seus  deslocamentos  e postergações. Exatamente esta  indeterminação frustrante e insolúvel ocorre, por exemplo, em Nove Noites e Mongólia. 


Foster, ao comentar sobre a arte abjeta da contemporaneidade, observa que ela  se processa  em duas direções. A primeira opera a identificação com o abjeto, buscando tocar  o  fundo da  ferida do real ou, em outros termos, tentando consumar a encarnação  do corpo materno,  submetido  à lei  paterna. A  segunda propõe-se à representação do abjeto, esforçando-se no  desencadeamento de sua dinâmica,  ou, numa chave psicanalítica, "assumindo a posição infantilista de debochar da lei paterna"
. Estendendo-se sobre esta última posição, o teórico anota a instabilidade do  valor político em que radica , já  que, pelas categorias de Peter  Sloterdijk, tanto pode chegar  à atitude de provocação social inerente  à opção "kynical", quanto  à posição cínica, pela qual a degradação individual experimentada pode ser  utilizada para  proteção ou   lucro do agente
.


A citada bipolaridade  apontada por Foster, pode também ser considerada  por outro  viés. De uma parte, o prolongamento  da postura  identificadora,distingue- se pelo caminho da tradução, isto é, da re-apresentação da alteridade  numa língua estranha a ela. E, de outra, a representação do abjeto pode ser compreendida  pelo ritual da  dissuasão cínica e ou da dramatização performática.


Partindo da contraposição entre estas duas posturas, gostaria  de cotejar a obra literária e visual de um criador como Nuno Ramos, com suas telas e instalações impositivamente materiais, caóticas e cumulativas e seus textos de  alta voltagem poética,  com a prosa agressiva, debochada e impertinente de um escritor como Marcelo Mirisola. 


A obra deste contista e romancista recupera o ar de nosso tempo abjeto, com sua escrita em primeira pessoa, em que um pacto híbrido, característico da autoficção, constitui a marca preponderante. Sua dicção altamente pessoal  tem um caráter  ambivalente, pois se desdobra entre o sublime, pela temperatura altamente poética de determinadas passagens, e o grotesco, devido ao destempero erótico-pervertido de outras e à apropriação do banal, de mistura com um desenfreado auto-criticismo. Recuperando  a dicção cínica acima aludida, o  escritor encarna  a  performance infantilista,  já aludida por Foster, no deboche da lei paterna, para protagonizar, um personagem entre  o psicótico e  o artista de circo
.


Por sua vez, a arte de Nuno Ramos, inegavelmente se dedica à "tradução intersemiótica ou à transmutação que interpreta, por exemplo, signos lingüísticos por meio de não lingüísticos"
  e vice-versa, movendo-se pela busca de algo como uma reencarnação, ou seja,  tentando dublar as coisas e desvelar o seu Ó.


Este último e premiado livro constitui, do meu ponto de vista, uma incansável prática desta obsessão, operando uma espécie de mimesis dos corpos e seres que apresenta por meio do verbo, numa espécie de distanciamento no qual a correspondência entre as palavras e as coisas aflora, despida de qualquer particularismo. É como se a onomatopéia, compreendida como "onomatopoese", presidisse, na reduplicação dos sons naturais que opera,  uma epifania, em que o dentro da língua se confundisse com o fora do mundo.


Como o constata Derrida, comentando Benjamin: "A tradução promete um reino à reconciliação das línguas"
.  Este possível aceno concilia o anônimo e o nome, "numa afinidade que não está jamais presente na apresentação", em favor do anúncio de uma "linguagem pura na qual o sentido e a letra não  se dissociam mais"
 . O hibridismo de Ó recupera, pela mistura dos gêneros – ensaio, prosa poética, conto curto, crônica, aforismos – o informe da experimentação plástica por meio de uma obra profusa, descomunal, em que a aglomeração dos materiais se adensa e briga, entre descontinuidades e discrepâncias, por  uma regeneração. 


A peça inaugural do livro, intitulada  "Manchas na pele, linguagem", desfia uma reflexão poética que, começando pelo reconhecimento  da transitividade do corpo/"amálgama de carne e  tempo", em suas gradativas transformações, passa a tematizar a linguagem como "abrigo" à "energia insana de nossa alegria física"
. Em seguida, o texto avança  várias hipóteses sobre a origem "dessa estranha ferramenta" para mais adiante  opô-la ao  "fluxo" da natureza, em sua "própria e intensa atividade"
 metamórfica: "Toda matéria aceita um grau bastante alto de metamorfose, mas há um limite depois do qual não é mais reconhecível"
. Finalmente, o poeta imagina um grande cataclisma, como clímax deste processo transformista, ao fim do qual, os homens, "isolados em seu próprio corpo (...) procuraram então marcar, para  cada coisa que sumira, um som próprio, que a substituísse  e presentificasse, ainda que de modo incompleto"
. 


Mais adiante, no  texto "Bonecas russas, lição de teatro", o fluxo incansável da natureza explica-se pela metáfora do título: "Quem põe  uma boneca russa dentro da  outra é o dia. E quem põe um dia dentro do outro sou  eu. Assim (...) vamos escondendo bonecos iguais a nós mesmos, uns dentro dos outros"
 . Na resistência a essa atividade incessante "de transferência literal de uma superfície  para outra"
, a "pele  impenetrável" da linguagem: "sabemos de sua  potência- nuvem, de sua potência-ó, de seu destino voz. Este  desperdício é que nos faz merecer  nosso nome; este prejuízo é  que nos faz únicos"
. A possibilidade da memória e da duração radica, então, num teatro  capaz de tornar as palavras inexpressivas e de fazê-las ganhar consistência, como no "velho jogo infantil de  repetir indefinidamente um  mesmo vocábulo até que  perca  completamente qualquer ligação com aquilo que procura indicar"
.  

A literatura de Ramos se propõe à busca de um encontro com o mundo na forma de uma epifania intranscendente em que o corpo das coisas adquira a sua voz, o seu Ó. Assim, em cada um dos  sete fragmentos com este título,  o poeta, divertindo-se com a  própria miopia
 , luta  por "dar uma alma  e não um nome, um caráter a cada detalhe mas sem uni-los num corpo completo e  funcional"
, exatamente como, na condição de artista plástico, combina materiais num tipo de  justaposição acumulativa, que, de um lado, preserva, de maneira ostensiva, a  diversidade deles e de outro, faz realçar as diferenças entre cor, textura e  substância, desde a mais explícita fisicalidade, até a transparência do vidro ou a volatilidade da palavra enunciada.   


Numa espécie de xamanismo avesso à ventriloquia, Ramos insistindo em despossuir-se "do mando e do verbo"
  empenha-se em  "dar à voz a matéria – tinta, pano – dar à matéria a sua voz"
, independente de qualquer causa estranha a ela, mas, ao contrário, pronunciada "pela concentração mineral dos seus esforços (centelha molhada, guardada no fósforo)"
.  

  Animais em Extinção
  de  Marcelo Mirisola, por sua  vez, assumindo a dramatização performática, encena uma orgia, numa  narrativa  em que o narrador em primeira pessoa desempenha o papel do algoz. O enredo desenvolve-se pela fala loquaz de um narrador delirante que elege uma prostituta-criança como  testemunha de sua própria rememoração. O tom da narrativa é bizarro, uma combinação de ironia ácida com cínico criticismo diante da  sociedade e da  vida  literária brasileiras, numa espécie de sátira desabrida  a toda espécie de convencionalismo.

A linguagem, repleta de gíria e pornografia, e a distância entre  autor e narrador, de tal forma dissolvida, podem levar a  crer  um leitor menos atento que a  obra não passa de uma  brincadeira ou de  uma piada excessiva. Mirisola é, sem dúvida, um autor provocativo de obra controversa, capaz de suscitar reações bem díspares. Vanusa, a prostituta- criança, que é chamada pelo narrador de "Sherazade às avessas", é sacrificada e o narrador, depois de sua morte,  tenta ocupar o seu lugar, confirmando  o que Bataille já afirmou sobre o processo que envolve o sacrifício: "Aquele que sacrifica é livre – livre  para  abandonar-se ao mesmo fluxo, livre para  continuamente identificar-se com a vítima, e  vomitar  seu próprio ser como vomitou um pedaço de si mesmo ou  um absurdo"
.

O  reconhecimento  da desigualdade na relação entre o narrador – auto-denominado "pedófilo desastrado" e "escritor genial"
 – não impede o seu caráter reversível. Assim, ora a  polaridade cruel é reconhecida sem pejo, ora o relacionamento é invertido.

Inicialmente, o narrador afirma: "O lastro de Vanusa era o trottoir na praia. Eis a questão. O que  ela me oferecia era uma alma quase sem pelos e condenada de antemão à lata de  lixo.  Quarenta quilos de miséria brasileira contra mil toneladas da minha corrupção em estado avançado de degenerêscia 
".

Logo mais adiante, numa antecipação da postura masoquista que iria adotar, reconhece que: "Eu precisava daquele bichinho para me acusar...  para me diminuir-ignorar ou até para me salvar de mim mesmo
". E, em seguida, explicita a natureza ambivalente da relação, na sua perspectiva egocêntrica e alucinada: "Para mim,  ela era uma Sherazade às  avessas. Com um adendo: sem saber salvava a sua pele e a  pele  do seu senhor que, na verdade, não passava de um escravo 
". 

 A combinação de  gêneros – lirismo, narrativa,  diário, crônica – concebe uma espécie de  auto-ficção, na qual o tom expressionista  manifesta "a experiência da subjetividade como  uma dinâmica fundamentalmente imprevisível"
 .Por isso mesmo, o ponto de vista idiossincrático do narrador  constitui o centro do enredo  e sua verdadeira  motivação,  o que ocasiona a disposição errática e fragmentária da trama, não necessariamente vinculada a um conflito  específico. 

A "poética iconoclasta" (Murphy, p.39) deste romance desenvolve um programa  de  "desestetização" da  memória  narrativa. Nesse sentido, Scherazade não encarna  a heroína imemorial que é  responsável pela nobre tarefa de renovar a vida através da capacidade  de desdobrar  narrativas. Ao invés disso, ela é então subvertida e desclassificada, ao transformar-se em Vanusa, uma prostituta criança e analfabeta,  que é testemunha do desespero e  da cínica desolação  do narrador. 

Assim, as lembranças e reminiscências da voz narrativa são transformadas em Animais em Extinção e a positividade da atitude  memorialista  é testemunhada por uma criança  sacrificada e cativa, completamente incapaz de entender  o  que ouve. Esta versão rebaixada do  narrador tradicional benjaminiano anula a sabedoria  de  quem  fala -   colocando o narrador na pervertida posição de  quem se aproveita e maltrata uma  criança prostituída, e, de  sobra - sequestra a  propalada transmissibilidade da  experiência, já que não há comunidade e nem comunicabilidade. O que resta, o  refugo, o intratável sobejo, é então o romance de Mirisola, escritura da solidão de um  narrador corrupto, no limite  com a pornografia. 

De acordo com Richard Murphy, este projeto de "dessublimação" é desenvolvido pelas tendências vanguardistas  não  idealistas e constitui "uma subversão cínica da arte, misturando-a ao nível  mais banal  da vida, por meio destruição do mais remoto sentido de harmonia estética e  estruturação orgânica"
. Nesta linha de reflexão, Mirisola pode ser visto como um legítimo  herdeiro da dessublimação expressionista, aproximando, de acordo com  a  hipótese  do ensaísta, em Theorizing the Avant-Garde: Modernism, Expressionism and The Problem of PostModernity, a literatura  contemporânea da herança vanguardista em várias e significativas direções: a negação  da autonomia da  arte e de sua estetizada distinção frente  à vida, a ruptura radical com o discurso da tradição humanista, a guerra à totalidade da obra orgânica e o  ceticismo diante de todo significado transcendental ou "meta-narrativo", para usar a expressão de Lyotard.


A performance   exagerada de  um sofrimento fingido   ou de um fingimento sofrido recicla, com overdose de cinismo o tom melodramático inerente à grande parte  da  vanguarda expressionista.  

As reiteradas referências a alguns de seus outros livros – O Azul do Filho Morto e O Homem da Quitinete de Marfim -  durante o fluxo da rememoração em  Animais em Extinção, aproximam de  maneira insuspeita o  narrador, em diversas passagens auto-denominado  de  MM, e o autor Marcelo Mirisola, num deslizamento  que é certamente uma das marcas  mais características de  sua literatura. 

A linhagem do escritor-cronista, sempre empenhado no comentário engajado da atualidade, que o autor costuma reivindicar para si, confirma a descontinuidade do enredo e acentua o caráter híbrido de uma ficção que, reiteradamente se resolve  como depoimento, testemunho ou desabafo contra o status quo e seus protagonistas, os "medalhões" contemporâneos.

Inicialmente este cotejo entre as obras de Nuno Ramos e de Marcelo Mirisola, visou ao teste da hipótese enunciada na parte introdutória deste artigo: a contraposição entre as duas formas de arte em torno do ponto de vista da abjeção, a dramatização performática, entendida como representação do abjeto  e a  tradução, tomada como  identificação com o abjeto. 


Entretanto, tal contraponto terminou por revelar uma constante emergente em ambos: uma postura íntegra de experimentação  que prolonga determinadas manifestações das vanguardas do início do século XX, na contemporaneidade. Cada um, à sua maneira, configura o sublime contemporâneo através de tratamentos diferenciados da materialidade do corpo e do mundo.

Mirisola  decide-se com radicalidade pelo rebaixamento físico do espírito,  numa disposição  francamente expressionista.  Ramos, numa dicção divergente, elege a animização da matéria entrópica, e/ou a captura de seu balbucio, buscando dar voz ao  informe e submeter a linguagem à sua indeterminação. O apelo da fisicalidade do mundo, em seu peso ostensivo, em sua descontinuidade e tensão, dota a sua arte visual e/ou literária de uma abertura à  dimensão anárquica do  dadaísmo, ou ainda   ao infinito deslizamento de significantes, na busca eterna da tradução impossível, característica do surrealismo.

A investigação do desdobramento das provocações vanguardistas na produção contemporânea, a partir  da fatura problemática destas obras diferenciadas e complexas, propõe um  estimulante caminho à reflexão sobre a maneira pela qual a atualidade situa-se diante da  interrelação arte&vida, que, então, constituiu a pedra de toque dos movimentos do  início do século XX.

Murphy, a esse respeito, observa que se as vanguardas falharam na reintegração proposta,  diante da autonomia da arte, incensada pelo  Modernismo; no nosso  tempo,  as duas esferas, a do artístico e a do  real, interagem e entrecruzam-se. De uma parte, a  estetização da vida social nas suas mais distintas áreas, da publicidade à política, é  um fato inegável, e de outra, a realidade é hoje constituída como uma constelação de signos e simulacros (Murphy, p.268). Trata-se, como se constata, da dinâmica da abjeção referida no início deste artigo, como moldura para o mundo contemporâneo.
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