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  Apresentação


  O projeto do qual surgiu o encontro, e por consequência este volume, teve como foco cha-mar a atenção para a perspectiva psicanalítica winnicottiana e sua abordagem do ser humano, levar adiante o bastão dos encontros latino-americanos anteriores e avançar em um terreno que refletisse a liberdade desejável dos psicanalistas contemporâneos de se apropriarem da obra do autor, cada um a seu modo.


  Longe de uma inquietação exegética, nosso intuito foi dar voz a diferentes modos de apropriação da obra do autor por colegas das diversas partes do Brasil e da América Latina. Isso ficou bem claro desde que nos reunimos em Buenos Aires, em outubro de 2007, na qualidade de diretor científico da SBPSP1, com os colegas responsáveis pela organização de vários dos diversos encontros que vem sendo organizados ao longo desses anos, com tanto carinho. Ali acordou-se a Sociedade Brasileira de Psicanálise de São Paulo como responsável pela organização do próximo simpósio, o XVII Encontro Latino-Americano sobre o Pensamento de D. W. Winnicott.2 Este ocorreu em outubro de 2008, em São Paulo, com setecentos e vinte participantes oriundos de vários Estados brasileiros, inclusive distantes de nós, como Rondônia, e de vários países sul-americanos — Argentina, Chile, Uruguai, Peru, Venezuela. Sua Comissão Organizadora, que trabalhou com notável entusiasmo e também criatividade, foi composta por Inês Sucar (coordenadora), Eliana Rache, Heloisa de Moraes Ramos, Magaly Marconato Callia, Maria Rosa Maris Sales, Marlene Rozenberg, Mirian Malzyner, Plinio Montagna, Rahel Boraks, Roberto Azevedo, Suely Gevertz, Yoshiaki Ohki, Yvete Piha Lehman.


  O encontro foi pensado para que se fizessem trabalhar os processos reflexivos de cada autor, destacando algum aspecto da obra winnicottiana que influencia sua prática, clínica ou teórico/clínica, no final da primeira década do século XXI. Essa perspectiva se fazia importante também para nós, da SBPSP, auscultarmos a influência que esse magistral psicanalista tem em diversos colegas oriundos de diversos grupos de pensamento de nossa Sociedade, sabi-damente interessados por seu trabalhos. Do ponto de vista global do simpósio, tratava-se de trazer o foco para a as ressonâncias de Winnicott na clínica contemporânea dos colegas de toda a América Latina, promovendo a partir daí uma conversa livre, aberta, sobre sua obra, hoje, em nosso continente a partir de contribuições originais de cada um. Nossa Sociedade tem uma inscrição eminentemente clínica como característica fundamental; assim é também a obra winnicottiana, a qual, mesmo quando percorre o caminho da epistemologia do sujeito não se afasta da experiência clínica, exibindo até mesmo com uma desconstrução do linguajar técnico psicanalítico, transformando isso em sua força. Para James (2007), isso evoca uma poderosa resposta intuitiva.


  Estabelecer esse diálogo franco tem também a função de rastrear nossa clínica, e funda-mentalmente nossa liberdade de pensar e fazer psicanálise ou se utilizar dela de algum modo.


  Isso está em sintonia completa com o irrecusável convite de Winnicott, em seu trabalho “ "Communication between infant and mother, and mother and infant, compared and contrasted” (Winnicott, 1968, p. 23).


  "Come at the world creatively, create the world, it is only what you create that has meaning to you". (Winnicott, 1968, p. 23).


  Ele se refere à mãe, que, "tendo estabelecido sua realidade básica para o bebê, tornando real exatamente aquilo que o bebê está procurando" oferece as condições para que este possa criá-la, pois "temo que dizer que o bebê criou o seio, mas não poderia ter feito isso se a mãe não o tivesse acompanhado com o seio exatamente naquele momento". E é dessa experiência de onipotência, como ele diz, que o bebê começa a poder experimentar frustrações. Foi esse então, o espírito do convite aos autores em relação à obra de Winnicott, de início.


  Por outro lado, não perdemos de vista a importância do conhecimento plural em psica-nálise, e, sem dúvida, na formação psicanalítica. Entendemos a riqueza do conhecimento e da prática psicanalítica atual como transcendendo o monoautoralismo. James Grotstein, por exemplo, em artigo publicado na Revista Brasileira de Psicanálise (Grotstein,) postula que o psicanalista, hoje, deve ser versado ao menos em dois idiomas psicanalíticos para poder dar conta da complexidade do campo, hoje. Nossa visão é que um deles de preferência deve ser o winnicotiano.


  Entram aí, em uma condensação extraordinária, implícitos, aplicação de conceitos dos mais importantes, conhecidos, e utilizador e difundidos de Winnicott, como mãe suficientemente boa, preocupação materna primária, onipotência benigna, espaço potencial, objeto transicional, uso do objeto, com destruição e sobrevivência.


  A antiga "voz solitária de Winnicott por quase trinta anos (James, 1962, p. 69) conta hoje de modo crescente, com amplo reconhecimento da importância de seu pensamento para o avanço da teoria e da prática psicanalíticas (Abram, 2008, p.1190).


  Plinio Montagna
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  1 na presidência de Luiz Carlos Menezes , em cuja gestão se deu também o XVII Encontro.


  2 Quero ressaltar em particular, daquele grupo, o acolhimento e apoio de Raquel Zac de Goldstein, uma das criadoras do movimento dos encontros, década e meia atrás, que se animou com uma versão paulista dele.
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  IMPLICAÇÕES DO CONCEITO DE CRIATIVIDADE PARA A SITUAÇÃO CLÍNICA


  Gilberto Safra


  O tema da criatividade foi, habitualmente, abordado no campo psicanalítico como um fenômeno decorrente do funcionamento psíquico. Como exemplo desse tipo de abordagem, temos a criatividade tematizada ao lado da questão da sublimação ou relacionada ao conceito de reparação.


  Com Winnicott, ocorrerá um reposicionamento desse tema, pois a criatividade não mais será compreendida como decorrente do funcionamento psíquico, mas como aspecto fundamental da condição humana, cuja realização originará, eventualmen-te, o próprio funcionamento psíquico. O processo de constituição de si mesmo, ou se quisermos, a possibilidade mesma do emergir do fenômeno psíquico terão, em sua base, a realização da criatividade do bebê humano.


  O tema da criatividade pode, na verdade, ser abordado em diferentes registros, o que explicita a complexidade desse tópico. Entre eles, destaco: o registro ontológico, o registro sociopolítico e o registro da constituição do si mesmo.


  REGISTRO ONTOLÓGICO


  Do ponto de vista ontológico, o tema da criatividade é abordado por diferentes autores como relacionado à questão da liberdade do ser humano. Criatividade e Liberdade são, aqui, compreendidas como facetas originárias da condição huma-na. Abordar o ser humano a partir do vértice da liberdade é abordá-lo como posi-cionado diante do horizonte de sua existência, de tal modo que cada indivíduo tem a necessidade e a responsabilidade de projetar-se em direção ao futuro. Todo homem nasce, vive, como ser sempre inacabado, sendo continuamente chamado a se inventar. A condição de inacabado do ser humano assentar-se-ia na faceta da liberdade originária, ofertando-lhe a possibilidade de reinventar-se, o que implica em constituir-se, definir destinos, pavimentar princípios. Nesse vértice, a vida humana não está, de antemão, pré-definida, embora o homem possa ser atravessado pelas questões decorrentes da hereditariedade, do campo sociocultural e pelas vicis-situdes das questões transgeracionais. Assinalar a situação do ser humano como estando, originariamente, assentada na liberdade e na criatividade é assinalar a faceta trágica da condição humana. Nessa perspectiva, o ser humano é chamado a inventar-se, em situação de profunda orfandade e desamparo. Mesmo com o acolhimento da mãe suficientemente boa, jamais a orfandade originária da condição humana poderá ser totalmente contemplada.


  Como filho da liberdade e da criatividade, o ser humano é compreendido, funda-mentalmente, como sendo ser de ação. É diferente compreendermos o ser humano como ser racional e compreendê-lo como um ser de ação. Se apreendermos o homem como um ser racional, vamos acreditar que o ápice da condição humana seria a possibilidade de colocar as diversas facetas da sua existência sob o domínio de sua racionalidade, perspectiva que pode ser encontrada no Iluminismo. No en-tanto, se compreendermos o homem como sendo originariamente ser de ação, abordaremos o ser humano como sempre despencado, chamado a agir, a decidir e a posicionar-se frente ao outro, frente ao mundo, frente à sua existência.


  Compreender o ser humano como ser criativo e como um ser de ação significa que ele está em um contínuo processo de invenção de si mesmo. Nessa condição, o indivíduo estará sempre entre o ser e o não-ser; só pode criar e projetar um destino aquele ente atravessado pela condição trágica de estar posicionado entre o ser e o não-ser. O homem é, assim, um ser de fronteira.


  A posição entre o ser e o não-ser coloca o ser humano sempre em devir, pois nenhum destino, nenhuma organização de si mesmo se finda, ela será sempre transitória. É por essa razão que podemos compreender a própria existência huma-na como trânsito, vértice fundamental para que se possa compreender mais pro-fundamente a questão da transicionalidade e o uso do símbolo pelo ser humano.


  O ser humano não só simboliza, mas, também, pode vir a usar o símbolo como veículo de maneiras distintas de se situar no mundo. Essa perspectiva lhe oferta a possibilidade de deslizar-se de um sentido de realidade a outro. O bebê humano, par-tindo da realidade subjetiva em direção à realidade compartilhada, assenta a experiên-cia transicional. Nesse registro, vive um contínuo trânsito, que se inicia, desenvolve-se continuamente no viver, em direção à morte. A criatividade compreendida dessa maneira aparece como possibilidade e como limite. Possibilidade porque oferta, a cada ser humano, a oportunidade de criar horizontes, de inventar-se. Limite pelo fato de que a criatividade também assinala que o homem está em uma condição, na qual o seu ser sempre acontece de maneira precária. Se levarmos isso em conta, vamos, também, compreender que as diferentes agonias impensáveis relacionam-se ao atra-vessamento da experiência de não-ser no ser humano.


  Esse aspecto é importante, pois em nosso tempo, frequentemente, a questão da criatividade é apresentada sem a sua faceta trágica. Muitas vezes, observamos certa celebração em determinadas concepções humanistas sobre criatividade, que deixam esquecido o fato de que ser criativo implica em uma condição trágica, na qual o desamparo e a precariedade são elementos fundamentais. Concepções que surgem como se o fato de se assinalar o ser humano como originariamente criativo corresponderia à apresentação de uma visão otimista dele. Afirmar que o ser hu-mano é criativo é posicionar o seu desamparo fundamental. Perspectiva diferente da situação animal, que tem a sua vida de alguma forma organizada e determinada pelos movimentos instintivos. O ser humano, embora habitado pelos instintos, vive-os tecidos com a questão da liberdade: faceta fundamental do conceito de pulsão.


  Essa visão antropológica, na qual a criatividade é concebida como o elemento mais fundamental da condição humana, determina um modo específico de se com-preender a angústia. Se pensarmos que a angústia mais fundamental para o ser humano relaciona-se à morte, teremos as formulações que teorizam a angústia como decorrente da pulsão de morte. No entanto, se temos a concepção antro-pológica, na qual o ser humano ocuparia o lugar de fronteira entre o ser e o não-ser, a angústia não emerge pela questão da morte, mas pelo fato de que o homem poderá cair no não-ser. Nessa perspectiva, encontraremos as formulações de Winnicott, nas quais ele assinala que o suicídio poderia aparecer como ação de-fensiva pelo fato de o indivíduo não ter tido a experiência de ser. Mais terrível do que morrer é não ter tido a experiência de ser.


  A angústia, nesse vértice, informa o ser humano de sua condição fronteiriça. A angústia mais originária não seria a decorrente de um funcionamento psíquico, mas aquela reveladora da condição humana. Perspectiva que se pode reconhecer em Winnicott e que aparece também nas reflexões de Kiekergaard e Heidegger. Assim sendo, a angústia, nesse vértice, não é um fenômeno psíquico, embora possa ocorrer atravessando o psíquico.


  No texto Creativity and Its Origin (1971), Winnicott assinala que existe esperança quando uma pessoa não perdeu a possibilidade de sofrer. A capacidade de sofrer decorre da possibilidade que a pessoa tem de estar próxima de sua condição. Aqueles que perderam a esperança não mais sofrem e perdem a característica que os tornam humanos. Sofrer, nessa perspectiva, relaciona-se à esperança. No livro Human Nature (1988), Winnicott afirma que, do ponto de vista psicopatológico, o mais doente não é o psicótico; o mais doente é aquele que perdeu a esperança, que cai em um estado tal que perde a possibilidade de se inventar e de experimentar o sofrer como meio de reorientar o seu gesto em direção ao porvir.


  Alguns autores acreditam que Winnicott estaria fazendo uma teorização exces-sivamente otimista pelo fato de não se posicionar a favor da pulsão de morte. No entanto, quando se adentra o seu pensamento mais profundamente percebe-se que a pulsão de morte não seria a questão mais fundamental do ser humano. A problemática mais originária para o ser humano seria o não-ser; questão muito mais terrível que o morrer. Frente ao não-ser, morrer é um alívio.


  REGISTRO SOCIOPOLÍTICO


  Nesse registro, a criatividade também comparece. O ser humano nasce em uma organização sociopolítica já estabelecida. Essa organização assinala não só o lugar que a família dessa criança terá na sociedade, mas, também, a posição que essa criança terá em sua família e na sociedade. A pessoa teria a sua vida definitivamente marcada por esse lugar sociocultural no qual nasceu? Embora o ser humano nasça em uma estrutura sociocultural pré-definida, ele nasce como ruptura. Hanna Arendt (1958) assinala que o ser humano nasce como ruptura e como evento no campo sociocultural e, por essa razão, o seu nascimento mesmo coloca em questão a organização do mundo, dotando o homem da possibilidade de ação. A ação possibilita que o ser humano destine-se diante de sua existência, mas também dota o ser humano com a potencialidade do gesto político. Compreender o ser humano como ser criativo no registro sociopolítico implica também em reco-nhecer que, embora o ser humano possa sofrer determinações socioculturais, poderá, eventualmente, acessar a consciência de sua situação e questionar a or-dem sociocultural.


  O fato de Winnicott utilizar um modelo antropológico assentado na criatividade permite que se tenha interlocução com a filosofia, com a sociologia, com as di-ferentes áreas das ciências humanas.


  Ao falar da questão da criatividade, Winnicott enfatiza a importância do que ele denomina de apercepção criativa. Esse conceito assinala a possibilidade de estar diante dos objetos e das situações de mundo de um modo em que seja possível um tipo de apreensão que seja pessoal. A apercepção criativa ocorre integrando, em um único evento, a objetividade e a subjetividade, perspectiva fundamental do evento paradoxal.


  Uma pessoa é mais objetiva na medida em que tem maior assentamento no registro subjetivo. Maior disponibilidade da subjetividade existirá para aquele que acessa o registro, o objetivo. Há uma coexistência desses dois registros na aper-cepção criativa.


  REGISTRO DA CONSTITUIÇÃO DO SI-MESMO


  Winnicott nos fala de duas formas de adoecimento, nas situações em que paradoxo é rompido, ou quando ele não é alcançado. A primeira modalidade de adoecimento é aquela que foi tratada com maior ênfase pela psicanálise e pela psicologia, na qual a experiência de uma pessoa é só subjetiva. Nesse caso, o indivíduo tem suas experiên-cias predominantemente no registro da alucinação e do delírio. Desse modo, a sua experiência do mundo é tão idiossincrática que não lhe é possível compartilhá-la com os outros homens. No entanto, Winnicott também assinala o adoecimento de al-guém para quem só existe a objetividade, situação que se relaciona, por exemplo, com as diferentes modalidades de aparecimento do falso self. Um adoecimento que é experimentado não simplesmente por uma desadaptação do indivíduo ao meio, mas pelo fato de que o indivíduo se perde de si mesmo. Para discutir esse tema, Winnicott utiliza-se do conceito de apercepção criativa.


  A experiência aperceptiva implica na possibilidade de ser mantido o paradoxo, de se estar situado no mundo objetivamente, sem que a experiência subjetiva seja perdida. Coexistência de possibilidades que acontece em determinado momento do processo maturacional, abrindo a experiência do brincar, do espaço potencial e do uso da cultura.


  Em Creativity and Its Origins (1971), Winnicott aborda os fenômenos denominados de elemento feminino puro e do elemento masculino puro. O elemento feminino é descrito como estando relacionado à possibilidade de o bebê identificar-se com o seio. Winnicott assinala que o encontro do bebê com o seio possibilita uma expe-riência de identificação que não é psíquica, mas é constitutiva. Trata-se de uma identificação com o sei que lá está. O seio é ofertado e com ele é apresentada uma possibilidade de ser, o que leva Winnicott a afirmar que a experiência de ser é transmitida pela mãe. A mãe oferta a possibilidade de repousar no horizonte da existência.


  O elemento feminino possibilita o emergir do gesto que cria a ilusão, perspectiva fundamental do elemento masculino, e possibilita, ainda, a quietude sustentada, enquanto o elemento masculino abre a experiência de ilusão. A ilusão aparece a partir do momento em que o bebê cria o seio como objeto a partir da necessidade. O ele-mento feminino relaciona-se ao ser e o masculino ao fazer.


  O elemento feminino puro possibilita o ser em meio à comunicação silenciosa. O elemento masculino cria o objeto sem o uso de uma representação pré-existente. Nessa perspectiva, poderíamos falar de dois modos distintos de apercepção cria-tiva: a decorrente do gesto e aquela decorrente do ser. A apercepção criativa decorrente do gesto possibilita que o indivíduo tenha um acesso à realidade, mas uma realidade que é acessada subjetivamente para, posteriormente, ser apreendida de maneira objetiva. O indivíduo, em decorrência da experiência da apercepção cria-tiva originada a partir do elemento masculino, pode ir em direção ao mundo na expectativa e na esperança do encontro do objeto necessitado. Nesse caso, surge a possibilidade de objetividade, mas de maneira pessoal.


  No entanto, a apercepção criativa decorrente do elemento masculino demanda a experiência decorrente do elemento feminino. É preciso ser e estar para que o gesto possa re-criar o mundo. São essas duas facetas constitutivas da apercepção criativa, originárias do elemento feminino e do elemento masculino, que possibilitam a coexistência do subjetivo e do objetivo. Ao existir essas duas possibilidades — objetivo pessoal, subjetivo pessoal —, compõe-se o que Winnicott denomina de viver criativo. O viver criativo implica na possibilidade de se estar na existência de um modo subjetivo e de um modo objetivo, de tal modo que se possa alcançar a apreensão objetiva do mundo sem se perder a pessoalidade. Winnicott assinala que a criatividade é, muitas vezes, simplesmente se estar vivo.


  Nosso mundo, organizado fundamentalmente pela funcionalidade, é um mundo que continuamente põe em questão a capacidade de o ser humano viver criativa-mente. O indivíduo que não pôde vivenciar a experiência de si mesmo como ruptura, muitas vezes não pode encontrar um lugar para habitar que possa vir a ser um lugar pessoal. Essa pessoa pode sentir-se impedida de desconstruir o mundo, estando demandado a uma adaptação ao já existente.


  O indivíduo que perdeu a possibilidade da experiência do masculino como criação do objeto tende a ter uma objetividade só perceptiva. Assim sendo, ele viverá no mundo de um modo em que a objetividade será simples fruto de uma percepção sem implicação de sua subjetividade; viverá uma experiência do sem sentido. A pessoa sem a experiência do elemento feminino não tem possibilidade de ser, de estar e de silêncio. A apercepção criativa do ponto de vista do masculino ou do feminino brinda a pessoa com a experiência de realidade. O ser humano precisará, continuamente, recriar o seu contato com cada objeto de seu mundo, de maneira que o seu modo de ser possa ser contemplado.


  Abordar o ser humano a partir da noção de criatividade torna-se fundamental para a clínica contemporânea, para que se compreenda o sofrimento apresentado pelas pessoas na atualidade. Vivemos em um mundo sustentado por uma perspectiva ideológica que busca legitimar um mercado avassalador, que homogeneiza a face do planeta em que vivemos, aniquilando diferenças, singularidades, cidadanias em nome do consumo que se torna o referente fundamental das relações entre os homens. Os encontros se retificam; o homem é roubado dos enigmas que lhe dão origem, instalando-se o reino do Mesmo e do Simulacro sobre as ruínas da ética que possibilitam o acontecer humano. Essa é a face do mercantilismo e da hegemonia da técnica que também comparece no modo como, a nosso ofício, frequentemente é exercido. Nessa perspectiva, o outro é mero instrumento para enriquecimento e para que lugares de prestígio social e de poder possam ser alcançados. Na atua-lidade, é preciso recuperar a memória dos fundamentos do humano, na qual a compreensão do homem criativo é faceta ética fundamental.
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  CRIATIVIDADE, SUBJETIVIDADE E MUNDO ATUAL: UM SALTO NO VAZIO


  Mirian Malzyner


  O tema "criatividade", é bastante amplo e permite pen-sar em muitos caminhos. Enfocarei a relação entre criatividade e subjetividade, começando por explicitar o lugar de onde vou enfocar o tema. Falo como psicanalista clínica, interessada no universo das artes e no próprio fazer artístico. A partir do meu envolvimento com o "fazer arte", tenho procurado aprofundar o estudo sobre os processos criativos e as diferentes formas de expressão artística. Essa pode ter sido a forma que encontrei para integrar arte e psicanálise dentro de mim. Essas duas formas de expressão convergem na atividade contínua de tecer ideias e na disciplina árdua do artesão que tenta traduzir sonhos em formas comunicativas, mantendo-se em contato com o movimento contínuo do nosso vir-a-ser. Portanto, para me comunicar, vou falar de psicanálise e de arte.


  O olhar psicanalítico sempre esteve voltado para o tema da criatividade e da produção artística. O diálogo com diferentes formas de expressão amplia o reper-tório do analista, abrindo caminhos para uma linguagem com qualidades mais plás-ticas e permeáveis.


  A relação entre os artistas e sua produção é complexa e variada, não sendo pos-sível abranger essa complexidade utilizando-se uma só abordagem. A psicanálise tem abordado a produção artística de diferentes maneiras. Uma das formas consiste em relacionar a obra com a biografia do artista, buscando seus conflitos inconscientes, o que, muitas vezes, produz as chamadas "interpretações selvagens". Outra forma é tentar entender o trabalho em si, o inconsciente da obra e como ela expressa conflitos e fantasias universais, ilustrando teorias psicanalíticas, o que incorre no risco de reducionismo. Outra possibilidade ainda é levar em consideração o caráter subjetivo da apropriação que cada espectador pode fazer do trabalho artístico, legitimando e abrindo o leque para diferentes leituras. O olhar psicanalítico poderia, também, apontar campos de significados ou temas que o artista oferece para re-criação.


  A obra de arte também reflete o tempo histórico do artista e as questões que o interessam. Alguns procuram refletir a realidade; já outros procuram questionar valores sociais, éticos ou morais e abrir caminhos para o novo. Alguns artistas afir-mam que, sem sua arte, teriam enlouquecido, sendo a arte também uma forma de autoconhecimento, de reconstrução ou construção do si-mesmo. Existem artistas que vivem um cotidiano prosaico; outros têm vidas marcadas pelo excêntrico ou, ainda, pelo trágico.


  Freud, apaixonado pela literatura e pelas artes plásticas, como a pintura e a es-cultura, escreveu importantes ensaios fazendo aproximações ao momento criativo. Associou a criatividade com o jogo infantil e também se interessou em entender o impacto da obra de arte no espectador, a vivência estética. A partir do seu vértice teórico, investigou a produção artística como sintoma, produto final de uma tentati-va de resolução de conflito, por meio do mecanismo de sublimação. A origem estaria nos desejos reprimidos. Além disso, o estudo da linguagem onírica e dos processos primários de pensamento — deslocamento, condensação e ambivalência — contribuiu muito para a compreensão da linguagem artística.


  Melanie Klein também se interessou pelas artes e pelos processos de simbolização. Hanna Segal, usando o referencial clínico kleiniano, enfocou a obra de arte como tentativa de reparar o objeto primário destruído e conceituou a verdadeira arte co-mo sendo produto da posição depressiva, com os afetos amorosos e construtivos neutralizando e superando o ódio e os ataques destrutivos.


  Bion, desenvolvendo e partindo das reflexões teóricas de Klein, trouxe contribuições significativas para a compreensão dos processos criativos. Aprofundou o estudo dos modos pelos quais o pensamento se desenvolve e, particularmente, sobre o funcionamento psicótico da mente. Bion enfatizou a oscilação constante entre as posições esquizoparanoide e depressiva. Apontou como o pensamento se enriquece quando é nutrido pela flexibilidade mental, pelo movimento constante de ir e vir entre as posições. A abertura para o "não saber" e para o desconhecido, capacidade negativa, permite o surgimento do novo, do inédito. O modelo do casal parental em troca criativa — "continente-contido" — é o modelo para o crescimento psíquico. O pensamento "louco" passa a ser incluído como fonte de conhecimento e a sua integração gera o "louco sadio". O movimento do pensamento psicanalítico caminhou para um maior interesse nos processos criativos, mais do que no produto, a obra de arte em si mesma.


  É Winnicott quem vai dar à criatividade um valor central para constituição do ser, especificando que criatividade é a essência do "ser". "Ser" é viver de forma criativa. Ele descola a criatividade do talento artístico, pois qualquer pessoa em qualquer atividade do cotidiano pode apropriar-se do mundo à sua própria maneira e ser criativa. Até mesmo o simples ato de respirar pode ser vivido como único e pessoal, expressão da subjetividade.


  Assim, a obra de um artista pode ser uma manifestação genuína do ser, portanto expressão do ato criativo, mas pode também ser a expressão de um self em busca de caminhos para integração, ou ainda, de um falso self.


  Como psicanalista, o encontro com o pensamento de Winnicott e, posteriormente, com a obra de Marion Milner, proporcionou um desenvolvimento significativo em minha forma de trabalhar. O meu amadurecimento pessoal e profissional caminhou para uma liberdade maior de exercer a clínica de modo mais integrado com aspectos mais característicos da minha personalidade. Para mim, criatividade é o conceito que norteia meu trabalho clínico.


  Winnicott e Marion Milner descreveram a experiência da "ilusão" como a base para a constituição da subjetividade. Quando ocorre a ilusão, o bebê cria o mundo que está lá para ser encontrado; este é o paradoxo. Na experiência da ilusão, mãe e bebê funcionam como um só. É o momento em que "o fato de ter-se aberto os próprios olhos seja sentido como um lampejo de criação, um dito 'faça-se a luz' resultando em que a luz se fez" (MILNER, 1952, p. 221). A experiência da ilusão repete-se ao longo da vida, enriquecendo o self, principalmente nos momentos estéticos.


  Marion Milner aprofundou o estudo dos processos criativos procurando observar suas próprias dificuldades com o desenho e a pintura, além do estudo dos autores voltados ao campo da estética. Ela se deu conta de que o processo criativo envolve sempre o terror de entrar em contato com o modo de pensar inconsciente, no qual não valem as regras do pensamento lógico-formal. A consciência se amplia por um gesto interno de abandonar o foco estreito, o pensamento lógico-discursivo, para que possa emergir uma forma mais profunda de ordem.


  Enfatizou, também, as raízes corporais do ato criativo, remetendo a um tempo em que a criança vive as próprias funções corporais e as secreções como parte do mundo por ela criado. Entregar-se à espontaneidade da natureza dos processos primitivos é voltar a uma fase de perda do controle de si, anterior ao próprio controle esfincteriano. Pensar a criatividade tão intimamente relacionada aos processos cor-porais permite compreender alguns bloqueios e inibições do processo criativo, pois a perda do controle sobre si-mesmo gera ansiedades e medos.


  Essa maneira de olhar a experiência da ilusão modifica a relação com a realida-de: posso aceitar uma oscilação entre uma consciência objetiva do mundo e um estado em que predomina a ilusão, isto é, uma indiferenciação dos limites, para que novos significados possam surgir. Se o ódio à realidade representa um aspecto da experiência tão enfocado pela psicanálise, a partir da experiência da ilusão fundante do "ser", a realidade também pode ser buscada e desejada.


  Winnicott atribuiu à brincadeira das crianças um status tão importante que o "brincar" passou a ser algo a ser conquistado. O paciente incapaz de brincar precisa de ajuda. É no espaço transicional que a análise ocorre, jogo do imaginário, lugar de infinitas possibilidades de representação. Sabemos o quanto o universo da brincadeira infantil é coisa séria e necessária. Sem a capacidade para imaginar, a relação com a realidade fica comprometida. A subjetividade bem estabelecida garante uma condição mais objetiva de estar no mundo.


  Esvaziamento de si, tédio, estados depressivos crônicos, sentimento de não estar vivo, não estar bem dentro da própria pele, vivências de despersonalização e irrealidade são exemplos de falhas na constituição do si-mesmo, com buracos ou até inexistência da área de transicionalidade. Essas situações demandam um trabalho que possa resgatar, ou mesmo criar, a atividade dos processos primários de pensamento, abrindo caminhos para que o sonho possa acontecer.


  Winnicott apontou como o objeto transicional a primeira possessão a caminho da discriminação eu não-eu, que evolui para o espaço transicional e, na vida adulta, ganha a forma da manifestação cultural. Aqui se encontra o meu interesse pelo objeto artístico, pelas artes e sua afinidade com a psicanálise. Ao criar realidades, o artista, por intermédio do meio de expressão escolhido, vive a oscilação criativa da perda dos limites objetivos para reencontrá-los em seguida, transformados pela sua subjetividade. O artista encontra e usa partes da realidade, que são os meios concretos que utiliza para expressar-se, transformando e colocando sua marca pessoal.


  É no contato com as artes que encontramos o relaxamento da necessidade constante de discriminar limites, realidade e fantasia, mundo interno e mundo ex-terno, eu e não-eu, aqui e lá. Os artistas gostam e levam a sério o brincar. Nos teatros, cinemas, salas de concerto e de exposições encontramos a brincadeira "emoldurada". O contexto da moldura garante a segurança para mergulhar nessa área onde os limites podem ser momentaneamente esquecidos, sem os riscos de enlouquecimento. Na análise, é o setting analítico que garante a segurança para que o jogo transferencial possa ocorrer. Considerado o pai da arte contemporânea, Duchamps fez uma "brincadeira". Ao colocar um urinol assinado dentro de uma galeria de arte, estimulou pensar como a retirada de um objeto do seu contexto, mudando o enquadre, pode mudar a nossa maneira de ver as coisas e até nós mesmos. Foi, também, uma crítica inteligente às estereotipias, aos clichês e também ao autoritarismo dos que decidem o que é e o que não é arte.


  Marion Milner refere-se ao setting como o "hiato enquadrado" (1952a), porque tudo começa com o vazio. Se o sentimento de vazio pode ser incluído e não negado, abrem-se caminhos para uma nova percepção do mundo.


  NA CLÍNICA


  No consultório, recebemos pacientes esquecidos de si, mergulhados na desim-portância, sofrendo pelo olhar indiferente de um mundo cuja velocidade não permite deter-se no particular e no único. Os sintomas variam entre depressão, pânico, fobia, sintomas psicossomáticos e outros. O analista oferece o setting e a si-mesmo, emoldurando uma experiência voltada para o contato humano em que a pessoa que está ali é personagem principal, mesmo que essa pessoa (o "eu" da experiência) demore a chegar ou esteja envolvida em uma nuvem de invisibilidade. O olhar do analista enfrenta a barreira da mesmice e busca alcançar, ou simplesmente espera acontecer o novo, o fenômeno humano, o brilho do indivíduo singular, a centelha luminosa de cada um, o "gesto espontâneo". A moldura dá significado ao acontecimento, o que se dá, também, como processo, que ocorre ao longo do tempo. A atmosfera estável, constante e previsível da sala de análise permite a experiência de confiabilidade.


  Recentemente, durante uma sessão, meu olhar capturou um sorriso muito especial — algo como um sorriso de criança que vive um encantamento por um truque de mágica. A paciente, mulher em seus cinquenta anos, profissional com-petente, exerce um cargo de diretoria na empresa onde trabalha há, pelo menos, duas décadas, com dedicação integral. Identifica-se e "veste a camisa" da empresa. O trabalho é a parte mais viva e gratificante da sua vida. Busca análise em um momento de crise afetiva. Vou chamá-la de Alice, associando com a "Alice no país das Maravilhas". Acostumada a ser "competente", inicialmente, o encontro comigo a deixa desconcertada. Não faz parte de seu repertório dar atenção aos seus sentimentos, pedir ajuda, mostrar-se vulnerável. O ritmo do seu trabalho é frenético, "pauleira", nas suas palavras. É um mundo de metas e resultados, objeti-vos e estratégias. Estar comigo é vivido como fraqueza, mas, aos poucos, vou con-quistando um espaço e a nossa conversa começa a interessá-la. Quem sabe posso atendê-la e ir ao encontro de necessidades abafadas há muito tempo. É a pessoa dela que me interessa e, ali entre nós, cabe a mulher sensível, delicada, apaixonada e que sofre por amor.


  Alice surge aqui em função daquele sorriso, sorriso iluminado. Alice sempre me dizia que não sonhava, dormia "como uma pedra". Nessa sessão, o fato novo é o sonho. Durante o dia, lembrou-se de uma cena, uma reunião de trabalho, mas, pelas características do cenário, aquela cena não poderia ter ocorrido de fato. Deu-se conta que havia sonhado! Esse foi o encantamento que mobilizou o sorriso. O sonho surgiu como uma produção original, como se começasse um processo de libertação de uma subjetividade aprisionada.


  Curioso é que ela havia chegado para sua sessão cansada e abatida, finalizando uma semana exaustiva, envolvida com grandes problemas e desafios, sempre naquele ritmo "pauleira". O sorriso surgiu como um cometa trazendo notícias de uma esperança de ampliação no seu universo. Mundo dos sonhos, da poesia, das artes, mundo humano.


  MUNDO DE HOJE


  Tenho pensado em como os aspectos do nosso mundo atual interagem com nossas possibilidades de expressão. Frequentemente, deparamo-nos com manifes-tações de empobrecimento psíquico, falta de imaginação e falhas na capacidade de simbolização.


  A aceleração do mundo moderno, o encurtamento das distâncias devido ao enorme avanço na tecnologia da comunicação permite e amplia a mobilidade e o acesso à informação dita "em tempo real". A tecnologia presente no cotidiano promove melhorias e desenvolvimento na qualidade de vida. Tudo isso muda "a cara do mundo" e nos afeta. Mas, como nos afeta? Em que medida o chamado "tempo real" repercute no tempo imaginário? Se hoje alcançamos as pessoas em qualquer momento e em qualquer lugar, pelo celular ou pela internet, como fica a nossa capacidade de espera? E nossa capacidade de imaginação? A virtualidade afeta nossa condição para conquistar intimidade? Como o excesso de estimulação e informação afeta a criatividade? Será que falta o silêncio, a pausa, ou, em outras palavras, as condições para o que Marion Milner chamou de "vazio grávido"?


  Na clínica, apresentamos aos nossos pacientes um recorte do mundo, por meio do setting, um espaço necessário para acolhimento e encontro com os ritmos naturais dos processos humanos. É nesse espaço que Alice comemora o nascimento do sonho.


  Nos meus pacientes adolescentes, tem sido uma constante o relato das noitadas, "baladas", acompanhadas do uso abusivo de álcool. A bebida proporciona relaxamento das defesas, intensificando uma suposta alegria e diversão, e busca de desempenho sexual. Com frequência, a intensidade caminha para um estado de "apagamento de si", na forma de "aí eu não me lembro de mais nada", "estava totalmente chapada", "nem sei como cheguei em casa" etc. Relatam que depois vem a "ressaca moral". Mais uma pergunta: será que a busca é mesmo por diversão ou o jovem estaria buscando esse estado de apagamento, de alívio da invasão de estímulos sensoriais excessivos? Cria-se uma situação em que a única possibilidade é reagir, sem a pausa necessária para reflexão. Será que a única forma de interromper o ritmo alucinante é pela anestesia da consciência, com todos os riscos inerentes?


  Por exemplo, cuidar do corpo, frequentar a academia de ginástica passou a ser exercício com um olho na TV, outro no cronômetro e na medição da perda caló-rica por minuto. A estética impõe padrões rígidos; tudo vira técnica a serviço do resultado. O corpo, tratado como máquina, compromete uma integração psique-soma; tantos artifícios colidem com a manifestação mais genuína do eu. O pre-domínio dos estados de excitação não oferece condições para os estados que Winnicott chamou de estados de quietude. O "apagamento de si" não poderia ser uma busca, ainda que equivocada, de ir ao encontro de um vazio gerador de sentido?


  Na verdade, o impacto gerado pela bebida impede a manutenção do paradoxo, rompendo a transicionalidade. Em vez de saída criativa, predomina o ato suicida.


  NA ARTE


  E na arte, de que forma essas questões são representadas?


  Uma corrente significativa da arte contemporânea passou a usar o corpo e, muitas vezes, o corpo do próprio artista para expressar inquietações do mundo atual. Buscando expressar uma subjetividade pura, na action painting, por exemplo, o artista procurava uma continuidade entre o gesto, o corpo em movimento e a tela. Na técnica do dripping, o pincel não tocava a tela; a tinta era derramada a partir da espontaneidade do gesto. A transicionalidade era mantida sendo a tela a repre-sentação da vivência interior do artista.


  Com as performances e a Body Art, o corpo passou a ser um objeto de manipulação em trabalhos provocativos e perturbadores. A ação substituiu a representação, muitas vezes em atitudes francamente autodestrutivas e desprovidas de limites. Exibia-se a dor, a ferida, a mutilação e formas de transformação do corpo com próteses e até atos cirúrgicos. O "corpo-objeto" era representante de uma subjetivi-dade ausente ou desfigurada. A concretude substituiu a imaginação. A busca pelo "real" e pelo "verdadeiro" apresentou uma perspectiva achatada, cujo impacto gera-va reação sem deixar espaço para uma interação criativa.


  Enquanto escrevia este texto, fui visitada várias vezes por algumas imagens da obra de dois artistas. Para mim, são imagens com sensibilidade poética e qualidade metafórica. Vou apresentá-las como estímulo, esperando enriquecer o tema e a reflexão proposta: a relação entre subjetividade, criatividade e aspectos do mundo atual. Trata-se de uma apropriação pessoal sem qualquer intuito interpretativo dessas obras.


  As primeiras imagens são do artista francês Yves Klein (1928-1962). Filho de artistas plásticos, antes de dedicar-se à pintura e à arte, Klein fez formação em judô, tendo recebido a faixa preta no Japão. Paralelamente ao judô, estudava a mística da ordem Rosa Cruz, a Cosmogonia, texto que ensina o conhecimento pela imaginação, considerada a mais poderosa das capacidades humanas. Inicialmente, destaca-se em seu trabalho uma série de pinturas monocromáticas, principalmente as azuis, o "azul de Klein", patenteado como IKB (International Klein Blue). O artista considerava o azul como a mais abstrata das cores, a cor do céu. Das telas, o tra-balho de Klein ampliase para performances em que utiliza modelos como "pincéis humanos" e várias outras formas de expressão, incluindo trabalhos em que usa o ar, a água e o fogo como matérias-primas.


  Influenciado pela tradição oriental, sua obra gira em torno da noção do "vazio". O vazio de Klein é um estado similar ao nirvana, livre de influências do mundo, uma zona neutra em que as pessoas são induzidas a concentrar-se nas próprias sensações. Klein apresentou sua obra sob formas tradicionais como pinturas, livro, composição musical, mas removendo o conteúdo esperado dessas formas: pinturas sem imagens, um livro sem palavras, uma composição musical sem melodia, restan-do, apenas, o meio de expressão tal como ele é. Dessa forma, tentou criar para o espectador o que chamou de "Zona de Sensibilidade Pictórica Imaterial". Os temas eram representados por sua ausência.


  Em 1958, na galeria Iris Clert, em Paris, exibiu a exposição Le Vide. Na galeria branca e vazia, eram vendidos espaços vazios em troca de ouro, remetendo à pre-ciosidade do vazio, lugar onde habita a criatividade, a imaginação em estado puro.


  A fotografia "O salto no vazio" é uma montagem em que Klein aparece de braços abertos desafiando a lei da gravidade, ou, talvez, buscando ultrapassar os limites do senso comum. Não parece um super-herói idealizado. A imagem remete ao para-doxo: somente a ilusão poderia sustentar o voo no vazio, que, inevitavelmente, remete à vulnerabilidade da existência humana.


  Uma descrição da Sinfonia Monotônica, realizada em março de 1960, na Galeria Internacional de Arte Contemporânea, mostra o caráter poético e surpreendente de suas performances:
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    figura 1 - O Salto no Vazio de Yves Klein

  


  Em uma clara noite de março, às 22h em ponto, um grupo de cem pessoas vestidas a rigor compareceram à Galeria Internacional de Arte Contem-porânea de Paris. Era a primeira apresentação de uma peça conceitual nessa galeria, do novo artista Yves Klein. A galeria era uma das mais finas de Paris.


  Mr Klein, vestindo fraque, conduziu uma orquestra com dez componentes apresentando sua composição "A Sinfonia Monotônica", escrita em 1949. A sinfonia consistia em uma nota.


  Três modelos surgiam, com belos corpos nus. Klein também as conduzia juntamente com a orquestra. A música começava. As modelos rolavam a si mesmas em tinta azul e em enormes folhas de papel artístico, colocadas no chão e nas paredes da galeria, do lado oposto à orquestra. Tudo era encenado com uma beleza de tirar o fôlego. O espetáculo era para todos um evento espiritual e metafísico. Isso durava vinte minutos. Quando a sinfonia termina, seguem-se vinte minutos do mais absoluto silêncio, em que todos os presentes absorvem-se no seu próprio espaço meditativo.


  Ao final, todos estavam conscientes de que estavam na presença de um gênio; a peça foi um grande sucesso! Mr Klein triunfou. Foi o seu gran-de momento na história da arte, sucesso total.


  O espetáculo foi de uma beleza poética inquestionável, e as últimas palavras do artista na noite foram: "O mito está na Arte".1


  Klein morreu de ataque cardíaco aos 34 anos, em 1962. A sua obra aponta, explicitamente, a função do vazio gerador de sentido e coloca a imaginação como força motriz do desenvolvimento humano.


  Francesca Woodman (1958-1981) foi uma fotógrafa americana, também filha de artistas plásticos. Começou a fotografar aos 13 anos e por quase dez anos fez centenas de fotografias, geralmente em preto e branco, frequentemente sendo ela própria a modelo, sujeito e objeto. A principal temática é o corpo nu, muitas vezes fundindo-se ao ambiente. O efeito do movimento capturado em longa exposição torna a imagem borrada, apagando os limites e contornos. O corpo desaparece, fundindo-se ao entorno. São imagens que falam de silêncio e solidão, belas e instigantes. Falam de um olhar que busca facetas da construção da identidade feminina, de uma corporeidade atravessada por questões da alma. Suas imagens são como um diário pictórico do diálogo consigo mesma. O corpo aparece como palco para expressão de uma viagem ao interior.


  Aos 23 anos, Francesca suicidou-se atirando-se pela janela. Um salto no vazio. A ação substitui a representação, colocando um ponto final na vida e na obra.


  Para muitos, a obra de Francesca revela um talento precoce com uma obra consistente e dotada de profundidade. Para outros, é a expressão de uma jovem desorientada e confusa, cujo talento foi canalizado por um desejo de morte, e que sua obra nada mais é do que uma nota suicida em forma de uma década de foto-grafia. Imagino que as imagens dessa artista terão uma repercussão diferente em cada um e penso ser difícil ficar indiferente a elas.
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    figura 2 - Temática do corpo nu fundindo-se ao ambiente, de Francesca Woodman.

  


  Em análise, convidamos nossos pacientes a um salto no vazio, gerador de sen-tidos. O contexto do setting analítico garante a confiabilidade necessária para a experiência da ilusão criativa. A nossa matéria plástica é a relação humana e a especificidade da sua natureza. Deitar no divã implica em tirar o pé do chão do senso comum para alcançar uma condição de consciência ampliada de si. Arte e psicanálise encontram-se na busca por uma linguagem simbólica mais próxima da qualidade inefável do acontecer humano.
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  EL PENSAMIENTO CREATIVO:

  TALENTO, TRANSICIONALIDAD Y CONECTIVIDAD



  Sonia Abadi


  LA CREATIVIDAD ES UN ESTADO DE LA MENTE


  En el pensamiento científico, siempre están presentes elementos de poesía. La ciencia y la música actual exigen de un proceso de pensamiento homogéneo


  Albert Einstein


  Durante mucho tiempo se creyó que existía una clara división entre las mentes científicas, lógicas y analíticas por un lado, y las mentes artísticas, más intuitivas e imaginativas, por otro. Ese paradigma nos llevó, por largos períodos de la historia, a dos resultados igualmente malignos: la consolidación excesiva de sistemas cerrados de pensamiento y la dificultad para comprender los procesos creativos. Lo notable es que esto se reflejó también en el modo en que se construyó la subjetividad de las personas, limitando su potencial de cambio y transformación.


  Sin embargo, hoy sabemos que la creatividad, más que remitir a estructuras fijas de pensamiento, se corresponde con la capacidad de acceder a estados mentales y emocionales en los que la lógica y la intuición se articulan y fecundan mutuamente.


  Todos registramos que existen momentos en los que somos más creativos, o detectamos condiciones especiales en las que se nos ocurren mejores ideas. Sin embargo, pocas veces nos preguntamos con qué modelo mental estamos operando cuando creamos, ni qué está pasando cuando estamos bloqueados, "vacíos de ideas". Somos capaces de reconocer la genialidad en la obra de los grandes creativos, pero no siempre conocemos las herramientas con las que trabajan en su actividad cotidiana.


  Si estudiamos la vida de los grandes creadores, inventores e investigadores de la historia, descubrimos que casi todos ellos tuvieron el hábito de explorarse a sí mismos a la vez que exploraban otras realidades. Freud es un claro ejemplo de ello, y eso no nos sorprende ya que su campo de estudio era la realidad psíquica.


  Pero también Thomas Edison, Benjamin Franklin, Leonardo da Vinci, Charles Darwin y muchos otros han sido tan curiosos del mundo que los rodeaba como del modo en que trabajaba su propia mente. Y todos ellos utilizaron la herramienta de escribir sus pensamientos como forma de liberar su mente y, a la vez, capturar los flashes de lucidez. Y Beethoven llevaba una libretita pentagramada colgada del cuello, a la espera de la inspiración.


  Algunos de nosotros nos sentimos personas creativas, otros hemos tenido ciertas experiencias en ese sentido, y otros nos consideramos poco creativos. Qui-siéramos ser más creativos en nuestra vida, innovadores en nuestro trabajo, o quizá capaces de desarrollar una actividad artística para nuestro propio placer: cantar, bailar, pintar, escribir.


  Sin embargo, nos cuesta imaginar que algo tan inasible, y en cierto sentido tan misterioso, pueda ser explorado y más aún desarrollado.


  Con frecuencia creemos que la creatividad es privilegio de los grandes artistas, y que es un don inexplicable y secreto. Talento innato de unos pocos o educación privilegiada de otros.


  Peor aún, los que se dedican a alguna profesión artística tienen tanta veneración y temor hacia sus fuentes creativas, y tan poco dominio de ellas, que desconfían de cualquier intento por mejorarlas o por disminuir el caudal de angustia que las suele acompañar. Se resignan a padecer sus bloqueos e inhibiciones, con el prejuicio de que el sufrimiento es parte inevitable de la experiencia creativa. Y si bien toda búsqueda artística es una búsqueda de libertad, se privan de los recursos que les proponen liberarlos. Temen que el delicado y oscuro mecanismo se desajuste para siempre.


  Y cuál es el estado mental en que se genera el pensamiento creativo? Aquél que Winnicott llamó estado de no integración. Winnicott afirmará que en el proceso de integración del self normal, sin consolidaciones patológicas, se preserva la capacidad de regresar a estados de menor integración, movimiento en que se hacen posibles los procesos creativos. A su vez, este estado implica la posibilidad de conexión con el verdadero self, sin perder contacto con el entorno. En los extremos de la psicopatología se hallarían, por un lado, la desintegración como mecanismo psicóti-co, y por el otro, el exceso de integración irreversible, característico del falso self.


  En los grandes genios de todas las épocas, la fluidez entre lo científico y lo artístico, lo racional y lo intuitivo ha sido una característica de su original modo de pensar. La gente creativa es también capaz de extrapolar conocimientos de un área de experiencia a otra, integrando datos de diferentes campos, llegando a deducciones originales y generando un crecimiento estructural tanto de sus proyectos como de ellos mismos.


  Albert Einstein cuenta que se inspiró en Mozart para desarrollar su Teoría de la Relatividad. A su vez, imagina una hipótesis acerca de las fuentes de inspiración del propio Mozart. "Mozart — sostenía Einstein — tomó su música del universo, donde estaba desde siempre esperando que alguien la encontrara".


  Es claro que la hipótesis de Einstein sugiere que Mozart creaba a partir de una intensa conexión con las fuentes universales que, como lo describen muchos artistas, fluían a través de él.


  EL TALENTO Y LA LOCURA: LÍMITES Y ESPACIO


  La educación del futuro se ve confrontada a este problema universal, ya que existe una inadecuación cada vez más amplia, profunda y grave entre, por un lado, nuestros saberes desarticulados, parcelados y compartimentados y, por el otro, las realidades o problemas cada vez más polidisciplinarios, transversales, multidimensionales, transnacionales, globales, planetarios...


  Edgar Morin (2002)


  Con frecuencia, escuchamos historias acerca de personas muy talentosas que sufrieron de diferentes formas de locura, casi como si la creatividad y el sufrimiento mental estuvieran fatalmente relacionados. Esto nos asusta, y no quisiéramos activar ese poder diabólico en nosotros mismos y menos aún en nuestros hijos.


  El talento tiene un fuerte componente innato y, en general, comienza a expresarse muy tempranamente, a veces en forma directa y evidente, y otras a través de conductas anormales o hasta de aparentes deficiencias. Pareciera que el surgimiento de la originalidad generase una situación compleja en relación a la integración del self, amenazado por la intensidad y el desorden característicos del caudal creativo. Por eso, los niños particularmente talentosos se encuentran en la situación del heredero de un gran capital, aún sin recursos estructurales para poder administrarlo y con dificultades de adaptación que pueden ir desde la inadaptación a la sobreadaptación patológicas.


  Estos niños requieren de sus padres y maestros ciertos cuidados especiales que puedan favorecer el desarrollo del talento junto con la maduración de la persona-lidad total. Los modelos de crianza y educación deberán brindarle las condiciones adecuadas para crecer sin angustiarse ni desorganizarse, creando un equilibrio dinámico entre contención y libertad, límites y espacio. En caso contrario, su salud mental estará en peligro.


  Aquí la calidad del ambiente y más adelante, las oportunidades y el azar juegan un rol clave en el desarrollo del talento, así como en el destino de la persona. Músicos precoces y deportistas sobresalientes son ejemplos conocidos de estas alternativas. Algunos caen en manos de maestros o entrenadores poco éticos o poco preparados en el plano emocional, que no saben resistir la tentación de explotar a la persona para saquear la veta del talento, a veces con la colaboración imprudente de la familia.


  Lo interesante es que esto mismo ocurre con el ser creativo, el artista en potencia que también es parte de cada uno de nosotros. Para Winnicott, este ser creativo, origen del sentimiento de existir, se halla en sintonía con la idea de un self verdadero ligado al impulso vital, con un potencial original que sólo se desplegará en condiciones ambientales adecuadas.


  Podemos imaginar este potencial a través de una metáfora fluida, como un caudal que transita por diferentes canales y sufre diversos destinos. Impulso crea-tivo que fluye como una corriente y se irá encontrando con diferentes canales de expresión, pero también con numerosos obstáculos generados por fijaciones y experiencias traumáticas.


  Cuando nuestros canales de expresión creativa están estrechados, lo percibimos como una sensación angustiosa. Esto no tiene nada de extraño si recordamos que las palabras "angosto" y "angustia" tienen el mismo origen.


  En otros casos, la creatividad solo fluye en ciertos espacios y situaciones permi-tidos, pero nos resulta difícil activarla en las tareas obligatorias o formales. Este es el caso de las personas que desarrollan una actividad creativa en paralelo con su vida laboral, y esos dos mundos nunca entran en contacto. Las consecuencias suelen ser el aburrimiento y la pérdida de compromiso con el trabajo, que se siente como una prisión. Y la impaciencia por llegar al fin de semana y a las vacaciones como únicas fuentes de entusiasmo y placer.


  Otras personas padecen una clausura total de sus canales creativos; la vía de expresión de las ideas y ocurrencias está cerrada en todos los ámbitos. Allí aparecen el acartonamiento en la actitud, la tensión en el trato, la pérdida de la espon-taneidad, características del falso self. El resultado suele ser el estrés y las enfer-medades psicosomáticas.


  En otros casos se produce el repliegue de la creatividad, que se desgasta en elucubraciones sin salida y ensueños diurnos. En este tipo de introversión, carac-terística de la disociación esquizoide, se pierde la conexión con la realidad y la posibilidad de concretar realizaciones.


  En algunos, la corriente creativa es muy caudalosa y se desborda, pudiendo causar caos y desorganización. Esto lleva al malestar en la vida cotidiana, a la difi-cultad para sentirse comprendido, a la imposibilidad de construir proyectos viables.


  Pero más allá de los posibles obstáculos y potencialidades, en cada persona el caudal creativo puede ser utilizado productivamente para ensanchar su vida, o drenarse en una descarga estéril. Esta será la diferencia entre la expansión, característica de un self integrado y la evasión, correspondiente al funcionamiento escindido.


  Así como en la expansión se gana energía y esta circula hacia otras áreas, en la evasión, en cambio, la energía se consume y esas actividades quedan aisladas del resto de nuestras experiencias.


  TRANSICIONALIDAD: EL TERCER ESPACIO, LA INSPIRACIÓN


  Una idea puede regresar a la mente muy cambiada por el solo hecho de haber salido a dar una vuelta por su resto de universo.

  Imaginemos, además, por un momento, que en ese resto de universo habita como mínimo otra mente.


  Jorge Wagensberg (2006)


  A comienzos de 1900, Freud desarrolló el concepto de inconsciente como una red psíquica de conexiones ilimitadas, capaz de asociar ideas y grupos de ideas de infinitas maneras. Postuló dos tipos de pensamiento: uno que responde a la lógica y es consciente, y otro que puede prescindir de ella, es en gran parte inconsciente y permite establecer conexiones entre lo alejado, lo diverso y aun lo opuesto. Los llamó, respectivamente, proceso secundario y proceso primario.


  Por su parte, Winnicott desarrolló el concepto de los espacios transicionales, una zona intermedia del funcionamiento mental en donde las dos formas de pensamiento coexisten. Definió así un espacio intermedio entre el principio del placer y el de realidad, entre el narcisismo y la relación de objeto, entre el yo el no-yo.


  Winnicott describe también un pensamiento que no se despliega dentro de la mente, sino entre el self y el entorno, en un sistema en donde la comunicación flu-ye entre el adentro y el afuera.


  Sostiene que ese funcionamiento transicional es el origen de la experiencia crea-tiva. Y, del mismo modo, el espacio creativo es un espacio transicional que necesita abrirse a la vez hacia el mundo interno y el externo para poner en sintonía las fuentes de inspiración.


  Contrariamente a ciertos prejuicios muy difundidos, con frecuencia el proceso creativo no acontecería en el aislamiento total, sino en la interacción con los otros y el entorno.


  A veces soñamos con la tranquilidad absoluta de un espacio o tiempo sabático para poder crear. Este fue el caso de un escritor talentoso, que se sentía desampa-rado por la falta de medios para subsistir y agobiado por su trabajo cotidiano como empleado público. Finalmente, logró su sueño: fue becado por un gobierno extranjero para dedicarse por un año sólo a escribir. Le dieron casa y comida en un lugar aislado de estímulos. No pudo escribir ni una línea.


  Esto lo saben todos los autores populares que escriben en los bares y cafés, ya que necesitan del murmullo de la vida cotidiana para crear. De nada les sirve aislarse del mundo, que es su fuente principal de inspiración. Y esto también vale para todo aquel que elige crear con la intención de generar una innovación en su campo de acción.


  El lugar para crear no se encuentra ni en la realidad exterior, ni en el interior de la mente, sino en el espacio intermedio. A su vez, necesita de un movimiento de cierre y apertura, que tiene para cada uno un ritmo propio, con momentos de replegamiento y otros de expansión. Se trata de una danza que hace jugar tres es-pacios entre sí: interior, intermedio, exterior.


  Y si bien todos sentimos que las interrupciones atentan contra los estados creativos, la inclusión relajada de otros estímulos los activa y los enriquece. Cuando estamos demasiado concentrados en un tema, salir a recorrer la ciudad, intercalar un diálogo trivial con otro, observar a la gente y la naturaleza, escuchar música, amplían nuestras fuentes de inspiración.


  Sin embargo, algunas personas muy imaginativas tienden a aislarse para crear. Esto los aleja de percibir las corrientes de interés que circulan en un determinado momento, y a veces de tener éxito con su obra, que ya no refleja a nadie más que a ellos mismos.


  Otros, excesivamente volcados hacia el mundo externo, intentan averiguar qué les conviene producir para satisfacer una demanda, pero pierden contacto con la fuente interior de su creatividad, y apenas pueden imitar lo que ya existe.


  Un productor discográfico me cuenta su experiencia con los músicos de rock. Están aquellos muy talentosos que no llegan a ser reconocidos, porque son tan egocéntricos que no alcanzan a ser comprendidos por el público.


  Otros que solo buscan imitar modas, escuchando todo lo nuevo que se edita, y con esto apenas logran estar actualizados, es decir, un paso atrás de lo novedoso.


  Los grandes músicos, en cambio, son aquellos que descubren y a la vez crean una nueva tendencia. No buscan linealmente lo que "funciona" en ese momento en el mercado, sino que navegan las corrientes sociales y culturales, incorporando ideas desde diversas fuentes. No están conectados exclusivamente con el ambiente de la música, sino que circulan entre su mente creativa y el mundo. Ellos son la verdadera vanguardia, aquella que es a la vez original y trascendente.


  Por eso, cuando un artista trabaja en red, entre su psiquismo y el entorno, se genera una evolución conjunta de la civilización y del artista. Y cuando nos sumergimos en el "ruido de la vida" en estado de apertura, crear y lograr el reconocimiento de los otros serán parte de una misma experiencia.


  Si nos refugiamos en la mente, corremos el riesgo de construir ideas impracti-cables. Y si nos lanzamos a la acción en forma lineal, las ideas se consolidan dema-siado pronto y carecen de vuelo y originalidad.


  Cuando nos disponemos a crear en el espacio intermedio, se va tejiendo una trama que incorpora nuestras ideas, a la vez que recoge y procesa los datos del entorno, dando lugar a una creatividad productiva.


  LOS TIEMPOS PARA CREAR


  Nada es tan poderoso en este mundo

  como una idea cuyo momento ha llegado.


  Víctor Hugo


  Los tiempos para crear también se corresponden con la noción de transicionalidad, ya que no se trata del estado contemplativo del ser, ni de la actividad frenética del hacer. Para Winnicott, se trataría del estar, estado dinámico en que se produce el juego, en un contrapunto entre la fantasía y la realidad. Estos estados se originan en la adquisición temprana de una capacidad: estar solo en presencia del otro, y es hacia este estado que se regresa en el momento creativo. Esos tiempos en soledad acompañada son necesarios para crear, sin aislarse ni aturdirse en la acción.


  Sin embargo, todo proceso creativo suele desarrollarse en una secuencia casi ineludible de tres tiempos, cuya extensión dependerá de cada persona, de su situa-ción actual y de su entrenamiento creativo.


  El primer tiempo es el de la resistencia: intentar no hacer, huir del compromiso, postergar. Allí aparece la ansiedad. El segundo tiempo es el de la exigencia, el intento de hacerlo desde el voluntarismo, desde lo lineal. Si nos conformamos con eso, los resultados son correctos pero pobres. En el tercer tiempo llegará la inspi-ración. Se abandonan los caminos conocidos, aparece la asociación libre de ideas, se desactiva el juicio, nos exponemos al azar. Este es el momento en que aparece la creatividad.


  En general, tanto el miedo como el interés excesivo en lograr una meta bloquean nuestra capacidad de pensar. Por eso, al intentar forzarnos a recordar algo o a resolver un problema, los resultados se nos escapan. En cambio, las soluciones aparecen en forma espontánea cuando nos relajamos y nos distraemos del tema. Relajarse significa no ofrecer resistencia. Cuando esto sucede, el conocimiento se construye y se revela "a través" de uno.


  Es conocida la historia de Arquímedes, aquel matemático y físico griego a quien el rey Hierón de Siracusa le pidió que certificara la pureza de una corona de oro. Dado que la condición era que no debía fundirla ni dañarla, no era fácil calcular el volumen de ese cuerpo sólido de forma irregular.


  La leyenda cuenta que, al dejar su laboratorio para darse un relajante baño de inmersión, se le reveló el misterio. Se sintió flotar, pensó en el agua que su cuerpo desplazaba, evocó la corona, y descubrió lo que hoy conocemos como principio de Arquímedes. Arquímedes salió corriendo desnudo por las calles de la ciudad, gritando¡¡ "¡Eureka!" ("¡Lo encontré!").


  La anécdota parece mostrar cómo, al agotarse la mente en sus esfuerzos de encontrar una solución por la vía lineal, se comienza a percibir en red y aparece la respuesta buscada.


  Algo semejante sucedió con la invención de la imprenta. Cuenta la historia que Johannes Gutenberg llevaba tiempo buscando un método para producir libros en serie.


  Descendiente de una familia de grabadores de monedas, adaptó lo aprendido en su juventud para crear una plancha con caracteres metálicos móviles, con los que componía el texto. Esa plancha se entintaba, y luego se pasaban por ella las hojas de papel, presionándolas.


  El método era revolucionario, aunque lento e imperfecto, porque se necesitaba ejercer una mayor presión sobre el papel. Un día, luego de varias ideas improductivas, saturado mentalmente y sin saber hacia dónde avanzar, Gutenberg fue a distraerse a la Fiesta de la Vendimia, que se realizaba en los alrededores de Estrasburgo, en el valle del Rhin. Fue allí donde recibió el impacto que lo iluminó: la prensa para la uva.


  Todo lo pensado, probado, descartado, más esa imagen, produjeron el milagro: ese sería el método para imprimir textos, que, a fines de 1400, revolucionó a la civilización occidental.


  CREATIVIDAD, CONECTIVIDAD Y EL PENSAMIENTO EN RED


  Los científicos de la complejidad y los investigadores y facilitadores sociales que piensan en términos de la metáfora de las redes nos convidan a internarnos en los laberintos multidimensionales del conocimiento, la acción y la emoción de un sujeto complejo, compartiendo un imaginario con nuestros semejantes y un mundo diverso con todas las criaturas, donde nuestro propio crecimiento y evolución están ligados a los de los demás en una red multiforme de interacciones dinámicas.


  Helen Fisher (2001)


  En años recientes, vengo desarrollando el concepto de Pensamiento en Red para dar cuenta del funcionamiento creativo de personas y grupos humanos. Un grupo de colegas creando un trabajo científico, una dupla de creativos publicitarios, una banda de jazz, un equipo de fútbol.


  Pensamiento en Red es un modelo transdisciplinario que integra el psicoanálisis con las neurociencias, la teoría de las redes complejas y las nuevas teorías de la co-municación.


  El concepto de Pensamiento en Red incorpora la versatilidad y diversidad de los procesos inconscientes y el aporte de Winnicott acerca de los fenómenos transi-cionales individuales e intersubjetivos.


  Por otra parte, integra los nuevos descubrimientos acerca de las leyes que rigen el comportamiento de las redes complejas. Estas leyes se cumplen también — y esto es lo más novedoso — en las conexiones neuronales y en el estudio de los procesos de pensamiento creativo.


  Lo fascinante es que estos descubrimientos nos ofrecen la posibilidad de com-prender cómo funcionan las diferentes redes que nos definen como organismos vivos, pero también de operar sobre ellas para obtener determinados resultados.


  Freud se adelantó a su tiempo cuando describió la irrupción del proceso primario en el pensamiento formal en la intuición, la empatía, el humor y la creatividad. Investigaciones recientes han revelado que el funcionamiento neuronal está confi-gurado por lazos ordenados, que siguen una secuencia lógica, pero también por otros lazos azarosos que funcionarían como los atajos o saltos del pensamiento característicos de la creatividad.


  El problema es que la educación formal, desde la escuela hasta la formación académica, nos condiciona a un pensamiento lineal, que establece sólo conexiones lógicas, secuenciales y relaciones de causa-efecto. Así, se nos enseña a discernir, analizar, descomponer un problema en sus diversas partes. A discriminar lo verdadero de lo falso, la fantasía de la realidad, lo posible de lo imposible, lo coherente de lo disparatado.


  En esta poda, vamos mutilando nuestro pensamiento más imaginativo, intuitivo y creativo, ese que se atreve a creer y crear más allá de las reglas establecidas.


  El pensamiento lineal, lógico o formal, está constituido por cadenas de ideas conectadas secuencialmente entre sí por afinidad temática, coherencia lógica y rela-ciones de causa-efecto. Casi como si funcionáramos en proceso secundario puro.


  En plena actividad, estamos limitados a funcionar en forma lineal, alertas a los estímulos y atentos a no perder la secuencia lógica de nuestros pensamientos. A buscar soluciones y metas, a objetivar situaciones en una atención focalizada que, en los casos extremos, llega a la visión tubular de la realidad, y al pensamiento operatorio, que solo sirven para realizar acciones concretas. Lo que Winnicott ha descripto como reaccionar en vez de existir, con sus efectos devastadores para el self.


  El Pensamiento en Red está más próximo a la idea de los procesos terciarios y al concepto de transicionalidad. Incluye la articulación de los procesos primario y secundario, la permeabilidad entre mundo interno y mundo externo, pero también la inspiración en el entorno, la empatía y la colaboración creativa en la intersubjetividad.


  El concepto de Pensamiento en Red, a la vez que integra el pensamiento lineal con el funcionamiento intuitivo, propone un pensar que no es individual ni colectivo sino conectivo, que se despliega en el espacio intermedio entre una persona y otra. En Winnicott esta idea aparece en el juego del squiggle entre paciente y analista.


  Al pensar en red, las ideas se conectan de más de un modo, llevando a la resolución alternativa de conflictos, la innovación en la forma de hacer las cosas y la confluencia de recursos que parecían distantes.


  LOS NAVEGADORES DE LA RED Y EL OBJETO CREADO-ENCONTRADO


  Para mí, la creación comienza con horas de ocio y contemplación. Observo los insectos, las flores, las hojas y los árboles que me rodean. Dejo que mi mente marche en calma a la deriva, como un bote en la corriente. Tarde o temprano, algo la capta. Se vuelve precisa, toma forma... el próximo tema de mi pintura ha sido decidido.


  Pablo Picasso


  En el modelo psicoanalítico, podríamos decir que los instrumentos que utilizamos tanto para navegar la red como para retejerla o desanudarla son la asociación libre de ideas, la atención flotante y la empatía.


  Estas herramientas han sido utilizadas con distintos nombres y en diferentes épocas por diversas disciplinas, y han adquirido identidad como instrumentos de la terapia psicoanalítica, pero su valor se extiende más allá de esas fronteras, como modos de exploración de la mente y del mundo.


  La asociación libre de ideas multiplica la conectividad de estas en el interior de la mente, recorre la red del propio pensamiento. Extiende los alcances de la reflexión dirigida, para apuntar a una exploración más amplia del propio pensamiento. Allí las ideas fluyen libremente, se conectan de infinitos modos, más allá de la lógica, la causalidad, la secuencia temporal. Las ideas conscientes se nutren de las ideas e imágenes inconscientes, lo actual entra en sintonía con recuerdos, experiencias y saberes olvidados.


  La atención flotante, por su parte, activa la apertura hacia el afuera, percibe la red existente en el entorno. Es una antena hacia el mundo y los otros, diferente de la observación o atención focalizada.


  El Pensamiento en Red opera en tres niveles entramados: integrando el pen-samiento intuitivo con el lineal, agregando a la atención focalizada la atención flotante y activando la conexión empática con las ideas y la creatividad de los otros.


  Cuando la asociación libre de ideas y la atención flotante están en plena actividad, predisponen a la sincronicidad. La sincronicidad es la experiencia de encontrar cada vez lo que andábamos buscando, a veces sin saberlo.


  Cuando circulamos por lugares que ofrecen estímulos variados, nos exponemos a la inspiración. Estas "distracciones" son las que nos hacen estar menos concentrados y más abiertos a la sincronicidad.


  Otros han descripto el concepto de serendipia1 para referirse al arte de encontrar sin buscar. Un encuentro entre la clarividencia del observador y la casualidad, que ha permitido grandes descubrimientos gracias al azar.


  Royston M. Roberts, en su libro Serendipia. Descubrimientos accidentales en la ciencia, nos da numerosos ejemplos de esto.


  Relata cómo, debido a un error o a un descuido, pueden aparecer respuestas a problemas que aún no han sido planteados. La solución a estos dilemas adquiere su significado en mentes preparadas para percibir lo no pensado. Entre otros, cuenta el ejemplo de Alexander Fleming, que descubrió la penicilina debido a la conta-minación de un cultivo de bacterias con un hongo desconocido.


  Esto se aproxima al concepto de apercepción creadora de Winnicott y al de "lo sabido no pensado" de Christopher Bollas.


  DEL ESTÍMULO A LA INSPIRACIÓN EN EL FUNCIONAMIENTO EN RED


  El conocimiento razonado proviene de una información de la que tenemos clara conciencia, y es solo una muestra parcial de nuestro conocimiento total.

  El conocimiento intuitivo, en cambio, procede de todo lo que sabemos y de todo lo que somos.

  Converge en el momento, a partir de una rica pluralidad de direcciones y fuentes; de allí la sensación de absoluta certeza que se asocia tradicionalmente con el conocimiento intuitivo.


  Stephen Nachmanovitch (2004)


  Free Play. La improvisación en la vida y en el arte


  Si la actividad del Pensamiento en Red hacia el mundo es la atención flotante, esa forma ampliada de percibir el entorno que deja en suspenso las jerarquías y los juicios de valor, ella es también el campo de la inspiración.


  Al contrario, en estado de atención focalizada, los estímulos son percibidos como amenazas que incitan a una reacción defensiva, cerrando la Red del pensamiento, o consolidando excesivamente las fronteras del self.


  En forma lineal, funcionamos según el principio de acción-reacción, "contra-ata-cando" a un estímulo con una única respuesta, que se expresa sobre el mismo eje y en dirección contraria. En Red, esos mismos estímulos se difunden como fuentes de inspiración por la trama de nuestras ideas, conectándolas de diversos modos y generando otras nuevas.


  Al aparecer la inspiración, las ideas evocadoras resuenan con lo que ya sabíamos, y lo que se incorpora es lo que se ha creado en la zona de transición entre nuestro pensamiento y el de los otros.


  En un segundo tiempo, suele aparecer un ordenamiento activo y productivo de las ideas, que son trasladadas a un contexto de pensamiento formal, viable para ser utilizadas en el emprendimiento de proyectos reales.


  Podemos así crear y realizar, soñar y concretar.


  Pero, además, lo aprendido en atención flotante transforma la estructura, en tanto que en atención focalizada solo se incrementan los contenidos.


  Una excelente fisioterapeuta refiere que descubrió que funciona en Red cuando realiza un masaje de relax a un paciente. Ella lo describe así: "Intento conectarme con el cuerpo de la persona de modo de ir sintiendo sus nudos musculares, y poco a poco los voy trabajando hasta aflojarlos. Lo sorprendente es que en ese proceso mi mente también se desanuda y se me ocurren cantidades de ideas y proyectos, y hasta se me aclaran conexiones entre hechos de mi vida personal. Y sin embargo no siento que me esté distrayendo de atender al otro, al contrario, siento que lo ayudo mejor y a la vez evoluciono mientras lo hago". Esta experiencia es la que conocemos todos los analistas.


  EL SECRETO DEL ARTISTA


  Existe una vitalidad, una fuerza de vida, una energía, una aceleración que pasa a través de ti en la acción, y dado que existe solamente una expresión de ti mismo en cada momento, esta expresión es única. Y si tú la obstaculizas, nunca llegará a manifestarse a través de ningún otro medio y se perderá.


  Martha Graham


  A veces, una idea creativa nos sorprende y sentimos la magia de la revelación. Pero nuestro Ser creativo y las exigencias de la vida no siempre se llevan bien, y en el peor de los casos, esa situación nos conduce a dos extremos igualmente dramáticos. Por un lado, a encerrar, reprimir, acallar, a veces casi asesinar el Ser creativo para adaptarnos, o por el otro, a darle plena expresión, al costo de transfor-mar la propia vida en un caos sacudido por estampidas de creatividad, alternando con los pozos angustiosos de su ausencia.


  Reconocer nuestra creatividad, no como algo mágico y aterrador ligado a la inasible inspiración que nos desestabiliza cuando aparece y nos ensombrece cuando nos abandona, sino como un recurso que está siempre a nuestra disposición. El ejercicio de la creatividad no tiene por qué llevarnos a la miseria ni a la locura: debe permitirnos el bienestar, la alegría y también los logros.


  El artista se siente creador y dueño del mundo, y circula por él sin ataduras, aun si, en algunos casos, ni siquiera se movió del pueblo donde nació. Por eso se los suele llamar bohemios, lo que quiere decir lo mismo que gitanos, ya que la región de Bohemia, en Europa Central, es la tierra de origen de los gitanos.


  Un artista no conoce fronteras, maneja códigos que pueden ser comprendidos por gente de diferentes partes del mundo, atravesando las barreras del lenguaje, de la diversidad cultural, de la geografía, y aun de la historia: basta con ver la actualidad de los grandes artistas de todos los tiempos.


  ¿Qué pasa cuando cada uno descubre en sí mismo el secreto del artista? Todo su talento creativo se despliega, su espíritu innovador no tiene límites, y capitaliza una fuente inagotable de aptitudes conectadas hacia los otros. Como el artista, se transforma en alguien capaz de relacionar diferentes las cosas entre sí.


  Sólo en el momento en que se puede jugar libremente con las ideas, las cosas y las personas, la creatividad se despliega. Como lo expresa Winnicott, si alguien no puede jugar, se resigna y se aburre. O crea problemas, molestando el juego de los otros.


  Como el chico que juega, el creativo utiliza todo lo que tiene a mano y lo transforma. Nada se salva de su pasión por imaginar, probar, combinar, experimentar. Lo vemos haciendo un boceto en un papel cualquiera, armando una maqueta improvisada con los vasos y cubiertos en la mesa de un restaurante, dibujando con una ramita en la arena. Y aunque a veces parece distraído, intuye, imagina, ensaya. El mundo es para él un gran prototipo que permanentemente rediseña, reinventa y pone a prueba.
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  DRIBLANDO O ÓBVIO:

  A AGRESSIVIDADE NO PARADOXO DA CRIAÇÃO



  "O drible não é um viver criativo?

  Driblar é fintar, é brincar, é criar.

  O drible se dá no espaço potencial.

  O driblador, o driblado e a bola.

  No drible, vemos motilidade, agressividade, criação.

  É jogo de cintura.

  O driblador é aquele que tem o objeto,

  porém existe a ameaça de perder o controle da bola.

  Aquele que está sendo driblado oferece resistência.

  A cena, portanto, é potencial para que a criatividade aconteça.

  O driblado quer a posse do objeto, mas está sendo fintado pelo outro.

  Mesmo assim, luta para impedir quem tem a bola

  de ser feliz com ela, de ir em busca do gol.

  A dupla com a bola brinca ou briga?".


  Magaly M. Marconato Callia

  Luciana Bertini Godoy


  Essas foram as primeiras formulações e indagações que surgiram quando nos propusemos a refletir sobre o futebol como uma atividade humana que permite pensar, com Winnicott, a agressividade como elemento fundamental da criação.


  Dribles, chutes e gols são os fundamentos do futebol, esse esporte tão popular e de tantas representações no imaginário da sociedade brasileira. Palavra de origem inglesa — cultura mãe do futebol — goal é traduzido para o português como "objetivo, gol, meta", esta última sendo também uma designação do gol – lembremo-nos do "tiro de meta". O futebol pode, então, ser definido como um jogo de bola que se utiliza dos pés, com chutes e dribles, para chegar ao gol. E o futebol bem jogado é chamado futebol-arte, aquele que, como o adjetivo que o acompanha, produz lances-obras que, compondo sua história, se tornarão eternos.


  Recordar à origem do futebol nos levou ao bebê "chutando" o ventre materno. Na verdade, sabemos que, por meio de sua motilidade, o bebê encontra o mundo. Diz Winnicott que "quando há saúde, os impulsos do feto provocam a descoberta do meio ambiente, este último sendo a oposição que o movimento encontra, e que é sentida durante o próprio movimento".1 (WINNICOTT, 1988, p. 372). Alguns anos mais tarde, no campo de futebol, os movimentos, que um dia sinalizaram à mãe que seu bebê estava vivo, estarão a serviço de um único objetivo, o gol.


  Como se dá a passagem deste primeiro momento no ventre materno ao espaço aberto do campo? Em outros termos, como a criatividade primária se realizará no viver criativo?


  Winnicott se preocupa com o lugar da criatividade e isso fica claro com sua maneira própria de dizer que "o coração do viver criativamente é a Ilusão de onipotência do bebê" (ABRAM, 1996, p. 104).


  A metáfora aqui é:


  Ele é Deus e cria o mundo. É por meio da experiência de ilusão que o bebê experimenta um sentimento de onipotência e controle mágico fazendo uso do empréstimo egoico que a mãe lhe faz. Pela mãe que provê exatamente o que seu bebê necessita, que ele pode sentir que ele criou o objeto que lhe foi oferecido (WINNICOTT, 1999, p. 90).


  O bebê cria o mundo ou ele já estava lá para ser criado?


  Não se responde a esta pergunta. Ela será sustentada, jamais respondida. Parece ser esta uma condição fundadora da condição humana que por sua vez já traz como essência uma questão paradoxal já no sentido constitutivo do Ser. O bebê cria o objeto, mas o objeto já estava lá para ser criado e torna-se catexizado (WINNICOTT, 1975, p. 124).


  Para Winnicott, o paradoxo da ilusão se expressa na questão do objeto que é simultaneamente criado e encontrado. Esse paradoxo se estende aos fenômenos e objetos transicionais, assim como ao brincar e às experiências culturais ao longo da vida.


  Em seu trabalho sobre o brincar, John Huizinga (1962) defende a inclusão do homo ludens às formulações descritivas homo sapiens e homo fabro, uma reivindicação pelo lugar fundamental do brincar na espécie humana. Ele descreve o brincar como uma atividade voluntária executada dentro de certos limites prefixados de tempo e espaço, contido por regras livremente aceitas, tendo uma finalidade em si mesmo, e acompanhado por um sentimento de tensão, alegria e a consciência de ser diferente da vida cotidiana. "O brincar é sempre excitante; é excitante não devido ao fundo instintivo, mas pela precariedade que lhe é inerente" (WINNICOTT, 1971ª, p. 71). Huizinga vê o brincar como fundamental. É um tesouro retido na memória, que pode ser repetido a qualquer momento. Essa faculdade de poder ser repetido é uma de suas qualidades mais essenciais. Brincar é um fenômeno cultural, mas é, também, uma nova criação da mente à qual podemos voltar e, de fato, voltamos.


  No futebol, poderia o drible estar vinculado ao viver criativo? Sim, o drible, dentro de um jogo cheio de regras, competição e cooperação, parece ser a possibilidade do exercício de uma criatividade única. Momento de ilusão?


  A partir da experiência inicial de onipotência, o bebê é capaz de começar a vivenciar a frustração e mesmo chegar, algum dia, ao outro extremo da onipotência, isto é, de perceber que não passa de uma partícula do universo, um universo que ali já estava antes mesmo da concepção do bebê, e que foi concebido por um pai e uma mãe que gostavam um do outro. Não é a partir da sensação de ser Deus que os seres humanos chegam à humildade característica da individualidade humana? (WINNICOTT, 1990, p. 90).


  O fenômeno da ilusão envolve, portanto, um potencial criativo. O que é criar? Criar: do latim creare. Tirar do nada; dar origem a; gerar; inventar, imaginar; suscitar. Para Winnicott, a criatividade é primária no ser humano, isto é, apresenta-se como um impulso inato, o qual depende de condições internas e externas para se realizar e promover o que o autor denomina o sentimento de self. Aqui, já percebemos que, diferentemente de Freud, ele não vê a criatividade ligada à teoria da sublimação nem concorda com Klein, que associa a criatividade a aspectos reparatórios, em sua teoria sobre a posição depressiva.


  Winnicott lança mão dos conceitos de elemento feminino e elemento masculino da personalidade em indivíduos de ambos os sexos, relacionando-os com a realiza-ção do potencial criativo, a expressão da criatividade no mundo. São apresentados por Winnicott como aspectos das relações objetais adquiridos no curso do desen-volvimento psíquico do indivíduo.


  O elemento feminino puro concerne ao período muito precoce da vida, em que o bebê e o objeto não apenas sentem-se como um (integrados), mas, efetivamente, são um só (fundidos). "Não consigo ver pulsão instintual nisto", escreve Winnicott (1994, p. 140), referindo-se à indissociação entre sujeito e objeto que caracteriza esse mo-mento da relação. O elemento feminino relaciona-se com a constituição do objeto subjetivo, impossível de ser concebido, segundo Winnicott, sem a consideração de um ambiente facilitador, ou de uma mãe suficientemente boa que conceda ao bebê a experiência da ilusão. Essa experiência, repetida sucessivamente no tempo, dá origem ao sentimento de ser do bebê, a partir do qual se inicia o processo de diferenciação eu/não-eu e a objetivação do objeto. A criatividade potencial que se realiza na expe-riência da ilusão está, portanto, associada ao elemento feminino.


  Se, por um lado, o elemento feminino pressupõe a continuidade de uma expe-riência que é, por outro, requer muito pouca estrutura mental, uma vez que repre-senta a fundação, as bases mesmas do simples ser. (Lembremos: criar: tirar do nada, dar origem). Trata-se do período de dependência absoluta do bebê. Para se ter a experiência de ser, a mãe suficientemente boa tem um seio que é, e o bebê, indiferenciado deste, também pode ser; diferente do seio que faz, ativo, insatis-fatório para a identidade forjada nesse primeiro momento.


  Estabelecida a organização egoica, abre-se o caminho para as importantes funções dos aspectos relacionados com o elemento masculino puro da relação de objeto, elemento que envolve, agora sim, a pulsão instintual existente na relação do bebê com o seio e com as experiências subsequentes relacionadas às principais zonas erógenas. Importante ressaltar que, do ponto de vista do observador, os instintos estão atuando desde sempre no bebê. Porém, do ponto de vista da experiência do bebê, os instintos só serão integrados se as funções do elemento feminino tiverem sido exercidas satisfatoriamente. ("Primeiro ser, depois fazer.")


  O elemento masculino pressupõe um estágio mais adiantado do processo de diferenciação eu/não-eu. O objeto, agora mais objetivado e separado do sujeito, torna-se alvo das pulsões mais propriamente. A partir da identificação primária (concernente ao elemento feminino), originam-se as identificações projetivas e introjetivas e as experiências de satisfação e frustração provenientes das pulsões do id.


  De maneira sucinta, Winnicott define seus conceitos:


  Examinei os elementos masculino e feminino artificialmente dissecados e des-cobri que, de momento, associo impulso relacionado a objetos (e também à voz passiva disto) com o elemento masculino, enquanto acho que a característica do elemento feminino no contexto do relacionamento objetal é a identidade, forne-cendo à criança a base para ser e, depois, mais tarde, uma base para um senso de self. Mas descubro que aqui, na dependência absoluta quanto à provisão materna daquela qualidade especial pela qual a mãe atende ou fracassa em atender o fun-cionamento mais inicial do elemento feminino, que podemos buscar os fundamentos para a experiência de ser (WINNICOTT, 1994, p. 143).


  O aspecto principal da proposta de Winnicott a respeito dos elementos masculino e feminino é que "o sentimento de self depende de um casamento desses dois ele-mentos oriundos de uma determinada fase do desenvolvimento" (ABRAM, 1996, p. 117). Dessa combinação, resulta a expressão do viver criativo, a experiência de ser. Há a necessidade de ambos para a constituição do ser criativo e a criação se dar. A criação é uma expressão do self no mundo, não a sua procura nem o seu meio.


  Falar em criação requer mencionar também a destruição. O binômio criação/des-truição tem, na atividade do sonhar, um bom exemplo: criação psíquica e simbólica; o sonho destrói o sentido comum dos objetos, designando-lhes novos sentidos, únicos e pessoais.


  Falar em destruição nos remete, necessariamente, ao tema da agressividade, a qual, segundo Winnicott, tem uma raiz própria. A motilidade seria a pré-história do elemento agressivo, que pode ser casualmente destrutivo, já que não envolve a intenção do bebê. O potencial agressivo (motor), fundido ao potencial erótico2 possibilita que o bebê se mova na busca do objeto que sobreviverá ao seu amor impiedoso. Por isso, Winnicott considera que a agressividade instintiva é originalmente parte do apetite.


  Em um primeiro momento, o bebê é o criador do mundo, é aquele jogador que faz o gol. Para o mundo ser criado, o bebê vai em direção a ele. Estamos aqui no campo da ilusão, da dependência absoluta, o outro não existe enquanto outro. Se a mãe puder tolerar seu lugar enquanto objeto subjetivo, o bebê poderá, em um segundo momento, percebê-la enquanto objeto objetivamente percebido.


  Em A linguagem de Winnicott, Jan Abram (2000) sintetiza muito bem as ideias do autor sobre agressão, síntese da qual nos servimos para justificar o uso do futebol como metáfora do ponto central que desejamos explorar aqui:


  A agressão modifica suas características à medida que o bebê cresce. Esta mu-dança depende completamente do tipo de ambiente com que o bebê se depara. Com uma maternagem suficientemente boa e um ambiente facilitador, a agressão na criança que se desenvolve transforma-se em algo integrado. Se o ambiente não for bom o bastante, a forma encontrada pela agressão para manifestar-se é pintada em cores antissociais, ou seja, surge a destrutividade (ABRAM, 2000, p. 4).


  Mas de que agressividade estamos falando? Ao contrário do senso comum que relaciona esse tema, sobretudo, à violência e à destruição, ela é aqui compreendida como condição de criação e alcance de metas, ou seja, movimento rumo ao desen-volvimento, o que também caracteriza o viver criativo.


  Se pensarmos no drible, as coisas ficam mais complicadas: o gol não está disponí-vel, ele deve ser conquistado. O jogador que visa ao gol, tal qual o bebê na barriga da mãe, encontra oposição, barreiras, limites, o jogador adversário, que está lá, instituído naquele lado do campo para, no mínimo, manter o placar como está. O adversário é conservador, não quer mudanças. Mas nosso jogador não deve derrubá-lo. Antes, ele o utiliza para atingir seu objetivo. Essa seria uma menção adequada ao drible?


  Nesse fundamento, não há passividade. Às vezes, o jogador que precisa se defender utiliza o recurso da falta para interromper o movimento do atacante. Simultaneamente legítima e passível de punição, a falta jamais poderá pôr em risco a integridade do outro jogador. Se isso acontece, o atacante tem o direito de cobrar a falta e ter a chance de dar continuidade ao movimento interrompido.


  Sim, o futebol é um jogo agressivo. A agressividade está prevista como condição de realização do jogo e balizada pelas regras que legitimam o seu uso: vale a explosão da corrida em um contra-ataque, vale chutar com toda a força em direção ao gol, vale se utilizar do adversário em um drible benfeito e vale incluir a falta para interromper uma jogada.


  Importante pontuar aqui a singularidade da concepção de Winnicott sobre o tema da agressividade: o ódio, para ele, não está relacionado aos impulsos agressivos em sua origem, como para Melanie Klein, mas surge como reação à intrusão ambiental. A possibilidade de expressão desse ódio sinaliza que a continuidade de ser não foi estruturalmente abalada. A impossibilidade, por outro lado, assinala a imaturidade do ego em formação, originando, como reação defensiva à intrusão, as formações de falso self e as patologias a ele relacionadas.


  A partir dessas definições, onde entraria, então, a destruição? De que maneira a destruição se relaciona com a criação em uma relação paradoxal?


  Para desenvolvermos o tema da destruição, precisamos apontar as diferenças entre o que Winnicott denomina relação e uso do objeto. No início, o bebê se relaciona com o objeto indiferenciado de si, ou seja, o objeto subjetivo. Não há externalidade ainda. Esta só será alcançada na medida em que o bebê for capaz de usar o objeto, isto é, experimentá-lo como pertencente a uma realidade compartilhada, fora dos domínios de seu controle onipotente. Estamos falando agora do objeto objetivamente percebido.


  Para Winnicott, há um desenvolvimento sequencial entre o


  relacionar-se e o usar um objeto, primeiro há um relacionamento objetal; depois, no final, uso objetal; entre eles, contudo, acha-se a questão talvez mais difícil do desenvolvimento humano; ou o mais desagradável de todos os fracassos iniciais que nos chegam para serem consertados. Entre o relacionamento e o uso, existe a colocação, pelo sujeito, do objeto fora da área de seu controle onipotente, isto é, a percepção, pelo sujeito, do objeto como fenômeno externo, não como entidade projetiva; na realidade, o reconhecimento deste como uma entidade por seu próprio direito. Essa mudança (do relacionamento para o uso) significa que o sujeito destrói o objeto (WINNICOTT, 1971, p. 89).


  Destrói na fantasia. Na medida em que o objeto real sobrevive, o sujeito poderá reconhecê-lo e usá-lo como um objeto do mundo externo. Ao sobreviver, o objeto real instaura a realidade para o indivíduo, assim como acontece com o objeto transicional, que é tanto "afetuosamente acariciado" quanto violentamente agredido, sendo que sua materialidade sensível impede que ele seja transformado magicamente segundo a fantasia da criança.


  A importância do conceito de uso do objeto é reconhecida e destacada por di-versos autores (GIOVACCHINI, 1995), na medida em que ele permite compreender a transição do universo subjetivo do bebê para o mundo compartilhado, por meio da sobrevivência do objeto à destruição do bebê.


  "Na teoria ortodoxa, continua a suposição de que a agressividade é reativa ao en-contro com o princípio da realidade, ao passo que, aqui, é o impulso destrutivo que cria a qualidade da externalidade." (WINNICOTT, 1975, p. 130). Winnicott esclarece:


  Não há raiva na destruição do objeto a que me refiro, embora se possa dizer que existe alegria pela sobrevivência do objeto. A partir desse momento, ou surgindo dessa fase, o objeto, na fantasia, está sempre sendo destruído. Essa qualidade de estar sempre sendo destruído torna a realidade do objeto sobrevivente sentida como tal, fortalece o tom de sentimento e contribui para constância objetal (WINNICOTT, 1975, p. 128).


  Se, por um lado, a destruição refere-se ao objeto na fantasia do bebê, por outro, ela caracteriza a suscetibilidade do objeto real que pode, efetivamente, ser destruído, não pela natureza destrutiva do impulso do bebê, mas pelo fracasso em sua importante tarefa de sobreviver.


  Estabelecida a confiança na fase da dependência absoluta, surge, em seguida, um novo aspecto na teoria da relação de objeto; o sujeito diz ao objeto: "eu te destruí", e o objeto ali está recebendo a comunicação. Daí por diante, o sujeito diz: "eu te destruí. Eu te amo. Tua sobrevivência à destruição que te fiz sofrer confere valor à tua existência para mim. Enquanto estou te amando, estou permanentemente te destruindo na fantasia" (inconsciente). Aqui começa a fantasia para o indivíduo. O sujeito pode, agora, usar o objeto que sobreviveu. (WINNICOTT, 1975, p. 126).


  Voltando ao drible, diríamos que há a necessidade de um adversário, um opositor para que o próprio drible aconteça. A bola parece, por vezes, ser usada como um objeto intermediário, para adquirir uma condição de objeto transicional. Tentando entender melhor esse fenômeno, quando o jogador está com a posse da bola é como se ela fizesse parte dele, ou indo mais além, ela fosse ele. Porém, na medida em que esse jogador tem, à sua frente, um adversário (um opositor), a bola já não é mais dele, e, muito menos, é ele. O outro jogador se impõe como barreira, limite ou resistência. O driblador percebe o outro e tenta ultrapassá-lo, sente que tem de vencê-lo; a bola é um objeto compartilhado. Na medida em que o adversário, como o próprio nome diz, se opõe ao jogador, ele suscita por parte deste um impulso agressivo em direção à sua meta; para não deixar que a bola fique fora de seu controle, usa sua criatividade para fazer o drible. Neste momento, a bola se consolida tanto como um objeto real, compartilhado, disputado, como também um objeto transicional para quem está driblando. Não seria no instante em que o jogador avança, dá um passo para frente ou para trás, realizando o drible, que o jogo mais se aproxima de um brincar? Ou ele, simultaneamente, já se configuraria como parte de um game, enquanto uma ação comprometida com uma realização final, no caso, ganhar o jogo por meio de gols? Poderíamos, então, pensar que o drible pertence tanto à área da transicionalidade, enquanto relação de objeto, como também à área da externalidade por meio do uso de objeto?


  Para aqueles um pouco mais familiarizados com o pensamento de Winnicott, as pontes entre os temas do futebol e da agressão no contexto da criação já devem estar sendo percorridas, conferindo um novo brilho a algumas expressões utilizadas para caracterizarmos o futebol. Por exemplo, "esses movimentos, que um dia sinalizaram à mãe que seu bebê estava vivo, estarão a serviço de um único objetivo, o gol" nos remete à compreensão da agressão ligada, primariamente, à atividade, à motilidade e à vida, com vistas à busca de algo de que o bebê necessita, o alimento, ou seja, a agressão como um componente do apetite. Ou, ainda, quando mencionamos que "o gol não está disponível, ele deve ser conquistado. O jogador que visa ao gol [...] encontra barreiras [...]. O adversário é conservador, não quer mudanças. Mas nosso jogador não deve derrubá-lo. Antes, ele o utiliza para atingir seu objetivo." Em termos do que foi posto acima, estamos mencionando a "completa dependência" em relação ao comportamento do ambiente no destino da agressão ao longo do desenvolvimento emocional.


  A agressão leva ao encontro/criação da realidade, desde que o bebê possa fazer uso do ambiente para criar algo novo, novo em relação a uma realidade dada, instituída, criação que a transformará a partir de então, juntamente com a transformação que ocorre no bebê, a qual chamamos desenvolvimento.


  Finalmente, a passagem "Simultaneamente legítima e passível de punição, a falta jamais poderá pôr em risco a integridade do outro jogador. Se isto acontece, o atacante tem o direito de cobrar a falta e ter a chance de dar continuidade ao movimento interrompido" nos evoca o surgimento da destrutividade e da tendência antissocial, como uma reivindicação ou cobrança do indivíduo ao ambiente pelas condições necessárias para garantir a continuidade de seu desenvolvimento.


  Em outras palavras, o drible no futebol, a criação artística ou qualquer outro trabalho significativo para quem o faz podem ser entendidos como transformação do mundo dado, que ocorre na combinação solidária dos impulsos criativo e agressivo, destruição de uma dada realidade e sua recriação original (o viver criativo), acrescentando a essa realidade elementos pessoais, oriundos da realidade interna e pessoal do indivíduo.


  Assim, encontramos no futebol uma metáfora privilegiada do sentido original dado por Winnicott à agressão. Ele não exclui dela a destruição, porém também inclui a criação. É este aspecto singular da agressão como elemento da criação que desejamos destacar neste artigo, buscando colaborar com as reflexões sobre a criatividade em Winnicott.
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