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  APRESENTAÇÃO DA COLEÇÃO




  Ágere, termo latino, é fonte primeira de duas palavras de uso corrente em português: agir (que chegou a nós do francês, agir) e arte (de ars, artis).


  Assim, escolhemos Ágere para denominar uma coleção que busca instigar o debate e desenvolver a crítica tanto no agir educacional, no sentido amplo, relacionado às várias disciplinas que integram o currículo (campo do universo objetivo), quanto no campo da arte, via de expressão privilegiada do universo subjetivo e espelho das culturas e de seu tempo.
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			INTRODUÇÃO




			A relação pedagógica e a maneira como o professor de arte conduz o processo educativo vinculam-se ao seu percurso formativo e concorrem tanto para a aprendizagem artística quanto para a educação do ser humano em formação. Contudo, a deterioração dos sistemas escolares torna cada vez mais difícil o encontro de propostas de ensino e aprendizagem da arte pautadas em princípios humanísticos. Assim, impõe-se a necessidade da procura por outros modos de ensinar e aprender arte, modos potencialmente capazes de oferecer contribuições à renovação das práticas educativas escolares.




			Com esse propósito, julguei importante investigar os modos de transmissão de conhecimentos de artistas vinculados a uma determinada tradição, considerando que, em tais modos, poderia encontrar elementos constitutivos de um tipo de formação artística que, não estando separada da vida vivida, fosse verdadeiramente significativa.




			Parti do pressuposto de que, para os artesãos, o trabalho e a sobrevivência no cotidiano se confundem com o próprio fazer artístico e de que essa ausência de dicotomia lhes permite ter com o mundo uma relação mais satisfatória que a de trabalhadores que vendem anonimamente sua força de trabalho, seja no campo, seja na cidade, e, ainda, de que tal modo de existir os mantém atuantes, inserindo-os compulsoriamente em um projeto profissional e pessoal ininterrupto, nutrido tanto pelo sonho quanto pela realidade, já que conhecem os exíguos limites de suas ações.




			Ao se responsabilizarem pela inserção dos mais jovens em seus ofícios, os mestres-artesãos não restringem seus ensinamentos a procedimentos técnicos. Além de seus saberes ancestrais, compartilham com os aprendizes valores, princípios, visão e maneira de agir no mundo, ou seja, sua práxis.




			Que relações de convergência e divergência poderiam existir entre o modo tradicional de transmissão de conhecimento pertinente ao universo artesanal e a arte-educação? Que contribuições essa forma de educar teria a oferecer às pesquisas sobre o ensino e a aprendizagem da arte e a formação de professores, tendo como perspectiva o reencontro da dimensão humana da arte e da educação?




			Algumas formas de trabalho artesanal parecem propiciar aos seus produtores maior integração entre as esferas da produção e da existência, provendo-os de uma alegria particular, de um sentido peculiar de completude e realização. Esse parece ser o caso do trabalho com a argila.




			Dadas as propriedades particulares desse material – maleabilidade, flexibilidade, adaptabilidade –, a argila convida à manipulação, suscitando a imaginação e ativando a potencialidade criadora do ser humano.




			Quando queimada a uma temperatura superior a 600ºC, a argila fica dura e resistente e é denominada cerâmica, palavra originada do termo grego keramiké, derivado de keramós (argila), que entre os gregos antigos designava vaso de barro cozido usado à mesa (Cunha 1999, pp. 172-173). Cerâmica designa, portanto, tanto o material resultante da queima da argila quanto os objetos e utensílios feitos com ele.




			Bachelard lembra que a modelagem com o barro inscreve-se em uma química da profundeza (1986, p. 25), capaz de dotar aqueles que com ele trabalham de um sentido profundo das metamorfoses (ibid., p. 37), conferindo-lhes clareza e certeza de suas forças e vontade.




			O aprofundamento inerente ao trabalho dos artesãos do barro vinculados a uma determinada tradição faz desse campo uma verdadeira fonte de conhecimento sobre a experiência criadora, oferecendo preciosas contribuições para a reflexão sobre a educação, o processo de ensino e aprendizagem da arte e a formação de professores.




			Tamanha riqueza me impôs a necessidade de me aproximar da “fonte” e adentrar esse universo para conhecê-lo em profundidade. Mas, ante a vasta produção de cerâmica e artesanato em barro no Brasil, como identificar as “fontes” legítimas?




			Considerei possível encontrá-las em poetas da mão (ibid., p. 52), em artistas e artesãos cujos trabalhos trouxessem suas marcas e revelassem o pleno domínio da matéria; mestres que, além de estarem inscritos em uma determinada tradição, também ensinassem seus ofícios para outras pessoas.




			Inicialmente atraída pela beleza de suas obras, encontrei duas fontes raras, duas grandes artistas e mestras: Izabel Mendes da Cunha e Shoko Suzuki. A sensibilidade e a inventividade dessas ceramistas, somadas à sua generosidade e sabedoria, deram-me a certeza de que ambas poderiam oferecer contribuições à reflexão sobre o ensino e a aprendizagem da arte. Assim, tornou-se imperioso aproximar-me de seus universos.[1]




			Interessava conhecer os saberes presentes em suas pedagogias, bem como as relações que poderiam ser estabelecidas entre tais saberes, as propostas contemporâneas para o ensino de arte e os modos como se realizam o ensino e a aprendizagem da arte no espaço escolar, sem desconsiderar os contextos, as condições de sobrevivência e a diversidade cultural dos educandos.




			Era necessário investigar os valores e elementos metodológicos presentes em seus modos de conhecer, ensinar e expressar, com especial atenção ao papel dos meios físico, social, econômico e cultural em suas concepções e produções simbólicas e à preservação e renovação de técnicas, materiais, procedimentos e padrões estéticos ao longo de gerações.




			Com esse propósito, procurei por Izabel em Santana do Araçuaí, vilarejo em que reside, no vale do Jequitinhonha, em janeiro de 2004. Nos dois encontros que tivemos, pude vê-la trabalhar e ouvi-la contar a própria história. Um pouco depois, desejando um maior aprofundamento no universo artesanal, e considerando fundamental viver eu mesma a experiência de aprender com um mestre-artesão, tornei-me aluna de Shoko Suzuki.




			Da pesquisa de campo, resultou ampla documentação composta por entrevistas, fotografias, fitas de vídeo e áudio e apontamentos da viagem ao vale do Jequitinhonha e das aulas de Shoko Suzuki.




			A análise dos dados revelou os elementos potencialmente formadores que constituem a dimensão prática do trabalho artesanal e caracterizam os processos de ensino e aprendizagem conduzidos por Shoko e Izabel, do mesmo modo que confirmou que tais processos representam um modelo de formação – com base no aprender pelo fazer – que ultrapassa a práxis imitativa que persiste na educação, em especial nas práticas de ensino e aprendizagem da arte desenvolvidas no espaço escolar.




			Não sendo tarefa solitária do aprendiz – que aprende com a mente, o corpo e a alma, junto com as mestras –, os processos conduzidos pelas duas ceramistas articulam-se em torno de uma práxis criadora compartilhada entre elas e seus aprendizes. Essa práxis, revelada especialmente pela prática artística, o fazer junto e a presença do diálogo e da experimentação, está relacionada diretamente à busca de novas possibilidades e construção de caminhos próprios no campo da cerâmica, preservando e alimentando o sentido humano da arte e da educação.




			No universo das mestras ceramistas, a prática artística, o fazer conjunto, o diálogo e a experimentação abrangem diferentes aspectos e não aparecem isoladamente; e muito embora façam parte do processo produtivo e das pedagogias de ambas, as origens, histórias de vida, universos geográficos e culturais, condições existenciais, entre outros inúmeros fatores que as distinguem, refletem modos de ensinar e produções singulares.




			Esses elementos, presentes na forma como Shoko conduz a aprendizagem da cerâmica, foram vividos intensamente por mim e garantiram que a aprendizagem não se resumisse à assimilação, memorização e reprodução de técnicas e procedimentos, preservando a dimensão humana do processo formativo e provocando um intenso exercício reflexivo sobre os fundamentos da aprendizagem artística e os princípios da docência da arte, daí emergindo uma nova questão: como a formação docente destinada à prática poderia contribuir para a deflagração da práxis criadora de alunos-professores, ampliando sua consciência e seu grau de compromisso com as finalidades da arte e da educação?




			Em busca de respostas para essas e outras questões, procurei, como professora e pesquisadora,[2] trilhar um caminho de construção de conhecimentos que não se configurasse somente teórico nem se limitasse à atividade intelectual; assim, aspirei a uma fundamentação da teoria na ação e à compreensão desta à luz de contribuições teóricas, submetendo as ideias ao conhecimento da realidade e às condições concretas que ela apresenta para o desenvolvimento de uma práxis verdadeiramente criadora no processo de formação de professores de arte.




			O caminho percorrido por mim será compartilhado com o leitor ao longo das páginas deste livro, que está assim organizado: o primeiro capítulo apresenta a trajetória artística de Shoko Suzuki e a experiência que vivenciei como sua aluna. Com o intuito de propiciar ao leitor uma imersão no universo da aprendizagem artesanal, são propositalmente descritas algumas aulas com a mestra. O segundo capítulo analisa a importância dos processos interativos na educação e na arte, baseado em autores abertamente comprometidos com uma concepção humanista de educação. Ainda nesse capítulo, tendo como base a noção de artista e de professor de arte como propositores, segundo as ideias desenvolvidas por Lygia Clark que unem arte e vida, é posta em discussão a importância da interação e da experimentação no ensino da arte. O terceiro capítulo testemunha a sobrevivência do artesão nos dias atuais, trazendo a vida, a obra e os modos de ensinar de Izabel Mendes da Cunha, que organizou em torno de si uma verdadeira escola de ceramistas. O capítulo destaca os aspectos de resistência, criação e transformação que fazem parte do universo cultural e produtivo da mestra-artesã. O quarto capítulo apresenta a perspectiva teórica da proposta de aprendizagem pelo fazer na educação formal e não formal e no processo de profissionalização de professores. Tendo como base o trabalho realizado com futuros professores de arte em uma instituição particular de ensino superior do município de São Paulo, no âmbito do estágio supervisionado e da prática de ensino, o quinto e último capítulo traz reflexões sobre a importância de a práxis criadora do futuro professor de arte ser favorecida ainda na fase inicial de formação. A análise dos dados coletados apresenta os pressupostos, as dificuldades, os resultados e os desdobramentos do trabalho desenvolvido.




			A finalidade deste livro não é a apresentação de uma metodologia de formação de professores ou de critérios para avaliação das práticas educativas em arte, tampouco pretende apregoar um retorno à era artesanal.




			Tendo a pedagogia artesã como principal fonte de conhecimento, o objetivo destas páginas é oferecer subsídios teóricos e práticos para a reflexão e a reconstrução de saberes, técnicas, práticas, valores, princípios e teorias relacionadas à aprendizagem artística e à formação de professores, a todos aqueles que estão envolvidos com a arte-educação – pesquisadores docentes e estudantes dos cursos de graduação em arte, professores que atuam nas várias etapas da educação básica e profissionais que trabalham com a educação docente.




			1
A INTIMIDADE DA TERRA: 
LIÇÕES DA CERÂMICA E DA CERAMISTA




			O processo de aprendizagem não é imutável, mas construído pelo aprendiz durante a sua jornada. Até que possa prosseguir sozinho, ele tem ao seu lado pessoas especiais, que conhecem seus verdadeiros sonhos e o fazem acreditar que é capaz de realizá-los. Aquele que se põe em marcha não se abala com desvios, atalhos e interrupções. Determinado a conquistar sua unicidade e completude, perfaz o caminho que inventou para si, em cujo trajeto aprende a andar com os próprios pés e fazer escolhas que o coloquem em seu próprio destino.




			Como toda jornada verdadeiramente transformadora, a aprendizagem não prescinde da imaginação, da qual o aprendiz extrai forças criadoras que o ajudam a abrir avenidas em territórios até então desconhecidos. Assim constrói e expressa a sua identidade; assim imprime significado à sua existência. Como lembra Bachelard, a imaginação é muito mais que a produção e o fornecimento de imagens; é, antes, “a faculdade de deformar as imagens fornecidas pela percepção (...) a faculdade de libertar-nos das imagens primeiras, de mudar as imagens” (1990, p. 1), uma “faculdade de sobre-humanidade” (1998, p. 18), que concede ao ser humano a capacidade de gerar o que antes de sua ação não existia. Rousseau, ao se referir ao incomensurável prazer propiciado pela atividade imaginativa, escreveu: “(...) minhas meditações acabam pelo devaneio e durante tais divagações minha alma vagueia e plana no universo sobre as asas da imaginação, em êxtases que ultrapassam qualquer outro gozo” (1986, p. 92). Em sua busca, sem perder o rumo, os aprendizes também desatam as forças de sua imaginação, para que, livres, elas vaguem ultrapassando todos os limites, pois só assim eles obtêm conhecimentos verdadeiramente significativos.




			Voos de liberdade marcam a trajetória de Shoko Suzuki e assinalam sua árdua jornada para deixar a condição de aprendiz e constituir-se artista em uma sociedade em que ser ceramista era um ofício exclusivamente masculino. Com o vigor de uma águia, ela voou para bem longe das fronteiras de seu país de origem em busca de uma terra que a acolhesse e onde seus sonhos pudessem germinar. Hoje, pousada sobre o cume mais elevado, oferece seus conhecimentos a outros que, como ela, desejam aprender a difícil lição de voar.




			Shoko é uma mestra. Mais que conhecimentos sobre cerâmica, proporciona aos seus aprendizes a oportunidade de viverem experiências criadoras e pensarem profundamente sobre o sentido da arte e da existência humana. Gusdorf (2003, p. 206) diria que ela, como todo mestre,




			opera uma transferência de significação de uma existência para outra, (...) mais que de um exemplo, poder-se-ia falar aqui de testemunho (...) são as atitudes perante a vida que se questionam, no próprio princípio de sua orientação. É nesse sentido que a ação do mestre se apresenta como criadora, na medida em que produz no discípulo uma mudança de figura e um redirecionamento. (Grifo do autor)




			Em tempos de pasteurização desenfreada, como é o nosso, é muito raro vivermos experiências artísticas, estéticas e educativas propiciadas por um mestre. Entretanto, não se pode ser professor, muito menos de arte, sem que se realize uma profunda reflexão a respeito da vida e da educação. E essa é uma das grandes contribuições de Shoko Suzuki ao presente trabalho. Para iniciar a reflexão sobre o ensino e a aprendizagem da arte e a formação de professores, optei por apresentar, neste primeiro capítulo, o processo de ensino e aprendizagem da cerâmica vivido por mim ao lado da mestra, durante o qual meus papéis de pesquisadora e aprendiz estiveram absolutamente fundidos. Para que o leitor absorva e seja também absorvido pela atmosfera em que tal processo se desenvolveu, descrevo alguns encontros com a artista, com base em minhas impressões de aluna, mesclando meus registros pessoais a trechos de depoimentos dela, registros de aulas, diálogos nossos e imagens variadas.




			É importante lembrar que Shoko trilhou um longo caminho no campo da cerâmica antes de se lançar ao desafio de ensinar. Para compreendermos as bases em que o processo conduzido por ela se assentou, é fundamental conhecermos um pouco mais de sua história e de seu processo de formação artística.




			Entre inúmeras outras lições, ao compartilhar conosco as riquezas guardadas em seu armário de memórias, a mestra ensina que o sonho pode se realizar quando a convicção e a coragem se aliam à sensibilidade, à imaginação e ao respeito pelo ser humano. E mais. Com 82 anos e a vitalidade e a alegria inabaladas, ela mostra que o pouso é apenas a preparação da decolagem.[3]




			Este é o meu tesouro
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			Foto: Sumaya Mattar




			Uma luz suave ilumina os objetos de cerâmica escolhidos por Shoko para compor o armário colocado no antigo ateliê de seu marido, Yukio Suzuki, hoje um local que guarda objetos e obras de arte da coleção particular da artista.




			A temperatura das peças feitas por amigos dela, antepassados e grandes artistas, trazidas do Japão há mais de 40 anos – algumas com alguns séculos de existência –, harmoniza-se perfeitamente com o calor da madeira das portas e prateleiras.




			Shoko Oshima, única filha de uma família aristocrática, cuja origem remonta há pelo menos cinco séculos, sabe que sua verdadeira riqueza está no interior daquele armário. “Este é o meu tesouro”, diz, com felicidade. O valor simbólico e as referências estéticas e afetivas reveladas em cada peça nos conectam com o longínquo passado da ceramista, testemunhando o profundo sentido que ela atribui à cerâmica: “Acho que cerâmica tem que ser assim. Que tenha vida, sentir. Muito ancestral, mas ao mesmo tempo muito nova. E passa para a gente, sentimento para a gente”.




			Entre as peças, um prato. A primeira peça de cerâmica adquirida por Shoko. Todavia, em sua casa, não se usava cerâmica, considerada inferior à porcelana utilizada regularmente. Para desgosto da família, Shoko, afastada dos demais, nele fazia suas refeições. E o lavava longe das louças de porcelana, que poderiam estragar em contato com a cerâmica. A incansável jornada de Shoko começava ali e já se anunciava na escolha do rústico objeto: sete dias da semana escritos em idioma japonês ao redor da beirada, um atrás do outro, sem interrupção, sem pausa nem descanso – o trabalho, o esforço, a vigília.




			A terra já fazia parte das brincadeiras da menina, mas era pura diversão, em nada associada à cerâmica, cuja existência ela desconhecia. A mãe falecera quando Shoko ainda era criança, mas jamais sairia de sua memória e imaginação. O pai lhe ensinara o valor do trabalho e da dignidade. Como grande apreciador de antiguidades, gostava de levar a menina para observar escavações. Contudo, o contato de Shoko com objetos artísticos só se daria na juventude, longe da casa materna:




			O começo foi em Tóquio, mas não tinha nada de arte, nunca vi também. No primário já, eu gostava de brincar com, não é argila, nunca vi argila, terra mesmo. Era brincadeira. Minha família não tinha aquele ambiente artístico. Meu pai não colecionava, mas acho que gostava de coisa antiga, mas não é nada de cerâmica, me levava, às vezes, como chama... De pedra antiga assim... escavações. Eu gostava, mas eu nunca conheci a cerâmica, pintura também nada, na minha casa não tinha nada disso. Tinha pintura na parede, mas não era assim grande pintor, era alguma coisa antiga, só isso.




			Ela entrava na adolescência quando o Japão se preparava para a guerra. Bem antes de saber que suas mãos estavam destinadas à produção da beleza, trabalhou na fabricação de peças de avião, assim como muitos estudantes. Com a eclosão da guerra, vários daqueles que trabalhavam com ela partiram, para nunca mais voltar. Amargamente, Shoko concluiu que aquela tarefa estava a serviço de uma causa prejudicial ao ser humano:




			Durante a guerra, os estudantes tinham que trabalhar na fábrica para fazer peças de avião. Todo mundo tinha, mas não era necessário, acho que não era necessário. Todos os estudantes furavam peças, não é prego, parafuso, furavam parafuso para colocar no avião. O Japão inteiro fazendo isso, mas acho que não era necessário. Alumínio com ferro. Era muito fácil abrir com a máquina. Mas ninguém queria fazer aquele trabalho pesado. Eu ofereci, eu faço. Operava a máquina grande para acertar a ponta para furar. O corpo inteiro ficava todo sujo de óleo. Quando voltava para casa, meu pai ficava olhando e dizia “tira a roupa que senão eu não aguento seu cheiro de óleo”. Era adolescente, mas havia meninos também. Ali, tinha amigos. Depois do intervalo, nós cantávamos. Tinha alguns que faziam poemas. Mas essas pessoas, quando iam para a guerra mesmo, a gente arrumava grupo, cantava, assim, mas todos, ninguém voltou. Camicases. Ninguém voltou.




			Em maio de 1945, ela presenciou a destruição da casa onde morava com o pai e a madrasta. Os bombardeios à cidade de Yokohama antecederam os ataques atômicos a Hiroshima e Nagasaki, em agosto daquele mesmo ano, que deixaram cerca de 200 mil vítimas fatais, além daquelas que sofreram ou ainda sofrem sequelas da radioatividade. Ante a brutal violência, a jovem passou a refletir profundamente sobre o valor da vida e o significado da existência humana: 




			Daí aconteceu o bombardeio, tudo aí. Assim acho que comecei. Aqueles amigos que não voltaram, pensei, não era justo. Fiquei revoltada com a situação do ser humano. Isso foi fundamental para mim. Eu comecei a duvidar de valores humanos. Valor de humano. Qual é o valor de humano? Tão frágil. Ali que começou.




			Um objeto de madeira muito amado pelo pai fora destruído com a casa. Era “uma escultura, o tesouro dele”, mais valioso que as relíquias da aristocrática família, poupadas da destruição em virtude de seu severo zelo com os objetos portadores da história de seus antepassados:




			Meu pai ficou muito sofrido. Ele não falou nada. Isso também marcou muito comigo. Na hora que estou fazendo aquele trabalho, parece que estou lembrando dele. Ele tinha escultura, um toco de árvore, assim, mas tinha tudo buraco, mas não era ele que fez, tinha buraco, limpou tudo, ficou polido. Em cada buraco, ele colocou santinhos, eu lembro quantos, 33 santinhos. Era o tesouro dele. Mas foi queimado. Tudo. Ele que descobriu. Então, parece que eu tenho algumas raízes no sangue. Ele que achou, não sei onde, mas poliu tudo. Bonita a escultura! E tinha tudo buraquinho, assim, como se fosse caverna, cada caverna. Ele perdeu isso. Parece que ele olhava todo dia, às vezes, depois do trabalho. Olhava, gostava, limpava. Daí, acho que ele ficou muito sofrido, mas foi a única coisa que ele fez, coisa muito boa. Aqueles mais de 500 anos de coisas ele levou na casa de madrasta, o irmão dela estava tomando conta. Esse que ele salvou, mas aquela escultura que ele gostava, perdeu.




			A escola, que há muito não despertava o interesse de Shoko, ficou ainda mais carente de significado. E não seria lá que ela reconheceria seus verdadeiros desejos e aspirações. Sentia a urgência de forjar seu caminho, imprimindo à sua marcha um ritmo próprio:




			Na escola, tinha pintura de que eu participava, aula de pintura. Mas eu não sabia pintar, gostava de pintar também, só isso. No colegial, já começou a Segunda Guerra. Já não era mais de pensar na arte, nada, aquela confusão da guerra. Daí, depois passei no colégio. Antigamente, chamava científico. Passei dois anos, depois ficava pensando o que queria fazer. Falei que queria ser médica, mas não era nada, nada, bobagem. Eu não entendia nada da importância. Só porque amigos de pai eram médicos, só isso, coisa de criança. Eu sempre tinha, ganhava boas notas. No momento, eu guardava, depois já esquecia. A professora disse para eu ficar mais tempo, continuar, mas eu não estava, não queria estudar mais assim. Não tinha nada interessante. A guerra terminou um pouquinho antes de eu terminar esse científico. Então, já para mim acabou tudo, não quis mais nada, eu queria fazer alguma coisa. Acho que nasci para brincar, conhecer, aos poucos.




			De volta ao cenário da destruição, ela procurava por um sinal de esperança, um pouco de paz no mundo em chamas. Descobriu, como que por acaso, uma promessa de vida sob a destruição; um brilho fugaz de algo que parecia ter vida e fora arrancado das entranhas dos escombros pelas mãos de um velho senhor. Era cerâmica:




			No dia do bombardeio, no dia que eu fugi com o edredom com a minha madrasta, onde acabou aquele fogo, nas casas que estavam sobrando, tinha muita gente, fugitivos. Uma casa me aceitou e me deu o chão para dormir. Eu dormi no chão, não tinha lugar. Parece que fiquei dois dias. Depois, eu queria voltar para ver como minha casa ficou. Ainda estava saindo fumaça, estava tudo preto, tudo preto, mas tinha que passar. Daí um lugar, não sei onde, perto de minha casa, um senhor de idade, uns 60 anos, por aí, estava cavoucando, assim. Daí eu passei, passei, só. Na mão dele, tinha uma coisa viva. Quando eu passei, fiquei tão arrepiada! Me tocou alguma coisa, alguma coisa sobrou... brilho. Só isso... vida! Naquele momento, eu pensei: Nossa! Está tudo morrendo, tudo fumaça, tudo queimado, mas tem alguma coisa viva!




			Silenciosamente, naquele momento, o plano de voo de Shoko começara a ser esboçado, mas ela não se lembraria daquela cena durante um longo período, até que, tempos depois, aquelas impressões voltaram à sua memória na forma de uma pergunta fundamental: O que era aquilo? A resposta encontrada colocou-a em seu verdadeiro caminho: “Era obra de arte! Parece que era cerâmica. Acho que naquele momento que eu vi aquela peça, nem vi tudo direitinho, é que começou”. A visão despertou-a para a perenidade prometida pela arte:




			Enquanto existe mundo, cerâmica e barro acompanham. Nunca tem fim. São elementos muito importantes para a vida da gente, para a vida da gente e universo. Eu acho isso. Eu acho que barro é eterno. Cerâmica é eterna. Alma e calor. A pessoa sente calor. Cada vez dá vida. Não é parado. Cada vez que passa o tempo... Porque nós acabamos um dia, isso que eu senti fortemente na guerra que eu passei, que eu perdi amigos, fiquei no meio do fogo. Eu fiquei muita dúvida com valor humano, mas pensei, será que é possível fazer peça, obra de arte, com argila, que é imortal?




			A casa fora destruída, mas como lembra Bachelard, “a imaginação não pode viver num mundo arrasado” (1986, p. 73). Era preciso recomeçar a vida. E Shoko a recriou dos escombros. Antes de seguir pelas trilhas do barro, morou com o pai e a madrasta em uma fazenda e, sem grandes expectativas, deu prosseguimento aos estudos secundários, apenas porque “tinha que terminar aquela escola”:




			Daí a casa, cheguei lá, já não tinha, a casa era tudo madeira, não sobrou nada, só fumaça. Eu vi aquilo e fui embora a pé, não sei como. Não tinha trânsito, não tinha ônibus, não sei como eu cheguei na casa da madrasta numa fazenda. Andando junto com ela, andando chegamos lá. Daí meu pai chegou, depois, andando também. A escola tinha que continuar (...) daí eu ia com trem, 40 minutos andando, no mato, pegava o trem e ia para a escola, perto de Tóquio.




			O pai faleceu algum tempo depois. Por um breve período, morou com um tio, mas procurando por sua independência, mudou-se para Tóquio e começou a trabalhar. Começou a deslumbrar-se com objetos que ecoavam vozes distantes e traziam marcas de outros tempos. Esse seria um fecundo período para sua aprendizagem e descoberta da arte:




			No fim, eu tinha que sustentar minha madrasta. Daí eu trabalhava também de noite, aprendi datilografia para ganhar mais dinheiro. Comecei inglês na escola francesa. Não fiquei tanto tempo. Trabalhei metade do dia – fiquei no pensionato – e metade do dia ficava nessa escola. Nessa casa, tinha um vaso com o desenho de três cavalos, uma textura tão bonita! Quando eu vi, fiquei assim parada. Ai que lindo! Eu queria aquele, mas também não tinha nada, não tinha nada, mas tinha rádio. Sempre, às oito horas da manhã, passava sempre música erudita, que eu gosto muito de ouvir, mas eu falei para a dona da pensão, muito boa pessoa, se ela queria trocar alguma coisa. Eu não tinha dinheiro, mas queria aquele. Ela não tinha rádio também. Vamos trocar! Eu troquei. Foi a primeira peça que comprei: um vaso com três cavalos pintados, clássicos. O que gostei era da textura. Não era nada, mas fiquei apaixonada. Primeiro contato foi assim, descobrindo, pelo olhar.




			Shoko passou a ficar atraída pelos muitos antiquários que despontavam na Tóquio pós-guerra. Os objetos a enlevavam e restituíam o significado da existência humana que fora profundamente abalado pela guerra. Com sua coleção, Shoko erigia referenciais estéticos e artísticos:




			Naquela época, em Tóquio, começou a surgir antiquários, pouco a pouco. Daí, sempre à noite, eu passava olhando. Ficava tão cheia, me enchia quando via coisas antigas assim! Não tinha na minha casa. Acho que comecei a procurar, a sentir coisa imortal. Daí eu comprava alguns objetos de arte, parecia que eles me puxavam. Comecei a colecionar aos poucos, e também não tinha muito dinheiro, dinheiro nada, mas trocava com alguma coisa que eu tinha, queria tanto. Acho que isso começou a criar alguma coisa do mundo da arte comigo, aos poucos assim, para fazer cerâmica.




			Ela ainda não sabia, mas ficaria em Tóquio somente o tempo necessário para se preparar para uma nova fase. Entre as peças adquiridas naquela época, uma em especial, feita de pedra, simbolizava a força de que necessitaria para iniciar a arriscada jornada à qual se lançaria:




			Daí eu vi uma peça de santinho, de 400 anos aquela peça, mas tão bonita, tão bonita! Essa imagem é de uma ilha do Japão muito conhecida. Um santinho para quando queremos melhorar de vida. Essa também. Eu preciso comprar, preciso comprar, só que eu não tinha dinheiro suficiente. Eu tinha uma amiga que trabalhava na importação e exportação. Daí, eu lembrei do relógio do meu pai. Pensei nessa amiga, mostrei o relógio a ela e perguntei se podia vender. Ela disse que sim, maravilhosa! Ela conseguiu vender o relógio e eu fui correndo nessa casa e comprei o santinho. Esse santinho sempre andava comigo, todo tempo, o tempo todo... de pedra. Para mim era emocionante. Consegui. Perdi o relógio; depois comprei coisa baratinha, assim, mas comecei a perguntar: Que horas são? Que horas são? Para mim era salvador o santinho, sempre ficava comigo.




			A vida gritava pela jovem que não suprimira a vontade de viver em atitude de pura contemplação nem reduzira todos os seus esforços à pura passividade. Era preciso ter coragem e manter-se, durante todo o tempo, em permanente estado de alerta. Ela se sentiu desafiada a buscar algo a que pudesse se lançar de corpo e alma, algo por meio do qual pudesse reafirmar – diariamente e por toda a sua existência – a escolha que fizera pela arte, a vida e o ser humano: “Eu nunca fiquei triste, sou otimista, parece. Queria olhar o lado positivo sempre. É por isso que eu venho andando desse jeito, descobrindo, não é descobrindo, me atraiu tanta coisa! Parece que estou com sede, muita sede, sede, sede”.




			Quando presenciou uma queima pela primeira vez, Shoko deslumbrou-se com uma peça que ardia em meio às chamas. Essa visão lhe trouxe conforto aos olhos e calor ao coração:




			Naquela época, eu fui a um ceramista famoso, alguém me apresentou. Eu queria fazer cerâmica. Alguém me apresentou. Era perto de Tóquio. Estava acontecendo uma queima dentro do seu ateliê. Só tinha homem ceramista naquela época, há mais de 50 anos. Na queima que estavam fazendo, eu vi uma peça dentro do forno. Quando eu vi a peça dentro do fogo, eu vi assim, eu senti. Mãe! Ah, essa é a mãe, grande mãe!




			Suas mãos já sentiam a impaciência por tornear. Ela sabia que a vida não esperaria. Era preciso correr para realizar sua vontade. Para isso, desafiaria o sistema hierárquico que regulava os comportamentos feminino e masculino, ultrapassando a docilidade, a passividade e a delicadeza esperadas das mulheres. No mesmo dia em que ficara fascinada ante a visão da peça no interior do forno, manifestou sua vontade ao famoso ceramista. Porém, vivendo em uma sociedade que atribuía à mulher um papel secundário e considerava a cerâmica uma atividade exclusivamente masculina, logo percebeu que não seria fácil encontrar alguém disposto a iniciá-la nos segredos do barro:




			Ele estava queimando, me lembrei bem. Esse senhor me recusou. Quando eu fui pedir para ele, ele viu que eu queria trabalhar com cerâmica, disse que mulher não era para essa coisa. Ceramista tinha que ser homem. Por isso que eu realmente não pensei em aprender na escola, procurar escola, não. Também não tinha condição de pagar e estava buscando mais coisa. Eu vou fazer cerâmica, sozinha, não é contra homem, mas eu tenho que encontrar, realizar. Não tinha outra... Sempre assim, eu tenho que fazer, eu tenho que ir. Assim veio.




			Mesmo sabendo que poderia contar somente consigo mesma, Shoko precisava encontrar alguém que a ajudasse a dar os primeiros passos. Agregou força e movimento à sua personalidade e, após muitas outras tentativas, finalmente, encontrou um ceramista que a aceitou como aluna. Assim, iniciou-se sua formação com Toko Karasugi, que duraria dez anos: “O único que me aceitou foi ele. Tinha a mentalidade muito livre, por isso que me aceitou. Tinha outras moças, mas sempre saindo, parece que só uma virou ceramista também. Não tinha nenhuma mulher que fazia cerâmica como profissional naquela época”.




			Como professor, Karasugi estava à frente de seu tempo. Não acreditava na aprendizagem da cerâmica senão como resultado de uma rigorosa busca pessoal. No lugar de inúmeras lições, ele permitia que Shoko o visse trabalhar e traçasse seu próprio caminho de aprendizagem: 




			Depois que eu encontrei meu professor, comecei. Eu aprendi com ele a tornear, mas de outro jeito. Ele me mostrou. Ele não ensinava, era só pelo contato. Para mim, era a melhor coisa. Eu acho que ele quis dizer que é sempre um caminho de busca, não é determinado, ele quis dizer que é assim.




			Todavia, muitas barreiras ainda teriam de ser vencidas para que ela conseguisse ingressar no meio artístico e ser reconhecida como ceramista. Confiante na capacidade de sua dedicada aluna, Karasugi a ajudava: “Ele me colocava naquele salão acadêmico. Só eu. De mulher, era só eu”. Shoko fez parte de muitas mostras coletivas em Tóquio e, em 1958, algumas de suas obras participaram de uma exposição em Düsseldorf.




			Outras mulheres passavam pelas mesmas dificuldades para conseguir espaço e reconhecimento. Embora já participasse de muitos salões de arte, ela se uniu a duas novas amigas, sem, contudo, abrir mão de sua individualidade artística. Para que as produções do trio fossem apreciadas unicamente por suas qualidades estéticas, em igualdade de condições com os artistas do sexo masculino, elas chegaram a suprimir as partículas femininas de seus nomes:




			Eu encontrei minha amiga. Não era amiga. Ela me procurou, que tinha ouvido falar que uma outra mulher estava fazendo, me procurou. Mas mesmo assim, eu gostaria de trabalhar sozinha. Ficamos muito amigas. Tem uma outra que também fazia. Precisávamos fazer exposição, começamos a movimentar. Uma se formou na faculdade em pintura, não era cerâmica, mas virou ceramista, porque o marido – Seimei – era ceramista. Muito talentosa. Então, nós três. Eu chamava Shoko, ela chama Kyoko, a outra, Mioko, mas nós tiramos tudo o ko. Ko era nome de mulher. Os homens gozavam, não acreditavam. Essa letra de ko que atrapalha nós. Então, vamos ficar igual ao nome de homem: Sho, Kyo, Mio. Aí começou o nome artístico mesmo, para mostrar e sentir melhor. Os homens ceramistas falavam, gozavam: “As mulheres estão andando juntas para sentir a força dos amigos, porque os peixes pequeninos sempre precisam viver juntinhos, mas o grande peixe não precisa, fica sozinho. Mas mulheres...”




			Apesar das dificuldades para trabalhar no Japão, a carreira de Shoko estava em ascensão. Era uma ceramista profissional, possuía seu próprio forno e ateliê e suas peças tinham vendagem certa. Além disso, com muito esforço, ela e as amigas conseguiram realizar uma mostra em Tóquio. Mas não era esse exatamente o sonho de Shoko. Ela sabia que, para alcançar um verdadeiro lugar para si, teria de se libertar de tudo o que lhe era familiar, ir às profundezas e descobrir-se: 




			Logo depois, fomos fazer uma exposição em Tóquio, conseguimos fazer uma pequena mostra. Então, quando marcou a exposição (eu participei também), me apaixonei pelo Brasil. Primeira exposição, eu estava no navio, vindo para cá. Daí acabou, porque eu vim para cá, não continuou, elas não continuaram, foi a primeira e a última.




			[image: ]




			Ateliê de Shoko no Japão – década de 1950 (acervo pessoal da artista)




			Voando por ares desconhecidos, Shoko lançou-se aos perigos de uma longa viagem, acompanhada de Yukio Suzuki, também artista, com quem se casara dois anos antes e de quem adotara o sobrenome.




			

Parece que eu estou entrando no braço de grande mãe




			A ideia de ter uma terra longínqua como pátria invadiu a imaginação de Shoko pela tela do televisor no final do ano de 1961. Ela se encantou com a exuberância da natureza de cidades brasileiras e com o frescor da recém-construída Brasília. Era a promessa de uma nova vida em um mundo fértil, inteiramente novo:




			Quando eu vi aquele projeto do Niemeyer, aquele prédio, aquele branco, eu fiquei emocionada, chocada. Naquele momento, eu decidi: eu quero ir aí. Porque sempre, desde há muitos anos, eu estava trabalhando com cerâmica, mas onde eu posso trabalhar, onde eu posso procurar meus caminhos de trabalho não é no Japão, mas em outro lugar no mundo. Onde será? Nunca encontrei. Algum lugar no mundo deve ter lugar para mim. Nesse dia, encontrei. Ali que eu quero! Paixão à primeira vista! No dia seguinte, já comecei a desmontar forno, comecei a desmontar o ateliê, tudo.
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