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			A coleção Psicanálise no Século XXI

			A coleção Psicanálise no Século XXI quer mostrar que a psicaná-lise pode se renovar a partir de perguntas que a contemporaneidade nos coloca, assim como sustentar a fecundidade da clínica e da teoria psicanalítica para pensar o tempo presente. 


A série Crítica e Clínica 

			Conhecida e atacada pela sua longevidade, a psicanálise tem se mostrado, além de método clínico e uma teoria do tratamento, um dispositivo crítico. No universo anglo-saxônico, esse papel crítico fica evidente pela associação com as teorias antirracialistas, pós-marxistas e feministas, mas também pela sua aproximação com teorias do cinema, da crítica literária e da filosofia. No Brasil, conhecido pela disseminação da psicanálise como prática psicoterapêutica tanto no âmbito privado quanto em sua inserção institucional nas redes assistenciais e na saúde pública, a relação entre crítica da cultura e clínica do sofrimento encontra agora uma sistematização editorial. Este é o objetivo e a proposta da série Crítica e Clínica: mostrar que a crítica social pode se reverter em renovação e aperfeiçoamento de procedimentos clínicos. Isso significa combinar produção conceitual e reflexão psicopatológica com trabalhos de análise de transformações sociais, enfatizando o que podemos chamar de “políticas de sofrimento psíquico”.

			Formar uma nova política de saúde mental e dar voz e suporte narrativo para posições subalternizadas de gênero, classe e raça em nossa história é também uma forma de modificar, pela raiz, os processos de transmissão e pesquisa que vieram a caracterizar o estilo próprio e a ética da psicanálise. Nosso objetivo consiste em traduzir um montante significativo de produções da psicanálise crítica, combinando-o com a nascente produção brasileira orientada para a renovação da psicanálise. Pretendemos iluminar experiências alternativas e proposições inovadoras que se multiplicaram nos últimos anos, acolher esse movimento intelectual e organizar o debate que essas experiências e proposições suscitam ao operar transversalmente em relação às escolas de psicanálise e suas tradições. Uma nova forma de relação entre a produção universitária e o trabalho desenvolvido nas escolas de formação torna-se, assim, parte da desobstrução dos muros e condomínios que marcaram até aqui a distribuição iniquitativa dos recursos culturais e sociais no Brasil.

			Gilson Iannini

			Editor da coleção Psicanálise no Século XXI

			Christian Dunker

			Coordenador da série Crítica e Clínica
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				Prefácio

			Por uma abordagem estética 
da psicopatologia

			Jean-Michel Vives1

				Em 1907, durante uma intervenção dedicada à metodologia da psicologia dos escritores, no âmbito de uma das reuniões da Sociedade Psicológica das Quartas-Feiras, Max Graf, o pai do pequeno Hans, demonstrou como ética e estética não poderiam estar disjuntas quando se trata de “aplicar” a psicanálise aos artistas2 e à psicopatologia. Em resposta ao trabalho apresentado no dia 4 de dezembro por Sadger, sobre o poeta Konrad F. Meyer, ele acusou os patógrafos, incapazes de utilizar a psicanálise com sensibilidade e tato, de “destruidores de alma”.3 A expressão é forte e toca no ponto: aplicar a psicanálise a uma obra para nela identificar as “neuroses” do autor não contribui em nada para a sua compreensão, além de ridicularizar a psicanálise. Max Graf, por sua vez, que soube muito cedo identificar, nos relatórios das sessões de análise que sua futura mulher fazia com Freud, “um desfecho artístico do tecido do inconsciente” (Graf, [1942] 1993, p. 25), não podia deixar de ser sensível ao respeito com o qual convém utilizar a psicanálise, seja no âmbito do tratamento, seja fora dele. Essa articulação delicada entre ética e estética deu lugar, em francês, a um neologismo criado por Philippe Lacoue-Labarthe (1991), proposto em seu texto “De l’éthique: à propos d’Antigone”. Por ocasião dessa conferência feita no Colégio Internacional de Filosofia, Philippe Lacoue-Labarthe fez uma leitura rigorosa do comentário de Antígona, de Sófocles, realizado por Lacan ([1959-1960] 1988) no contexto do seu seminário dedicado à ética da psicanálise. Apoiando-se numa pequena e enigmática frase de Lacan, que aparece na conclusão da lição do dia 2 de março de 1960: “É sensível para todos, penso eu, que o que lhes estou mostrando este ano pode situar-se entre uma ética e uma estética freudianas. A estética freudiana encontra-se aqui apenas na medida em que nos mostra uma das fases da função da ética” (Lacan, [1959-1960] 1988, p. 197), Lacoue-Labarthe introduz, então, o neologismo: estética com dois “h”4 [esthéthique], o que implicaria, segundo ele, que “só há ética sustentada por uma estética” (Lacoue-Labarthe, 1991, p. 31) e que “estética [esthéthique] […] supõe que se tenha franqueado simultaneamente os limites da ética e da estética” (p. 35). 

			A ideia de estética, que me parece ser o caminho tomado por Gustavo Henrique Dionisio nesta obra, permite abrir uma via audaciosa e fecunda para pensar a prática analítica e a relação com a psicopatologia: a ética trabalhada a partir da criação não pode ser confundida com a moral, e a estética transmitida pela dimensão clínica não pode ser reduzida a uma doutrina do gosto qualquer. O momento estético do encontro é aquele em que o sujeito se destina e se endereça a seu fazer obra de si. O fazer obra não provém, portanto, apenas da “suave narcose” à qual Freud parece reduzi-lo um pouco rapidamente em 1930 (Freud, [1930] 2020, p. 327), mas pode, igualmente, provir da sobrevivência e permite compor uma relação suportável com o mundo, ainda que, às vezes, apenas momentaneamente. O exemplo da arte bruta, essa arte dos loucos e de todos aqueles que são levados a criar fora de toda referência à história da arte, é, sem dúvida, o mais evidente dessa dinâmica estética: a criação é aí irrepressível e, na maior parte do tempo, liberada de todo e qualquer modelo, o que lhe confere uma dimensão extremamente singular, colocando em primeiro plano a questão do estilo, imediatamente reconhecível. Pensemos nas obras de Gaston Chaissac, André Robillard, Auguste Forestier, Adolf Wölfli ou Aloïse Corbaz, que são imediatamente reconhecíveis na medida em que desvendam um mundo que pertence somente aos seus criadores, não se parecendo em nada com obras que lhes precederam. 

			“A estética em um homem é isso pelo qual esse homem é. A ética em um homem é isso pelo qual ele se torna o que se torna”, propõe-nos o filósofo dinamarquês Kierkegaard (apud Maldiney, 1993, p. 33). 

			A ética assim concebida implica pensar a maneira como todo humano deve responder, singularmente, ao imperativo que se encontra em sua origem: “Seja!”, “Torne-se!”. Imperativo que está na própria origem do advir de todo sujeito e que, por essa razão, concerne a cada um de nós. A estética corresponde à emergência desses momentos extremamente singulares em que o sujeito é reconhecido na medida em que responde ao convite que lhe é feito a partir de um lugar específico e segundo modalidades que lhe são absolutamente próprias. 

			A segunda qualidade da abordagem proposta por Gustavo Henrique Dionisio é o tato com o qual ele se aproxima das questões psicopatológicas. Poderíamos apreender a extensão disso a partir de uma intuição exprimida por Reik ([1935] 2001) ao propor sua definição de tato: “É sempre a nossa própria reação psicológica às falas do analisante que esclarece o nosso caminho, é a response, como eu gostaria de poder nomeá-la” (Reik, ([1935] 2001, p. 163, grifo de Reik). 

			Essa frase poderia parecer anódina e até mesmo banal se não nos detivéssemos sobre a sua estranha formulação. O que essa palavra inglesa, “response”, vem fazer num texto escrito em alemão? Por que Reik preferiu nomear estranhamente de response, sem, contudo, ousar fazê-lo, isso que poderia ser qualificado de reação contratransferencial? Por que não utilizar a palavra alemã “Antwort”, que significa “resposta”? Que dimensão o termo “response” introduz que o termo alemão não permitiria fazer ouvir? O termo inglês “response” significa resposta ou reação, porém, possui igualmente uma significação que nem a palavra “answer” nem a palavra “Antwort”, cuja origem comum podemos perceber, poderiam assumir. “Respond (to)” pode ser traduzido por “ser sensível (a)”. A resposta aos significantes do paciente não seria simplesmente uma answer, mas, antes, uma response, na medida em que ela implica um mais além das palavras trocadas, a dimensão da ressonância: como fui sensível, como ressoou em mim a dimensão real que as palavras do paciente trazem? 

			A response da qual nos fala Reik seria, portanto, uma resposta que traz o testemunho da maneira como ressoou, no clínico, a fala do paciente. Theodor Reik, pela utilização do termo “response”, e não do termo “answer”, introduz a dimensão vibratória e, portanto, ressonante da interpretação. Ressonância que, ao colocar em vibração corpos heterogêneos, faz com que a interpretação vise, mais além do sentido, a um passo de sentido [pas de sens] em que real, simbólico e imaginário seriam convocados. 

			Não é somente a razão que está aqui em jogo, mas também a réson, para retomar a equivocidade proposta pelo poeta Francis Ponge (1942). A réson seria esse real vibratório do significante, necessário para que a razão possa advir, esse contato não mortífero com o real. A response proposta por Reik permitiria a recolocação em jogo do necessário endereçamento e do apelo de onde se origina o sujeito. O que Goethe formula de maneira surpreendente em seu aforismo: “Tarde ressoa o que cedo soou” (Goethe apud Reik, 1973, p. 15). No entanto, em certas circunstâncias, essa ressonância pode cessar, afastando o paciente do apelo que o convidou a advir, tal como a clínica nos ensina cotidianamente.

			Tomemos um fragmento clínico que nos permitirá esclarecer essa questão.

			O primeiro encontro com Victor foi marcado por soluços. Victor é um jovem de 15 anos acometido de uma doença incurável que, segundo os prognósticos médicos, condena-o a uma morte certa no decorrer dos próximos meses. As únicas palavras que ele consegue articular entre dois soluços são: “Eu não quero morrer” e “Sinto muito, desculpe-me, sinto muito, não consigo parar de chorar”. Num primeiro momento, acolho em silêncio essas lágrimas e, em seguida, digo-lhe: “Não se preocupe, temos todo o nosso tempo”. Victor olha para mim, aparentemente surpreso com minha intervenção, e aos poucos se acalma. Ao final da sessão, perguntei se ele desejava que nos encontrássemos novamente, ao que ele respondeu: “Sim, eu gostaria muito. Acho que vou me entender bem com você”. 

			O que em minha intervenção fez com que Victor pensasse que ele poderia “se entender bem” comigo? Que ele poderia, em outras palavras, através da minha presença, fazer ressoar o seu dizer? Resumindo, foi minha oferta de tempo (“temos todo o nosso tempo”), no momento em que ele vivia dramaticamente relegado ao horizonte de uma morte próxima (“eu não quero morrer”). A possibilidade de abertura de um tempo a transcorrer – e não de um tempo transcorrido5 – que lhe foi ofertada permite que Victor ouça a si mesmo de modo diferente daquele que é condenado à morte. Essa oferta nos parece possível a partir de um posicionamento ético adotado pelo analista: o sujeito ouvido de certa maneira, suposto e não sabido, faz com que ele se descubra, na surpresa, como podendo adquirir um saber inédito sobre a falta que o constitui a partir do que se ouve dele naquilo que se diz. 

			A sessão visaria, sob essa ótica, não somente à instauração de uma narrativa, mas também, essencialmente, a uma reelaboração temporal, localizada por Lacan a partir do futuro anterior, modalidade temporal que permite reordenar, durante o tratamento, as contingências passadas para lhes dar o sentido de necessidades futuras (Lacan, [1970] 2003). O ato de tomar a palavra no tratamento não visa ser tomado na palavra, mas a uma abertura temporal tornada possível a partir dela. Tal abertura seria aquela que permite recolocar em jogo o endereçamento e o apelo de onde se origina o sujeito. Apelo que sob certas condições pode cessar, assim como a clínica nos ensina frequentemente. 

			Freud, em 1915, parece abordar essa questão num texto curto, traduzido em francês nas Œuvres complètes sob o título “Passagèretés” [Transitoriedade] (Freud, [1915] 1974). Qual é o ponto-chave desse texto escrito algumas semanas apenas depois de “Luto e melancolia”? Freud se interroga sobre o que nos permite continuar a investir e a gozar da vida apesar da sua dimensão transitória. O que é que permite manter uma relação entusiasmada consigo mesmo, com o mundo e com os outros, apesar da dimensão efêmera de todas as coisas? 

			Esse texto narra um passeio de Freud, num “dia florido de verão”, com um amigo taciturno (Lou Andréas-Salomé) e um jovem poeta famoso (Rilke) preocupado com a ideia de que a beleza que os cerca está fadada a passar. Esse sentimento de efemeridade pode suscitar, diz Freud, dois tipos de resposta: o “penoso desalento pelo mundo” ou a “revolta”. Duas modalidades que revelam, em toda a sua radicalidade, nossa exigência de eternidade e perenidade. 

			A primeira resposta de Freud aos seus interlocutores é que a transitoriedade aumenta o próprio valor do objeto, devido a sua raridade e precariedade. O argumento, usado por numerosos filósofos, parece totalmente admissível; contudo, seus colegas de caminhada não parecem convencidos disso. Freud nos diz que, se tal argumento sensato deixa seus interlocutores indiferentes, é porque aqui se interpõe a questão do luto: “A ideia de que toda essa beleza era transitória comunicou a esses dois espíritos sensíveis uma antecipação de luto pela morte dessa mesma beleza” (Freud, [1915] 1974, p. 346), que traz a ideia de um dano no belo devido ao seu desparecimento próximo. Rilke mostra-se incapaz de se alegrar e não cessa de desvalorizar o Belo, que, no instante mesmo em que se mostra, evoca, para ele, o quão logo desparecerá. E Freud diz de Rilke que ele se encontra “num estado de luto pelo que se perdeu” (Freud, [1915] 1974, p. 348).

			Ora, sabemos da dor de existir que acompanhou Rilke ao longo da sua vida, o que sua arte poética tentou, até o fim, manter à distância. Eis uma quadra que Rilke escreveu em francês e que indica, parece-me, o trabalho psíquico e as modalidades pulsionais convocadas pelo poeta para tentar lidar com esse luto impossível da perda: 

			Il faut fermer les yeux et renoncer à la bouche

			Rester muet, aveugle, ébloui

			L’espace tout ébranlé qui nous touche

			Ne veut de notre être que l’ouïe 

			[É preciso vedar os olhos e selar os lábios 

			Ficar mudo, cego, aturdido 

			O espaço todo sacudido que nos cerca 

			Não quer de nosso ser senão o ouvido]. 

			(Rilke, [1926] 1972, p. 459)

			Por meio desse Gong – título do poema –, Rilke descreve o corpo como corpo ressoante. Em outras palavras, ele nos indica que o que o faz escrever e construir um espaço onde experimentar e tratar o intratável mal-estar é um espaço potencial de ressonância e de contato com o real, que não é nem confusão nem afastamento. O mal-estar sentido por Rilke estava, como sabemos, desde sempre ali, como mostra o pequeno fato trazido por Alain Didier-Weill em sua obra Un mystère plus lointain que l’inconscient [Um mistério mais longínquo que o inconsciente]. Nesse livro, ele relata um episódio da vida de Rilke quando este era secretário de Rodin, por volta dos anos 1905-1907. O poeta sofria, nessa época, de perturbações melancólicas, uma inibição do movimento da qual era impossível tirá-lo. Nem a frequentação das obras mais interessantes nem as conversações mais sutis conseguiam tirá-lo desse estado de abatimento. Essa interrupção da própria possibilidade de existência, a ser ouvida como ek-sistência, como possibilidade de se manter fora, é com isso que a nossa clínica nos confronta dolorosa e cotidianamente. A prática clínica nos lembra que à prescrição freudiana, ao imperativo universal endereçado a todo homem: “Wo Es war, soll Ich werden” [Ali onde Isso era, Eu devo advir], é possível responder com: “Eu não advirei!”, “Eu renuncio a essa dimensão essencial da Ek-”. Rilke, numa carta endereçada a Lou Andréas-Salomé, em 1901, exprime precisamente esse estado: 

			Je me tiens dans le noir, comme un aveugle parce que mes yeux ne te trouvent plus. Le trouble affairement des jours pour moi n’est plus qu’un rideau qui te dissimule. Je le regarde, espérant qu’il se lève, ce rideau derrière lequel il y a ma vie. La substance et la loi même de ma vie et néanmoins ma mort. Tu te serrais contre moi non par dérision, mais comme la main du potier contre l’argile. La main qui a pouvoir de création. Elle rêvait de quelque chose à modeler, puis elle s’est lassée, s’est relâchée. Elle m’a laissé choir et je me suis cassé.6

			[Permaneço no escuro, como um cego, porque meus olhos não mais te encontram. Para mim, o tumultuado afã dos dias não passa de uma cortina que te dissimula. Olho para ela e espero que se abra, essa cortina atrás da qual está a minha vida. A própria substância e lei da minha vida e, contudo, a minha morte. Você se estreitava contra mim, não com derrisão, mas como a mão do oleiro na argila. A mão que tem o poder da criação. Ela sonhava com algo a ser modelado, depois se cansou, relaxou. Largou-me e eu me parti.]

			O que pode, então, ser feito por esse sujeito [que se encontra] numa impossibilidade de existência? Esse pôr-se em movimento subjetivo, até então impossível, será experimentado por Rilke no contato com uma obra em criação. Ao entrar no ateliê de Rodin, ele coloca a mão no rosto de uma estátua na qual o escultor estava trabalhando. Segundo o seu próprio testemunho, Rilke sentiu, então, que as forças da vida, que o haviam abandonado, estavam de volta. O que aconteceu com Rilke no ateliê de Rodin é uma modalidade de expressão, fora do tratamento analítico, da recolocação em julgamento da decisão quanto ao desejo. A metáfora do oleiro utilizada por Rilke para falar da sua relação com Lou Andréas-Salomé antecipava estranhamente, desde 1901, essa experiência.7 O contato com a obra em criação lhe permite experimentar novamente a possibilidade de se pôr em movimento, de não mais ser esmagado pelo real, mas de entrar em contato com ele. Em que consiste a eficácia da mensagem silenciosa percebida por Rilke a partir da estátua em criação, que as palavras eram incapazes de transmitir e que autoriza o poeta a se pôr novamente em movimento, o que a sua arte poética não cessa de tentar reiterar? 

			Para poder compreender isso, devemos distinguir, com Alain Didier-Weill (2012), dois tipos de apelo. O primeiro seria um apelo silencioso, um puro apelo a advir que preside o próprio aparecimento do real e o coloca em movimento. É o que se exprime desde o primeiro verso do Gênesis: “Entête Elohîms créait les ciels et la terre” [No princípio, Deus criou os céus e a terra] (La Bible, Entête, 1992, p. 33). É esse apelo a ser que Rilke recebe e que é enigmaticamente transmitido pela estátua. Trata-se, portanto, de um apelo fora das palavras, mas que, no entanto, é ouvido pelo sujeito, que pode então aceitar responder a ele por um “eu advenho”. Esse apelo, que provém ao mesmo tempo do endereçamento, da suposição e da invocação, seria o que permite a colocação em movimento do real humano e seu devir homem, a colocação em movimento ressonante. 

			O segundo apelo, mais claramente identificado nos trabalhos analíticos, seria uma voz que se exprime numa fala que visa dar forma a esse real que advém por meio de uma nomeação. É ela que encontramos no terceiro verso quando a voz de Deus se faz ouvir e se exprime numa fala: “Elohîms dit: ‘une lumière sera.’ Et c’est une lumière” [“Deus disse: ‘haja luz’, e houve luz”] (La Bible, Entête, 1992, p. 41).

			Esse apelo sonoro cria menos do que nomeia. Essa função não é sem importância, como sabemos, na medida em que ela não encontraria a sua eficácia se a suposição que permitiu ao real ex-sistir não tivesse tido lugar. O apelo silencioso ao qual Rilke responde no ateliê de Rodin torna-se compreensível quando consideramos a dimensão do contato evidenciada por Jacques Schott a partir dos trabalhos de Leopold Szondi. Szondi, psiquiatra húngaro e criador do Diagnóstico Experimental das Pulsões, define a esfera do contato como aquela que regula a relação do pré-sujeito com o mundo das coisas ainda não constituídas em objetos. Jacques Schott dará toda a importância teórico-clínica a essa dimensão do contato, ressaltando que o humano guarda em si, em sua camada mais arcaica, uma aspiração mais ou menos intensa a restabelecer esse contato primeiro com o meio ambiente e a ser conduzido por ele. Para Rilke, tocar o irrepresentável de um rosto que surge do nada da terra lhe permite estabelecer, novamente, um contato com o objeto primordial perdido. 

			Para além da figura, o que é visado aqui é esse antes da re-presentação ao qual se articula a relação de objeto, antes de se estabelecer um contato com a Coisa. Tempo fora do tempo, ek-stase ou suspensão temporal que permite ao sujeito estar ao mesmo tempo aqui e ali e fazer a experiência da ausência mantendo, ao mesmo tempo, um contato intermitente, frágil, porém, tranquilizador com o objeto primeiro. 

			O encontro mediatizado pela criação instauraria, assim, entre tato e contato, um espaço de abertura. Pois a arte leva o sujeito pelo caminho mais curto a esse lugar de desconforto onde lhe é significado que ele está, finalmente, em contato com aquilo que não foi previamente cultivado para satisfazer a sua expectativa. Não o pensamento já pronto [prêt-à-penser], mas o heterogêneo, a Coisa. As palavras indicativas não faltam para sinalizar a consistência rebelde que não se deixará capturar pelo jogo da representação. A obra de arte introduz a síncope. Pela variação dos limites, pela desobjetivação, por uma efervescência, por um desvio e um retorno dos signos, a arte dispensa toda designação e dá lugar à fulgurância jubilatória que desconsidera o necessário, porém obturante, trabalho da psique. O indivíduo não é mais, então, apenas tomado em signos organizados que constituiriam uma figura na qual ele tentaria, em vão, apreender-se, em representações que se oporiam ao real; ele se encontra, antes, desinstalado momentaneamente das suas identificações, em descontinuidade entre o “já era” da representação abandonada e o “ainda não” da representação por vir. 

			Nesses momentos, que são intensos, instáveis e violentos em sua própria ucronia, o sujeito cessa de correr atrás do “tempo perdido” para se dedicar à evidência do instante. Essa suspensão, essa pausa permite o que M. Heidegger chama de “elã antecipatório”, que não tem a ver com uma programação do futuro, o que levaria, uma vez mais, a suturar o aberto, correspondendo, antes, no plano gramatical, ao que J. Lacan identificou como participando do futuro anterior. Um acontecimento que não pertence nem a um passado transcorrido nem a um futuro que estaria por vir e, portanto, representado, mas que corresponde ao surgimento de um presente em que se poderia experimentar um “logo, eu terei sido isso”. O prae-sens implica, assim, o fato de estar à frente de si mesmo. Dar sentido não é mais apenas dar um sentido, mas permitir que se instale novamente o processo da significância. Significância que é uma dinâmica de significação que se tornou possível pela instalação de um vazio, de uma ausência. Pois, paradoxalmente, não é o vazio que cria o peso do ser, mas a falta de vazio. É de excesso que sofrem os pacientes que recebemos. O encontro com a obra de arte nos permite compreender como “Eu” posso/pode se de-significar e fazer a experiência controlada da ausência sem, no entanto, nela desaparecer. 

			O que se visa aqui é à colocação em movimento da identidade para que advenham os raros momentos em que o homem se libera da imagem de si mesmo, que é então mostrada pelo que ela é: um simples instante da representação. Pois se o homem é trabalhado – no sentido etimológico, torturado – por suas identificações, ele nunca é – esse é precisamente o seu drama – redutível à sua identidade. As identificações formam uma espécie de cebola: não existe um núcleo. O Eu é Unerkannte, para sempre não reconhecido, não identificado, poderíamos dizer.

			
			





Notas

			
				
					1	Professor de Psicopatologia Clínica – Universidade Côte d’Azur – Nice – França. Corresponsável pelo Master Psychologie Clinique et Médiations Thérapeutiques par l’Art. Psicanalista (Insistance) – Toulon.

				

				
					2	Freud valida a iniciativa de Graf, visto que ele afirma: “Graf mostrou o caminho ao dizer que é preciso partir das obras” (Les Premiers…, 1976, p. 273).

				

				
					3	“A técnica de Freud, por si só, não torna nada inteligente ou profundo. Seu valor consiste no fato de fornecer a quem conhece a psique um instrumento novo e muito fino, porém muito frágil, para explorar o inconsciente. Contudo, ela não ajuda em nada um destruidor de alma” (Graf, 1976, p. 277). Alguns anos mais tarde, em 1975, Lacan irá afirmar, num estilo mais direto, que ela nada pode contra a tolice (Lacan, 1975, p. 235).

				

				
					4	Esse neologismo não poderia ser traduzido diretamente para o português, uma vez que, nessa língua, a palavra “estética” já realiza essa feliz fusão: est-ética, o que nos leva a utilizar a grafia “estética”, para que se leia a dimensão ética alojada no cerne de toda iniciativa estética. 

				

				
					5	Sabemos, muito bem, a que remete o fato de ter tido nosso tempo transcorrido…

				

				
					6	Carta de Rilke a Lou Andréas-Salomé datando aproximadamente do dia 26 de fevereiro 1901 e citada por Lou Andreas-Salomé em sua obra Rainer Maria Rilke (1928, p. 13 [1989, p. 17]). 

				

				
					7	Ela antecipa também os desenvolvimentos de Lacan sobre o trabalho do oleiro como evidentemente [da ordem] do real.
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