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    A maior riqueza do homem é




    sua incompletude.




    Neste ponto sou abastado.




    Palavras que me aceitam como sou - eu




    não aceito.




    Não aguento ser apenas um sujeito que




    abre portas, que puxa válvulas,




    que olha o relógio, que compra pão às 6




    horas da tarde,




    que vai lá fora, que aponta lápis, que vê




    a uva etc. etc.




    Perdoai




    Mas eu preciso ser Outros.




    Eu penso renovar os homens




    usando borboletas.




    (Manoel de Barros)


  




  

    PREFÁCIO




    Uma tese, um livro e retalhos




    Ariane Ewald1




    Nesses últimos dois anos, nos quais um número imenso de pessoas viveram em isolamento por causa da pandemia de coronavírus e minha vida - como a de tantas outras pessoas, mudou bastante. O isolamento me obrigou a criar estratégias para viver neste novo mundo que se estabeleceu, sem que o desejássemos, e com alternativas bastante restritas. Organizei então minhas tarefas cotidianas no formato online na medida do possível e também abri um espaço temporal maior, nesta rotina, para minha oficina. Estabeleci novas metas, novos projetos, resgatei pequenos prazeres que estavam adormecidos ou hibernando, e criei desafios que mantiveram meu pensamento em funcionamento. Neste período, ganhei retalhos de tecido de uma amiga. Foi pensando na noção de “fragmentos”, que sempre me foi tão preciosa desde a minha tese de doutorado, que esses pedaços de tecido passaram a ser pensados dentro de um conjunto e quando costurados, formavam um novo tecido, um patchwork; nada a ser descartado; tudo preciosamente guardado e reagrupado formando desenhos, manchas e padrões inusitados.




    Uma tese também se inicia com fragmentos, algo a ser lentamente tecido a partir dos questionamentos que fazemos ao mundo. Indagamos a nós mesmos e tentamos encontrar pontos luminosos que possam servir como guias na tentativa de obter esclarecimentos mais significativos sobre essas inquietações. A coerência dos retalhos para formar um novo tecido, tem relação com minha própria estética que foi sendo constituída ao longo do tempo e da minha própria história; é preciso saber unir, dominar as técnicas, ler e estudar para criar algo novo; ter um plano inicial e estar disposto a transformá-lo enquanto vai sendo construído. Numa tese, buscamos na leitura de autores consagrados esses pontos luminosos, mas também os procuramos em leituras outras, aquelas fora do padrão acadêmico que acabam por revelar, muitas vezes, o essencial daquilo que pretendemos estar buscando. Essas leituras são também como conversas imaginárias ao redor de um café com pão de queijo, numa mesa com uma toalha feita de retalhos em que jogamos as ideias e testamos sua consistência, seu peso, para selecionar dali o que poderá vir a se desdobrar numa Tese.




    A tão conhecida “colcha de retalhos” pode tornar-se a “colcha de memórias”, a “colcha do desafio”, ou mesmo a “colcha sonhada” - mas sempre será a colcha que foi possível ser feita. Se o projeto é necessário para não perder o rumo do que se pretende fazer numa tese, o mesmo acontece no projeto de uma colcha de retalhos, que pode transforma-se em uma manta de sofá, numa capa de almofada, ou mesmo um caminho de mesa, sem problemas - tudo dependerá da disposição que se tem ao juntar os retalhos; as dificuldades técnicas que cada passo requer podem nos fazer repensar o tamanho do nosso empenho em realizá-lo e nos fazer reduzir as dimensões do projeto inicial. Uma tese exige exatamente isto, um desejo intenso de fazer, aliado a uma disponibilidade interior para mudar e refazer suas reflexões.




    Escrever uma tese exige também, de nós, um empenho considerável e um conhecimento que vai sendo adquirido ao longo de muitos anos de estudo e leituras. Aqui também necessitamos de projeto e de orientação para não nos perdemos no longo e solitário caminho de investigação que decidimos seguir. Ela é um conjunto coerente e muito bem articulado de uma trajetória reflexiva, crítica, na qual o autor emerge como pesquisador; emerge também ali um intelectual que consolida sua trajetória na área que definiu para si como o lugar de reflexão sobre o mundo. Ver nascer um intelectual-professor-pesquisador é um privilégio do orientador, assim como perceber a reflexão crítica emergir em meio às leituras, ver o aprendizado do processo seletivo dos autores a serem referenciados e desenvolvidos dentro do tema; perceber o amadurecimento da escrita sempre em direção a uma autonomia do pensar… isto tudo é privilégio do orientador.




    Tive o privilégio, portanto, de ver muitos de meus orientandos se transformarem em intelectuais-professores-pesquisadores e hoje fico extremamente feliz em poder escrever este pequeno texto, formalmente chamado de Prefácio, feito por aquele que fala antes - como preâmbulo ao principal que logo virá -, ao trabalho de tese de doutorado de Michelle Thieme, agora transformado em livro.




    Acompanho a autora deste belo livro, Michelle Thieme, há quase vinte anos. Escrever este texto para a abertura deste seu livro, encheu-me de alegria e foi também um tipo de desafio para retornar ao computador com outra perspectiva, contando o tempo à minha maneira e no meu próprio ritmo.




    É desse jeito desacelerado, que retomo seu texto defendido de forma brilhante em 2017. Seu tema foi sendo gestado, e burilado, ao longo do tempo pois ele remete às suas próprias inquietações, desde quando iniciou seu curso de Psicologia. Do seu questionamento sobre o que é a Psicologia, uma série de questões apareceram a partir de leituras e discussões nos nossos grupos de trabalho, fosse na iniciação científica, fosse na pós-gradução. Buscar por autores que norteassem esses questionamentos foi um processo de descobertas, para ela e para mim também, que podem ser, talvez, enunciados mais ou menos assim: refletir, a partir da Epistemologia, sobre as Humanidades e seus métodos; perceber que “compreender” e “explicar” são coisas diferentes e levam nossas pesquisas e práticas a resultados diferentes; descobrir as possibilidades da Fenomenologia e a importância da reflexão filosófica sartriana para nossa área; perceber as possibilidades de expressão crítica sobre o mundo que a arte nos oferece e o quanto ela “fala” sobre a condição humana; encontrar, nas conversas com colegas dos grupos de estudo, afinidades intelectuais significativas e laços afetivos que permanecem até hoje nas amizades que realizou nesses anos de estudo. Creio que na formação de um intelectual, é preciso existir o espaço do livre pensar e do respeito acadêmico pelos diferentes pensares, no qual a argumentação é necessidade básica neste processo. É isto que Michelle faz em seu texto, argumentando sobre como a noção de existência implica numa subjetividade inacabada, um “incômodo”, desde sempre, estabelecendo relação com um sentido de teatralidade e tragicidade da condição humana.




    É com este “incômodo”, inerente à sua condição de um ser lançado no mundo da vida, sem qualquer garantia de permanência, que o homem contemporâneo já não mais lida com uma “tragicidade autêntica” do existir. Negando a morte, imaginando artifícios de consumo que dão a ele a ilusão de uma saúde perfeita, ele exorciza a morte em seu imaginário e se sente “traído” quando ela surge. É diante de reflexões essenciais como esta, que Michelle Thieme estabelece seu diálogo com Sartre, para compreender os fundamentos desta constituição do que ora chamamos homem contemporâneo, o da modernidade tardia do nosso tempo; um homem que se orgulha de construir e reconstruir seu mundo esquecendo que, ao mesmo tempo, constitui e reconstitui a si mesmo dentro da mesma lógica.




    Este sentimento orgulhoso de si mesmo, esta entronização de um EU soberano que “tudo pode” tem suas raízes num passado relativamente recente. Georges Vigarello em seu livro O sentimento de si. História da percepção do corpo, enfatiza que no Ocidente, pelo menos, o surgimento do Esclarecimento no século XVIII bem poderia ser a data do nascimento deste processo. É a noção de “sentimento da existência”, uma “consciência de si” que foi exposta pela primeira vez por Diderot em 1769. Não só temos um corpo, mas somos um corpo, e ele agora evidencia sensações que sempre tinham sido ignoradas. A interioridade é verbalizada através de uma “leitura” dos incômodos que se fazem presentes no corpo e esse “si” torna-se a instância que passa a definir o indivíduo, afirma Vigarello. Os relatos coletados por este autor, em tratados médicos e diários íntimos, ao longo do século XVIII, expõem a atenção que passa a ser dada à interioridade e a seus efeitos no corpo, revelando assim esse “sentimento de existência”. Evocar o “incômodo” interior fez com que os médicos procurassem dar forma a esses sentimentos e criassem tratamentos para este novo “mal”, ainda sem contornos definidos e sem origens precisas. Esses tratamentos com descrições bastante minuciosas dos comportamentos e dos relatos dos “pacientes”, encontrados na maioria dos tratados médicos do século XVIII, teve grande visibilidade após a Revolução Francesa, especialmente com a publicação do Traité d’Aliénation Mentale de Philippe Pinel, que acompanha as noções novas surgidas a partir do meado do século XVIII e que estão relacionadas a este “sentimento de existência”, que não é mais a alma e sim o “si mesmo”. O desdobramento que é possível perceber durante o século seguinte é uma busca pelas “causas” desses incômodos que passaram a dominar a nova especialidade médica surgida nesse ínterim, a Psiquiatria. Ao longo do século XIX, a busca pelas causas físicas da chamada alienação, tornou-se ponto fulcral desta especialidade e os tratados médicos-psiquiátricos engrossaram as prateleiras médicas com indicações de causas orgânicas e tratamentos brutais, que eram uma tortura ao corpo, para sintomas que não eram físicos. Mais de cem anos se passaram desde que o século XX iniciou e ainda hoje não há identificação comprovada de nenhum fundo orgânico para o que se convencionou chamar de “doença mental”.




    Talvez, em algum momento futuro, a Psicologia realmente consiga ter mais clareza sobre a condição humana e suas nuances psíquicas dentro do mundo no qual vivemos e que nos influencia tanto. Será talvez, então, o momento de percebermos o sentido da reflexão de Susan Buck-Moors, no seu luminoso livro O Presente do passado, quando mostra que, afinal, “a transitoriedade é a ordem da felicidade humana” e que a verdade “só está disponível para nós de passagem […] Sua imagem é sensível ao tempo. Não é que a verdade mude. Nós mudamos.”




    




    

      

        1 Professora aposentada do Instituto de Psicologia e do Programa de Pós-Graduação em Psicologia Social da Universidade do Estado do Rio de Janeiro (UERJ).


      


    


  




  

    INTRODUÇÃO




    Mesmo sem ser atriz nem ter pertencido ao teatro grego – uso uma máscara. Aquela mesma que nos partos de adolescência se escolhe para não se ficar desnudo para o resto da luta. Não, não é que se faça mal em deixar o próprio rosto exposto à sensibilidade. Mas é que esse rosto que estava nu poderia, ao ferir-se, fechar-se sozinho em súbita máscara involuntária e terrível. É pois, menos perigoso escolher sozinho ser uma pessoa. Escolher a própria máscara é o primeiro gesto voluntário humano. E solitário. [...] Se bem que pode acontecer uma coisa que me humilha contar. É que depois de anos de verdadeiro sucesso com a máscara, de repente – ah, menos que de repente, por causa de um olhar passageiro ou uma palavra ouvida – de repente a máscara de guerra de vida cresta-se toda no rosto como lama seca, e os pedaços irregulares caem com um ruído oco no chão. Eis o rosto agora nu, maduro, sensível quando já não era mais para ser. (Lispector, 1999, p. 80 - 81)




    Acredito ser bastante pertinente começar a introdução desse livro tendo como inspiração as palavras de uma escritora que em seus textos expressava com maestria as dores e incômodos por trás da falta de acabamento de nossa condição humana. No trecho citado acima, vislumbramos inquietações que dialogam de forma bastante direta com as questões desenvolvidas no presente trabalho2. O que fazemos quando constatamos que a “máscara de guerra de vida”, que colamos em nós em nosso viver cotidiano, pode se desfazer como “lama seca” a qualquer momento? Como lidamos com os “pedaços irregulares” de nossas máscaras que inevitavelmente, em algum momento, “caem com um ruído oco no chão”? Quais os incômodos inerentes ao processo de escolha dos personagens que representamos cotidianamente? Compreender os desdobramentos de questões como essas, no horizonte histórico aqui chamado de “contemporaneidade3”, é o desafio que o presente livro se propõe a fazer.




    Vivemos, na atualidade, fixados em determinados personagens que representamos na cena social, personagens esses que nos oferecem uma ilusão de “eu” pleno e acabado. Nessas situações, a “máscara involuntária e terrível”, tão bem descrita por Clarice, fica fixada em nós, de modo que passamos a acreditar, com muita frequência, que somos unicamente aquele personagem. Para compreender as nuances desse cenário, o presente livro parte da concepção de existência tal como concebida pela perspectiva fenomenológico-existencial, mais especificamente a concepção de Jean-Paul Sartre. Ao adotar um diálogo com a perspectiva sartriana de existência, uma dimensão se destaca como sendo pano de fundo central para as questões aqui desenvolvidas: o incômodo reconhecimento do inacabamento que nos constitui.




    Veremos que nesse modo de conceber a subjetividade, o homem está fadado a representar-se e, consequentemente, a teatralizar4 sua relação com o mundo. Essa inevitável tensão entre viver e teatralizar é aqui entendida como fazendo parte da condição humana não porque escondemos uma “verdadeira” identidade para interpretarmos outras, mas justamente porque não temos uma identidade que nos defina e nos dê um acabamento completo e definitivo.




    Nesse sentido, a teatralidade5 é aqui pensada como condição inseparável de nosso existir humano – mesmo quando agimos fugindo ou ignorando essa incômoda condição. Essa fuga faz com que nos identifiquemos com identidades fixas, e é justamente aí que algumas idealizações contemporâneas ganham a perigosa força das verdades naturalizadas. Como um contraponto ao modo de encararmos o inacabamento no viver contemporâneo, a teatralidade colocada em cena na arte é compreendida aqui como outro modo possível de lidarmos com nossa falta de acabamento e com o estranhamento daí decorrente. Enquanto em nosso viver cotidiano, no contemporâneo, tendemos a ignorar e silenciar a teatralização que permeia nossa relação com o mundo, na arte teatral propriamente dita o confronto com o inacabamento é o tempo todo lembrado e reafirmado, possibilitando ao sujeito a apropriação de outros modos dele se fazer e se escolher no mundo hoje.




    As questões trabalhadas ao longo do livro estão organizadas em três capítulos. No primeiro deles busca-se discutir de que forma os incômodos de nossa condição humana inacabada podem estar articulados com aquilo que chamamos, de forma muitas vezes banalizada, de “dimensão trágica” da vida. Conforme bem sintetiza Vernant (2001b, p. 368), não existe, na tragédia grega, “um homem pensável como vontade deliberada, assim como não existe um destino que se faria por si. Não se pode postular um sem o outro”. Veremos que, na tragédia grega, o homem não é o único dono do seu destino, ou seja, o caráter imponderável do mundo está sempre presente, e a existência humana está sempre se fazendo no mundo, em uma construção contínua, indefinida e inacabada. É importante ressaltar que não há, aqui, a pretensão de desenvolver uma teoria sobre a tragédia, mas sim a apropriação de algumas de suas noções para discutir de que forma o entrelace conflituoso da relação entre subjetividade e mundo, assim como as ideias de tensão e ambiguidade - tão presentes na visão de homem na tragédia grega – podem nos ajudar a compreender algumas fontes de incômodos inerentes à condição humana, usando como fio condutor as noções de angústia e representação de si, tal como aparecem no pensamento de Sartre.




    A noção sartriana de liberdade, aqui, passa a ser fundamental: diferentemente do sentido de liberdade positivada6 fortemente presente na atualidade, o homem, aqui, não é visto como portador de um poder ilimitado, mas sim como um ser inacabado. Ou seja, ele não pode tudo, e é livre justamente porque é ontologicamente destituído de qualquer essência que lhe confira acabamento. Essa liberdade na construção de si mesmo, tal como ocorre na tragédia grega, acontece sempre em tensão com o mundo, por isso a indefinição e a vulnerabilidade estão sempre presentes. Nesse processo de construção de si junto ao mundo, haverá sempre uma falta a ser preenchida porque a incompletude faz parte de nossa condição humana.




    Finalizo esse primeiro capítulo mostrando que tal constatação é o ponto de partida para entendermos a inseparabilidade entre existência e teatralização, discussão essa que será aprofundada através de um diálogo com a obra do documentarista brasileiro Eduardo Coutinho, mais especificamente com dois filmes seus que estão intrinsecamente ligados ao exercício da teatralidade: Jogo de Cena (2007) e Moscou (2009). Veremos que na medida em as pessoas são convidadas a falarem sobre si para Coutinho, em frente de uma câmera, elas realizam ali performances de suas vidas que podem ser vistas como variadas e inacabadas formas de marcarem presença no filme, mas também na vida. Conforme será observado ao longo da discussão, essa espécie de “documentário de personagem” que Coutinho cria torna seu trabalho um campo fértil para que tanto a desconstrução de um “eu sincero”, quanto a trágica tensão entre viver e representar, sejam experimentadas, refletidas e colocadas em questão.




    Feita essa discussão sobre as especificidades e consequências de nossa trágica dimensão inacabada, a proposta do segundo capítulo consiste em apresentar particularidades de nossa cultura atual - que chamo aqui de “contemporaneidade” – na tentativa de compreender de que forma algumas facetas do modo de viver contemporâneo se relacionam com a exacerbação de nossa busca por acabamento. Ao colocar em cena algumas particularidades dessa “contemporaneidade”, discutiremos algumas interfaces entre a atual “cultura da onipotência” e seu “ideal de completude”. Tal discussão ocorrerá colocando em questão a naturalização do personagem que a cultura atual descreve como aquele que “vence na vida”, personagem aqui chamado de “o vencedor” - visto como um “herói” contemporâneo porque tudo pode alcançar, revelando-se alguém supostamente livre dos conflitos trágicos: alguém que não precisa lidar com seus limites, com suas faltas, enfim, com sua própria incompletude7.




    Nessa cultura de discursos e valores encarados como necessários, que servem para dizer ao homem quem ele deve ser, nos deparamos com a forte presença de sentimentos de fracasso pessoal e de impotência na base de grande parte das formas contemporâneas de sofrimento. Na tentativa de discutir alguns impactos desse cenário, serão abordados fenômenos que ajudam a revelar alguns efeitos desse ideal de completude na atualidade. Primeiramente veremos algumas especificidades dessa discussão observadas na relação entre homem e trabalho no contemporâneo, e em seguida discutiremos a presença desse ideal de completude na relação que o homem estabelece com as redes sociais. Finalizado esse segundo capítulo, discutiremos como o sucesso de algumas práticas e fenômenos “psi” - ao colocarem em cena a possibilidade de gerenciamento de um “eu” pleno e de cauterização da vulnerabilidade da vida - revelam particularidades importantes de nossa busca atual pelo ideal da completude. Essas particularidades serão discutidas mais especificamente através de dois fenômenos que têm ganhado bastante espaço na sociedade atual: a neurociência e o coaching.




    Parte-se aqui da ideia de que a contemporaneidade se manifesta tal como pequenos flashes, que quando analisados juntos e compreendidos como parte de um todo, ajudam a revelar tendências importantes do modo atual com que lidamos com nossas experiências de inacabamento. Portanto, é importante ressaltar que esse livro não tem a intenção de esgotar o contemporâneo de forma abstrata e genérica, mas sim explicitar tendências e afinações fortemente compartilhadas em nossa época e manifestadas concretamente através de alguns significativos fenômenos sociais.




    A constatação da tendência atual em silenciarmos nossa dimensão inacabada nos leva inevitavelmente a pensar na importância de investigarmos lugares em que esse inacabamento pode ser experimentado de outra forma. É assim que chegamos ao terceiro e último capítulo, no qual se busca discutir em que medida a arte teatral pode ser vista como um espaço onde a incompletude de nossa condição é encarada como possibilidade humana de reinvenção, e não como falha a ser corrigida. Veremos que a teatralidade experimentada no teatro, ao explicitar facetas humanas que a contemporaneidade se esforça para silenciar, faz com que a arte teatral possa ser tomada como um potente lugar de crítica e transgressão dos modos de subjetivação hegemônicos engendrados pelo viver contemporâneo.




    Tal contraponto ao modo de viver contemporâneo ocorre em algumas camadas que estão organizadas no terceiro capítulo em três eixos. O primeiro eixo apresenta o porquê que a estrutura da experiência teatral pode ser compreendida como uma das formas de arte que mais nos coloca em contato com as tensões trágicas inerentes à condição inacabada do homem e de sua relação vulnerável com o mundo. Ao fazer isso, veremos que as várias características que sustentam o encontro teatral conseguem transgredir alguns importantes imperativos contemporâneos e deflagrar espaços privilegiados de contato com incômodos e estranhamentos existenciais nas suas mais variadas formas.




    Após explicitar as características mais amplas da arte teatral que a tornam esse lugar privilegiado para a vivência do estranhamento, um segundo eixo de análise se revela através de um pilar fundamental na arte teatral: o ofício do ator. Esse é o objeto de discussão que será aprofundado no segundo eixo, onde será problematizada a complexa relação de separação que o ator precisa estabelecer com o personagem que representa. Veremos que, para exercer seu ofício, o ator precisa partir do princípio de que nunca poderá ser plenamente alguma coisa, por maior que seja a verdade da cena. Portanto, na medida em que não pode nunca ignorar totalmente sua condição de farsante, o ator assume um papel social importante ao desconstruir a fixidez das máscaras que tendemos a “colar” em nós mesmos em nosso viver cotidiano. Nesse momento, retomamos a perspectiva sartriana para discutir de que forma a condição existencial do ator e a nossa condição humana mais ampla podem estar intimamente atravessadas.




    Por fim, o terceiro eixo do capítulo três investiga de que forma algumas características formais e poéticas especificas do chamado “teatro contemporâneo” – seja na relação estabelecida com os personagens, com o público, ou com o texto – tornam a experiência teatral ainda mais desestabilizadora e criadora de espaços para a elaboração de novos sentidos. Veremos que, entre todas as características típicas do teatro contemporâneo apontadas, a desconstrução da ideia tradicional de personagem certamente é aquela que parece atingir de forma mais certeira nossa busca contemporânea por uma máscara acabada e estável. Para entendermos melhor essa desconstrução e seus impactos no espectador, o capítulo três termina fazendo uma discussão de como a tênue relação entre ator e personagem é explicitada para o público no teatro contemporâneo, e de que forma essa explicitação do “ato de jogar” do ator possibilita um encontro ainda mais radical do espectador com seu próprio inacabamento e, consequentemente, com o desejo e a possibilidade dele também “ser outros”.




    Para que essa discussão sobre as especificidades do teatro contemporâneo fosse mais concreta, optou-se trazer para diálogo, ao longo desse terceiro eixo, a peça Nômades8. Além da construção coletiva de um projeto teatral, onde o incômodo da indefinição é o ponto de partida, Nômades é uma peça em que a desestabilização da relação tradicional entre ator e personagem é usada como possibilidade de abertura para novos modos de existir. Pela riqueza dos detalhes apresentados no “diário9” escrito pelos autores da peça, uma incursão pelo seu processo de criação nos ajuda a ter uma maior clareza da forte relação existente entre a teatralização operada no teatro contemporâneo e as possibilidades privilegiadas de lucidez sobre os papéis que inevitavelmente representamos em nosso viver cotidiano.




    Considerações sobre um percurso metodológico: conversações entre Arte e Psicologia fenomenológica.




    Diante do panorama inicial apresentado, fica claro que defender a importância de um tipo de postura que traz à tona o incômodo rompimento com crenças hegemônicas sobre a ideia de subjetividade costuma ser um grande desafio. Quando essa postura vem acompanhada da articulação com representações da realidade que não se contentam com os discursos encarados como “científicos”, o desafio ganha proporções ainda maiores. Ampliando ainda mais esse desafio, acredito ser importantíssimo trabalhar com a ideia de que a expressão artística pode ser um caminho possível para o rompimento com a crença em um acabamento, mas nunca será o único caminho. Se pensarmos a arte como “o” caminho, ela acaba virando mais uma ferramenta técnica pautada em garantias com relações de causa e efeito, afastando-se assim da visão defendida nesse livro.




    Além disso, é importante ressaltar que o objetivo aqui não é colocar a arte teatral apenas como um mero exemplo simplificador da Filosofia ou da Psicologia. Para isso, é importante retomarmos a noção de vizinhança comunicante que o filósofo Franklin Leopoldo e Silva (2004) usa para descrever a relação que Sartre estabelece entre filosofia fenomenológica e literatura. Essa noção descreve uma relação entre campos que são distintos, não se misturam, mas que ao mesmo tempo possuem uma comunicação necessária, sendo que “haveria uma forma de passar de um a outro que seria uma via interna, sem que, nesse caso, a comunicação direta anulasse a diferença”. (Silva, 2004, p. 13). Pensando essa relação filosofia- literatura em Sartre, a professora Thana de Souza (2012) apresenta importantes reflexões que inspiraram a estratégia metodológica adotada nesse trabalho. Ela alerta que, em Sartre, a metafísica não mais se identifica com o sentido moderno dado ao termo, ou seja, há uma preocupação grande de Sartre em não se perder na abstração, resgatando assim a descrição da vivência humana. No entanto, se a filosofia, embora longe do rigor matemático, lógico e analítico da modernidade, ainda se prende a uma estrutura, seria necessário outra linguagem que realmente descrevesse compreensivamente o modo pelo qual cada homem vive sua condição, e essa linguagem seria, para Sartre, a linguagem literária.




    Desse modo, prossegue argumentando Souza (2012, p. 151), mesmo a fenomenologia, no momento em que elucida e provoca a reflexão, “torna o retrato morto”. E é por isso que “essa relação não é unívoca, mas recíproca: a fenomenologia precisa que alguém faça um vivo retrato da realidade humana, diante seus dramas e angústias”. E é nesse sentido que a noção de vizinhança comunicante se apresenta como um importante mote para se pensar o lugar da arte teatral nesse trabalho. Assim, o diálogo feito tanto com os dois filmes de Eduardo Coutinho, quanto com a peça Nômades, pode ser entendido, aqui, como uma tentativa de tornar “mais vivo” o retrato de outro modo possível de lidarmos com a experiência do inacabamento.




    Sartre (2008), logo na introdução do O ser e o Nada, ressalta que foi através da ideia husserliana de intencionalidade da consciência que se tornou possível conceber uma relação de cooriginalidade entre homem e mundo, mostrando que o homem, ou qualquer objeto de estudo, não pode ser compreendido fora de seu contexto. Na apresentação da Revista Le temps modernes (1960), ele vai lembrar que, ao longo do desenvolvimento das sociedades modernas e com a consequente divisão do trabalho, produziu-se, por conta do aparecimento e expansão da burguesia, a necessidade de especialistas imbuídos de um “espírito analítico, onde o indivíduo reside como uma ervilha numa lata de ervilhas: redondinho, fechado em si mesmo, incomunicável” (1960, p. 17). Esse tipo de espírito analítico teria como princípio o atomismo social, que reduz a sociedade a um mero conjunto de indivíduos, causando assim uma cisão objetiva entre individual e social. Tal atomismo social, para Sartre, acarretaria um atomismo psicológico que estaria decompondo experiências humanas em unidades universais, isentas de qualquer dialética com a particularidade do tempo e contexto vivido. Para tal questão ele vai propor justamente o método singular-universal, levando em conta outros saberes no estudo do homem, apontando assim para a necessidade de uma transdisciplinaridade no campo das ciências humanas.




    Para que esta contextualização do saber sobre o homem possa ocorrer, a metodologia proposta por Sartre coaduna totalmente com a proposta aqui defendida de abertura de saberes buscada no diálogo com autores de outras áreas, como a Filosofia, Literatura, Teatro, Cinema, etc. Deste modo, darei prioridade nesse trabalho a visões de homem que levem em conta a comunicação entre as diferentes áreas das artes e das humanidades, respaldando assim a discussão bibliográfica transdisciplinar realizada ao longo do livro.




    




    

      

        2 O trabalho que vem a público nesse livro é uma versão retrabalhada da tese de doutorado da autora defendida no Programa de Pós-graduação em Psicologia Social da UERJ (2017)


      




      

        3 O termo “contemporaneidade” é usado nesse livro com a finalidade de demarcar características específicas de nosso modo de viver na atualidade.


      




      

        4 Conforme discutido no item 1.3, a teatralização de um acontecimento ou texto ocorre pela representação de personagens, usando para isso cenas e atores na construção da situação (Pavis, 2015). A representação, portanto, é entendida aqui como parte integrante de uma teatralização.


      




      

        5 A palavra “teatralidade” é empregada ao longo desse estudo como uma característica de nossa condição humana que nos confere o desejo e a possibilidade de nos fazermos “outros”.


      




      

        6 Conforme observa Han (2015, p.24), “o plural coletivo da afirmação Yes, you can expressa precisamente o caráter de positividade” da sociedade contemporânea atravessada pela cultura do desempenho. Compartilhando a crença de que tudo é possível, veremos que esse sujeito sofre pela consequente dificuldade de lidar com seus limites, com suas faltas, enfim, com sua própria incompletude.


      




      

        7 A noção de “incompletude” é pensada nesse livro como uma consequência de nosso modo de ser inacabado.


      




      

        8 A peça Nômades esteve em cartaz no teatro Poeira, no Rio de Janeiro, de 17 de outubro de 2014 até Março de 2015.


      




      

        9 Essa espécie de “diário” sobre o processo de criação foi publicado como posfácio no livro da peça lançado pela editora Cobogó em Novembro de 2015.


      


    


  




  

    1 O INCÔMODO DO INACABAMENTO: EXISTÊNCIA, TRAGICIDADE E TEATRALIZAÇÃO.





    1.1 Tensão e ambiguidade: investigações sobre o caráter trágico da existência.




    Jean Pierre Vernant, em seu livro clássico Mito e tragédia na Grécia antiga (1999), descreve a tragédia grega como gênero literário fundado sobre regras e estruturas próprias, tendo surgido em Atenas, no final do século VI. Para ele, o gênero trágico se situa entre dois mundos, o mítico e o racional, e por isso mesmo em cada herói trágico grego encontraríamos uma tensão fundamental entre o passado e o presente, entre o universo do mito e o da cidade10, contribuindo assim para o aspecto da ambiguidade que perpassa todo o gênero trágico. A tragédia se constitui nessa espécie de debate entre o que Vernant (2001b, p. 363) chama de “passado do mito, das narrativas épicas, das grandes lendas heroicas, e o presente das instituições políticas”. Assim, o passado muito próximo e acontecimentos contemporâneos não eram encenados pela tragédia. Seu alvo eram os mitos de um passado distante, mas sempre um passado que continua levantando questões sobre o homem de alcance geral.




    Tal debate e conflito com um passado ainda vivo, lembra Vernant (1999), cava no interior de cada obra trágica uma distância que se exprime pela tensão entre os dois elementos que ocupam a cena trágica, o coro e o herói trágico. O coro, nesse contexto, aparece como um contraponto à falta de subjetividade individual desse herói trágico antigo:




    [...] de um lado, o coro, personagem coletiva e anônima encarnada por um colégio oficial de cidadãos cujo papel é exprimir em seus temores, em suas esperanças, em suas interrogações e julgamentos, os sentimentos de espectadores que compõem a comunidade cívica; de outro lado, vivida por um ator profissional, a personagem individualizada cuja ação constitui o centro do drama e que tem a figura de um herói de uma outra época, sempre mais ou menos estranho à condição comum do cidadão. (Vernant, 1999, p. 12)




    As figuras do coro e do herói trágico correspondem, na linguagem da tragédia, a uma dualidade, e ajudam a apontar para o aspecto de ambiguidade caracterizador do gênero trágico. Por ser o primeiro gênero literário a mostrar o homem na iminência da ação, a tragédia retrata seu herói como pessoas excepcionais: “vão até o fim, engajam-se, e depois não recuam mais. [...] E o coro é apresentado oscilando entre a angústia e a esperança, sentimentos que correspondem ao que o herói fará”. (Vernant, 2001b, p. 364) A tragédia, portanto, mostra o momento em que surge a questão do homem como agente. É o homem mostrado através da “encruzilhada da decisão”. Assim, completa Vernant (2001b, p. 367), na tragédia grega, os atos são retratados como enigmas, pois a vontade ainda não está verdadeiramente delineada – são apenas “esboços de vontade” – visto que não existia a noção de livre arbítrio e de autonomia tal como temos hoje.




    A partir dessa perspectiva, não existe resposta que possa satisfazer plenamente a consciência trágica. No plano da experiência humana, a consciência trágica tiraria do homem a ilusão da estabilidade de suas ações e apontaria justamente para a incerteza que atravessa sua realidade. Tal descrição inevitavelmente associa o trágico a experiências de incômodo e a acontecimentos de intenso dinamismo, fazendo com que filósofos, como Aristóteles, caracterizem a tragédia não como imitação do caráter das pessoas, mas como imitação de ações e da vida, sempre contendo no geral um acontecimento permeado de sofrimento. E é com esse sofrimento doloroso que se assegura o efeito daquilo que Aristóteles defendeu como objetivo específico da tragédia: o desencadeamento liberador de determinados afetos, provocando assim o que chama de catarse11.




    Em seu célebre texto intitulado Poética12, Aristóteles (1973) realiza uma defesa da poesia como forma de conhecimento, e pretende, a partir da constituição de um conjunto de regras que orientam a prática do dramaturgo, produzir um ensinamento acerca da criação poética. Nos primeiros cinco capítulos da poética, Aristóteles define a poética como imitação da ação, o que chamou de mímesis, que varia em cada gênero segundo o meio com que se imita (ritmo, palavra e música), segundo o objeto que imita (as ações, nobres ou vis, dos homens), e o modo como imita (narrativo ou dramático). Nessa classificação, a forma mais perfeita da poesia seria a tragédia (uma das formas do gênero dramático), pois ela incorporaria todos os elementos poéticos, e ao contrário da comédia (outra forma de gênero dramático), imitaria as ações de homens de caráter elevado13.




    É importante ressaltar que, para pensadores como Paul Ricoeur, tal definição da mímesis costuma ser mal interpretada. Para Ricoeur (1994, p. 60), seria um equívoco interpretar a mímesis em Aristóteles como réplica do idêntico. Assim, “enquanto a mimese platônica afasta a obra de arte dois graus do modelo ideal que é seu fundamento último, a mimese de Aristóteles tem só um espaço de desenvolvimento: o fazer humano, a arte de composição”. (Ricoeur, 1994, p. 60) A imitação ou a representação é então uma atividade mimética, em Aristóteles, enquanto produz algo. O poeta, portanto, parte de algo que já existe, mas o artefato poético transforma o “real”. Não é a toa que traduções como a casteliana para a mímesis, na Poética, é “ficção”. Tal leitura da mímesis enquanto criação produtiva, defendida por autores como Ricoeur, portanto, não coadunam com leituras que tendem a interpretar a Poética como um conjunto de prescrições, isto é, como uma mera poética normativa, onde não há espaço para criação.




    No argumento aristotélico, a representação mimética enquanto criação é sempre um mostrar algo, e para mostrar alguma coisa, é necessário conhecer esse “algo”. Assim, uma boa representação exige um conhecimento profundo daquilo que se representa. O espectador de alguma forma precisa se ver na situação do herói e se identificar com seu sofrimento. Para ser trágica, portanto, a representação deve ter relação com o mundo do espectador, deve interessá-lo e afetá-lo, visto que o trágico deve ser capaz de atingi-lo profundamente. Para isso o espectador necessita sentir empatia pelo herói trágico que, além da nobreza, deve no final do sofrimento reconhecer seu erro.




    Dessa maneira, outra característica importante da tragédia grega, na visão Aristotélica, é sua função pedagógica. O personagem trágico herda a punição observada nos mitos gregos, e seu destino acaba sendo colocado como inegociável, servindo de exemplo e aprendizado. E o que o espectador reconhece através da representação mimética é a sua própria finitude perante a magnitude do destino. Tal aprendizado estaria diretamente ligado à formação do cidadão, e nesse caso, alerta Izabela Bocayuva (2008), não precisamos necessariamente pensar essa formação, como é muito comum, em termos morais. Para ela, a tragédia na visão de Aristóteles tem sim uma finalidade educadora, mas isso “tem muito mais a ver simplesmente com aprender a viver, ‘vivendo’. Não se trata de aprender a não agir errado fazendo isto ou aquilo especificamente, mas de aprender o que a cada vez significa agir”. (Bocayuva, 2008, p. 46)




    Assim, estamos sempre sujeitos a uma reviravolta interpretativa de nossas ações que pode nos ser favorável ou desfavorável, lembra Bocayuva (2008). Se não podemos jamais ter controle sobre isso, pelo menos estarmos preparados para essa condição vulnerável já faz uma grande diferença, e seria nesse sentido que a tragédia é formadora do cidadão. Tudo está sujeito à mudança, portanto, aprender a viver através da tragédia envolveria aprender a lidar justamente com a fragilidade do viver.




    Ao contrário da epopeia e da poesia lírica, afirma Vernant (1999), onde não existe a categoria da ação, já que aí o homem nunca é encarado como agente, na tragédia os indivíduos já estão no limiar de uma decisão, sendo que a interrogação inquietante de qual caminho tomar sempre vai existir. Tal tensão que diferencia a tragédia dos demais gêneros também fica bastante clara no texto de outra estudiosa do tema, a professora Rachel Gazolla (2001):




    Sabemos que, enquanto os líricos cantam as emoções e os valores vitais como amor, a vida, a morte, a amizade, os épicos cantam os deuses e as figuras heroicas em suas aventuras, sem privilegiar as emoções. [...] A tragédia, por sua vez, toca as emoções e as lembranças, delineia a própria cidadania e seus fundamentos. Apesar de expor-se a um conjunto de assistentes, o fato de alcançar valores em tensão nas falas dos personagens faz que ela alimente em cada um interrogações sobre as próprias ações e seus valores. Tais particularidades fizeram Aristóteles considerar esse gênero o melhor, porque educativo por excelência, comparativamente à comédia. (Gazolla, 2001, p. 37, grifo meu)




    A todo o momento, lembra Vernant (1999), a vida do herói se desenrola em dois planos - ethos-daímon - que a tragédia coloca como inseparáveis um do outro. Assim, cada ação aparece na linha e na lógica de um caráter, de um ethos, mas ao mesmo tempo se revela como a manifestação de uma situação imponderável, de um daímon: “Ethos-daímon, é nessa distância que o homem trágico grego se constitui. Suprimindo um desses dois termos, ele desaparece”. (Vernant, 1999, p. 15) A tragédia buscaria então representar não só uma ação particular, mas também a noção de que o caráter, como o conhecimento, não se adquirem de uma vez e de forma definitiva. Assim, cada ação implicaria um aprendizado. Cada ação envolveria a ponderação de uma situação e uma decisão baseada ao mesmo tempo na experiência prévia e na especificidade da situação, o que nos leva a pensar que no tipo de ação trágica o caráter é sempre ambíguo e inacabado.




    Porém, lembra Vernant (1999), não se trata mais, como no mito, de uma ambiguidade ingênua que não se questiona a si mesma. Ao contrário, a tragédia, no momento em que passa de um plano a outro, demarca nitidamente as distâncias e as contradições. E a tensão, que nunca é suprimida inteiramente, faz da tragédia uma interrogação sem resposta definitiva:




    Tensão entre o mito e as formas de pensamento próprias da cidade, conflitos no homem, o mundo dos valores, o universo dos deuses, caráter ambíguo e equívoco da língua – todos esses traços marcam profundamente a tragédia grega. Mas o que talvez a defina no que é essencial é que o drama levado em cena se desenrola simultaneamente ao nível da existência cotidiana, num tempo humano, opaco, feito de presentes sucessivos e limitados e num além da vida terrena, num tempo divino, onipotente. (Vernant, 1999, p. 20, grifo meu)
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